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«il teatro non è la solita noia per intellettuali, ma è lo 
strumento che rende ricchi di spirito critico e capaci di 
affrontare pienamente la vita perché essa non è solo 
divertimento o carriera, ma è soprattutto scelte. 
e quando per scegliere è importante pensare, quelle serate a 
teatro, che ti fanno tornare a casa riflettendo sul tema della 
rappresentazione, potrebbero tornare utili»

davide callegari
(Studente)
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Adotta uno spettacolo: Visioni / Incontri / Esperienze ha compiuto 15 anni ed ha l’età di molti degli 
studenti che, anche in questa edizione, hanno affollato i teatri della provincia di Pordenone per 
assistere ad uno dei tanti spettacoli proposti nell’ambito del progetto. Anche per questo, come 
omaggio ai ragazzi protagonisti e fruitori dell’esperienza teatrale, a suggello di Dopo la prima, 
quest’anno abbiamo deciso di apporre uno dei testi che questo volume accoglie. E così, dopo esse-
re ricorsi negli anni al pensiero Giorgio Strehler, Ennio Flaiano, Leo De Barardinis, Antonin Artaud 
e di altri grandi uomini di cultura e di teatro, ci è parso che queste righe di Davide Callegari – uno 
degli oltre duemila studenti che quest’anno ha aderito al progetto – esprimessero al meglio l’obiet-
tivo che ancora oggi Adotta uno spettacolo persegue: fornire al mondo della scuola un’opportunità 
ulteriore di conoscenza e approfondimento, agli studenti occasioni di crescita della persona e delle 
relazioni. 

Sfogliando il volume, infatti, risulta evidente sia dalla scelta degli spettacoli adottati, sia dalle 
diverse chiavi di lettura assunte dagli studenti, che il progetto riesce ad essere trasversale, ad 
offrire stimoli differenti: e così, anche uno spettacolo apparentemente poco impegnativo come 
il musical Frankenstein Junior diviene, inaspettatamente, occasione per riflettere sulla diversità e 
sul bisogno di accettazione; oppure, l’esperienza in sé dell’andare a teatro, di partecipare ad un 
rito collettivo, è letta come opportunità per coltivare relazioni. Scrive lo studente Loris Celante: «Il 
teatro dal punto di vista tecnologico è qualcosa di semplice e, paradossalmente, ciò che appare 
come la sua più grave mancanza rispetto alla concorrenza, nel suo caso diventa un punto di forza. 
Infatti, non facendo uso di particolari apparecchiature tecnologiche il teatro si pone nelle forme 
più vicine a noi come esseri pensanti, sociali, creativi: ad esempio attraverso il dialogo tra persone, 
il monologo interiore, la canzone o il ballo, che sono forme fortemente legate alla nostra essenza 
di esseri umani».

L’Associazione Thesis che sostiene il progetto – con la partecipazione fondamentale dell’Associa-
zione Teatro Pordenone e degli altri teatri della Provincia – accoglie con viva soddisfazione Dopo la 
prima, prova tangibile e concreta di un percorso culturale e di crescita per gli studenti: e condivide 
la soddisfazione e i risultati raggiunti con gli insegnanti, motori dell’iniziativa e sempre convinta-
mente complici nell’accompagnare i ragazzi a diventare «esseri pensanti, sociali, creativi».

PATrIzIA BAGGIo
Responsabile del progetto “Adotta uno spettacolo: Visioni / Incontri / Esperienze”
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La lezione del Leggere        
Così è (se vi pare)  •  •     
Sogno di una notte di mezza estate  •       
Una ballata di uomini e cani    •     
Un marito ideale • •       
Amleto a pranzo e a cena • •       
Questi fantasmi  • •    •   
Il nipote di Rameau •        
Il ventaglio        • 
Teatro e cinema         
Servo di scena  •       
L’apparenza inganna    •     
Un tram che si chiama desiderio     • •   
Frankenstein Junior • •    • •  
Novecento      •  • 
The history boys • •  •     
La torre d’avorio • •       
Il Teatro delle Idee         
Open Day        • 
Le cirque invisible  • •      
Gaber se fosse Gaber         •
Mio nonno è morto in guerra      •   
Itis Galileo         •
Oblivion show 2.0: il sussidiario        • 
Malapolvere  •       
A proposito degli incontri         
Incontro con Piero Dorfles  •       
Incontro con Masolino D’Amico      •   
A proposito dell’andare a teatro  •       
La scena della parola         
Dedica a Javier Cercas • •    •  • 
NOTA - Il progetto offre ai docenti l’opzione fra QUATTro percorsi:
La lezione del Leggere, Teatro e cinema, Il Teatro delle Idee e La scena della parola, connesso al festival DEDICA.
A proposito degli incontri riguarda le considerazioni degli studenti sui momenti di approfondimento tematico.
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Frammenti di specchio,
riflessi di verità,
un gioco di ruoli

si mesce e si pasce di realtà.

Dove sia il fantasma,
dove il tangibile,

nulla nella ragione si spiega
tutto nella follia si cela.

Luce e ombra
ambiguità e trasparenza
un dramma di opposti

che mai si svelerà.

Elisa Del Savio, Xhulia Gjoklaj, Valeria Piovan, 
Giulia Vettorel, Francesca Zorzetto

Classe 5^C sc

I.S.I.S. G. A. PUJATI 

così è: se vi pare…

La stagione teatrale del Teatro Verdi di Pordenone ci ha offerto quest’anno l’opportunità di appro-
fondire un argomento del programma scolastico che altrimenti sarebbe rimasto pagina scritta, 
priva della concretezza di una straordinaria mise en scène: l’enigmatica, affascinante rappresenta-
zione della verità proposta da Pirandello nell’opera Così è (se vi pare).
La regia dello spettacolo, magistralmente curata da un ottimo Michele Placido, si nutre dell’incon-
tro tra lo stesso e lo scrittore Leonardo Sciascia: in cerca di consigli per il film Mary per sempre, 
Placido riceve invece in regalo alcune novelle di Pirandello, con la raccomandazione di cominciare 
con La carriola. È amore alla prima riga. In questi racconti Placido si trova dinanzi ad una verità 
frantumata, che conduce all’annientamento dell’unità dell’io. La rappresentazione pordenonese 
del 2 novembre 2012 ha suscitato in noi reazioni diverse: da una parte, infatti, il testo pirandellia-
no, nella sua inesauribile trama di implicazioni, risulta molto complesso, quasi martellante, fitto di 
dialoghi entro cui i personaggi si contraddicono in continuazione, confondendo l’idea del vero che 
progressivamente avevano contribuito a suscitare; dall’altra parte questa costitutiva mancanza di 

Così è (se vi pare)

Qual è la verità?

Così è (se vi pare)
di Luigi Pirandello
con Giuliana Lojodice, Pino Micol,  
Luciano Virgilio
regia di Michele Placido
Pordenone, Teatro Comunale Giuseppe Verdi
 2, 3, 4 novembre 2012

Percorso “La lezione del leggere”
I.S.I.S. G. A. Pujati – Sacile
Classe 5^ C sc 
Coordinatrice: Prof.ssa P. Da ros

Liceo Scientifico M. Grigoletti – Pordenone
Classe 5^A
Coordinatrice: Prof.ssa S. Fabretto

Foto di scena

PORDENONE
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(se vi pare) di Luigi Pirandello, opera di inizio Novecento egregiamente diretta a teatro da Michele 
Placido, il quale ha saputo evidenziarne i temi costitutivi facendo nel contempo emergere l’indeci-
frabilità di una situazione che si vorrebbe chiara, ma che rimane invece misteriosa e ambivalente. 
La vicenda si costruisce, infatti, sulle vicissitudini della famiglia Ponza, la quale, in seguito ad un 
terremoto catastrofico ed apportatore di lutti, è costretta a trasferirsi nella piccola cittadina di 
provincia in cui è ambientata la scena. Tutto il paese è ben presto insospettito dall’ambiguo com-
portamento della signora Frola – meravigliosamente interpretata da Giuliana Lojodice – la quale si 
professa madre della signora Ponza, impossibilitata al contatto e alla comunicazione con la figlia, 
se non per mezzo di bigliettini. L’accesa curiosità dei concittadini irromperà allora nell’intimità 
della famiglia, in una morbosa ricerca della verità ricca di colpi di scena, che rimettono ogni volta 
in discussione il poco di verosimile che sembrava acquisito. Notevole il comportamento del perso-
naggio di Lamberto Laudisi, il quale non condivide la curiosità invadente e pettegola degli altri e 
sembra non interessarsi ai dettagli oscuri della vicenda, quasi ne possedesse già l’interpretazione: 
sarà, infatti, l’unico a non assillare il signor Ponza e la signora Frola, l’unico a scandire le parole 
senza inflessioni dialettali, come per sottolineare il suo diverso grado di consapevolezza. Particolare 
anche la scelta della scenografia, disseminata di frammenti di un enorme specchio: che ci permette 
di scrutarci ed osservarci, ma restituendo un’immagine che non ci esprime pienamente, che non 
siamo noi, ma una deformazione simmetricamente invertita di ciò che al più potremmo apparire, 
il nostro doppio che ci inganna.

Serena Andriolo, Greta Bonato, Xhesika Ceka, Jacopo Cicuta, 
Marco Tramontin, Francesco Wofford

Classe 5^A

Liceo Scientifico M. GRIGOLETTI
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univocità appare coinvolgente e capace di conquistare lo spettatore, grazie soprattutto all’incisiva, 
convincente performance degli artisti (splendida, in particolare, Giuliana Lojodice). La figlia/moglie 
dei protagonisti, sulla definizione della cui identità si costruisce tutta la trama, si rivela al pubblico 
solo nel finale e, inaspettatamente, riconfermando una volta di più l’impossibile interpretazione 
univoca della realtà.

Greta Orlandi, Filippo Perin, Giulia Perin, Roberta Rossetto, 
Michele Sprocati, Alessia Sulis, Giulia Venturini

lo specchio delle realtà

Uno degli aspetti fondamentali della poetica di Pirandello è il tema del doppio (o del multiplo, 
dell’uno/nessuno e nel contempo centomila…) e dell’ambivalenza inestricabile della realtà, sempre 
più frantumata e polverizzabile: tutti argomenti che ne costituiscono la cifra, conferendo profon-
dità e spessore ad una ricerca inesausta e originalissima.
In Così è (se vi pare), andato in scena al Teatro Verdi di Pordenone il 2 novembre 2012, tutti 
questi elementi della produzione pirandelliana appaiono efficacemente elaborati, tesi come 
sono alla ricostruzione inattuabile dell’identità del personaggio. Il regista Michele Placido, in una 
rappresentazione smagliante nella sua osticità, sviluppa una trama di complessi rimandi e riflessi 
entro una realtà che non è mai uguale a se stessa, e di cui lo specchio è simbolo allusivo/delusivo. 
Quest’ultimo è situato sopra il palco, in modo che i diversi personaggi vi si riflettano di continuo; 
ma la sua funzione è anche quella di circoscrivere e delimitare i confini (scenici e relazionali), sepa-
rando gli ambienti. Lo spettacolo si svolge in un salotto borghese di una cittadina di provincia i cui 
abitanti, affetti da una curiosità talvolta morbosa, intendono svelare il mistero della reale identità 
della moglie del signor Ponza, genero della signora Frola, lì trasferitosi di recente in seguito ad 
un terremoto. Il mistero è generato dal fatto che la moglie di Ponza è sempre segregata in casa, 
mentre a sua madre – la signora Frola – è concesso di poterla vedere solo attraverso la finestra. La 
vicenda si intrica ulteriormente con le estenuanti indagini degli abitanti del paese, che otterranno in 
definitiva due versioni dei fatti in netta antitesi fra loro: per la signora Frola (una magnifica Giuliana 
Lojodice) è il genero a tener segregata la moglie in casa per una malintesa forma d’amore, mentre 
per il signor Ponza (l’ottimo Pino Micol) la suocera è impazzita per la perdita della figlia, sua prima 
moglie, di cui non ha accettato la morte. Chi ha ragione? Qual è la verità? Esclusivamente il signor 
Laudisi – un eccellente Luciano Virgilio – si dimostra capace di assumere ironiche distanze dal 
conformismo ingenuo degli altri personaggi, ostinati nell’inconsapevolezza, grazie alla sua lucida, 
disincantata visione della realtà, per cui questa non è una, ma molteplice, complessa e variamente 
interpretabile. Come dimostra l’apparizione conclusiva della giovane donna, che dichiara di essere 
colei che la si crede.

Angelo Cattaneo, Giuseppe Ceraolo, Alessandro Del Francia, Ettore Raffin

le verità di Pirandello

Si può essere pienamente certi di ciò che ci circonda, di ciò che si percepisce? Si può individuare 
un punto di vista unitario, condivisibile con gli altri o la nostra comprensione della realtà è neces-
sariamente soggettiva, particulare e differente da quella altrui? Questo il tema di fondo di Così è 
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Presso il Teatro Verdi di Maniago la sera del 16 novembre 2012 alle ore 21.30 ha avuto luogo 
lo spettacolo teatrale Sogno di una notte di mezza estate, restyling in chiave moderna dell’opera 
del tragediografo elisabettiano William Shakespeare, a cura di Gioele Dix e Nicola Fano. Nella loro 
opera si narra di tre storie amorose che s’intrecciano in un bosco fatato: quattro giovani scappano 
da Atene perché contrari al volere dei loro padri di sposare ragazze che non conoscono; oberon 
e Titania possiedono uno schiavo con un siero in grado di creare l’amore ed infine una combric-
cola di attori giunge nel bosco per celebrare le nozze dei sovrani con una rappresentazione di 
Piramo e Tisbe. Nonostante l’originale commedia shakespeariana dolce – amara con dei risvolti 
drammatici, lo spettacolo teatrale è di stile comico, piacevole e allegro, un’opera che mantiene gli 
astanti sulle spine e li coinvolge pur senza la presenza della classica drammaticità di Shakespeare. 
La rappresentazione ha avuto la grande capacità di emozionare il pubblico e di renderlo partecipe 
alla vicenda, anche grazie alla presenza nel cast di grandi nomi dello spettacolo (artisti del pro-
gramma comico Zelig) come Alessandro Betti, Gianni Cinelli, Maria Di Biase, Katia Follesa, Corrado 
Nuzzo, Marco Silvestri e Marta zoboli. Lo spettacolo è stato, senza ombra di dubbio un successo: 
le interpretazioni magistrali degli attori hanno conquistato fin da subito il pubblico che ha vissuto 
le gioie e i dolori dei personaggi con grande partecipazione e alla fine ha concesso applausi scro-
scianti. L’unico punto debole dell’opera, se così lo si vuole chiamare, è stata la trama, forse non 
molto chiara e leggermente confusa, magari a causa della sovrapposizione di più storie parallele e 
dell’esiguo numero degli artisti, ognuno dei quali doveva interpretare due o più ruoli. Nonostante 
questi piccoli nei è uno spettacolo di cui bisognerebbe consigliare la visione a chiunque volesse 
assistere a una rappresentazione scorrevole, esilarante e coinvolgente di un’opera shakespeariana. 

Marco Alù

shakespeare e i comici in un mix di emozioni e divertimento

Al Teatro Verdi di Maniago si è tenuto lo spettacolo teatrale in chiave comica della famosa opera 
shakespeariana Sogno di una notte di mezza estate. La rappresentazione è stata interpretata dagli 
attori Marco Silvestri, Alessandro Betti, Katia Follesa, Marta zoboli, Maurizio Lastrico, Corrado 
Nuzzo e Maria De Biase e con la partecipazione di Pietra Magoni e Ferruccio Spinetti. Il regista Giole 
Dix ha deciso di presentare un’opera classica, con dei giovani ed emergenti comici. Un’opera diffi-
cile da recitare avendo una trama molto complessa e ricca, in cui si intrecciano tre storie contem-
poraneamente. Essa racconta delle nozze che si stanno per celebrare alla corte di Atene fra il Duca 
d’Atene, Teseo, e la regina delle Amazzoni, Ippolita, da lui rapita. Davanti al Duca compaiono il 
nobile Egeo, sua figlia Ermia, e i giovani Demetrio e Lisandro: Ermia e Lisandro si amano, ma Egeo 
ha promesso in sposa sua figlia a Demetrio. Lisandro ed Ermia rimangono soli e decidono di fuggire 
da Atene. Sopraggiunge Elena, un’amica di Ermia che è innamorata di Demetrio, il quale però la 
sdegna perché è a sua volta invaghito di Ermia. Venuta a conoscenza del progetto di fuga di Ermia 

Sogno di una notte di mezza estate

shakespeare ci diverte!

Sogno di una notte di mezza estate
di William Shakespeare
messo in scena da una compagnia di comici 
regia  Gioele Dix
Maniago, Teatro Giuseppe Verdi
16 novembre 2012 

Percorso “La lezione del leggere”
Liceo Scientifico M. Grigoletti – Pordenone
Classi 3^M, 5^M
Coordinatrice: Prof.ssa C. Bruno

Foto di scena
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e Lisandro, Elena decide di informarne Demetrio. Nel bosco, si incontrano il re delle Fate, oberon, 
e la regina delle Fate, Titania. oberon incarica il folletto Puck di stregare Demetrio con un filtro 
d’amore, affinché s’innamori di Elena. Ma Puck, per errore, versa il filtro sugli occhi di Lisandro, il 
quale, così, s’innamora lui di Elena.  Ed è proprio questo il momento in cui la storia si intensifica e 
complica. Una scenografia semplice senza particolari luci o effetti speciali, ma, allo stesso tempo 
curata, ha fatto risaltare la personalità degli attori e ha fatto concentrare gli spettatori soprattutto 
sui caratteri dei personaggi. L’intera rappresentazione è stata accompagnata dalla melodia di un 
contrabbasso e dalla sublime voce di un giovane cantante che recita anche la parte del folletto 
Puck. Verso la fine della commedia si ha un’attenzione particolare per i dettagli, come le numerose 
maschere e costumi degli attori. Importante è il ruolo del linguaggio: i personaggi usano una lingua 
ricca di aggettivi e tra gli innamorati il dialogo è spontaneo e non mieloso, il tono diventa più vivace 
e provocatorio tra i due promessi sposi. Interessante è il confronto con l’adattamento cinemato-
grafico dell’opera diretto da Michael Hoffman. Colpisce innanzitutto la differenza dei costumi e 
degli abiti usati: nel film vestiti d’epoca, in teatro abbigliamenti moderni e appariscenti nel caso 
di Ermia; inoltre, come spiega il critico teatrale Masolino d’Amico, nel teatro si ha la necessità di 
enfatizzare le situazioni e gli stati d’animo usando una gestualità e un tono di voce accentuati per 
trasmettere emozioni e catturare immediatamente l’attenzione del pubblico, tenendo conto che 
non c’è la possibilità di ripetere una sequenza poiché tutto si svolge hic et nunc. Aspetto che invece 
nel cinema è facilitato dalla possibilità di riprendere la stessa scena moltissime volte, di integrare 
scene di interni con panorami esterni ed in prospettiva e dall’uso della tecnologia più avanzata.  In 
conclusione è stato uno spettacolo esplosivo e divertente che ha fatto ridere e ha interessato il 
pubblico, tuttavia leggermente stancante per la durata eccessiva.  Una rappresentazione teatrale 
assolutamente da vedere, adatta anche a dei ragazzi. 

Laura Fabretti 

un sogno notturno

Shakespeare ritorna in scena questa volta più comico del solito. Sogno di una notte di mezza estate 
è rivisitato con maestria dagli autori Gioele Dix e Nicola Fano, che mettono lo spettacolo in scena 
al Teatro Verdi di Maniago. Lo spettacolo, tenutosi a novembre dell’anno scorso, ha catapultato gli 
spettatori in un bosco incantato, al limite del farsesco, guidandoli in un’intricata vicenda con l’au-
silio di un contrabbasso e la voce melodiosamente disarmonica di un Puck al femminile. Durante 
questa fatidica notte, Shakespeare intreccia i destini di molti personaggi in lotta tra loro: abbiamo 
un altezzoso principe Ateniese (che è trasformato dal regista in un obeso malizioso duca) e una 
stoica amazzone sua futura sposa (ora trasformata, grazie ad un gioco di parole, in una donna-
cavallo spudorata).
In seguito quattro giovani innamorati costantemente in contrasto per l’oggetto del loro desiderio 
entrano in scena. A movimentare l’atmosfera ci sono il re e la regina delle Fate in conflitto come 
solo chi vive insieme riesce a capire, in un intreccio di ‘T’amo e T’odio’.
La compagnia amatoriale di artigiani irrompe capovolgendo una tragedia in un melodramma. I 
tendoni si aprono e un contrabbasso con un molleggiato Puck accennano le prime note di una 
serata ingarbugliata.
Sulla scena compaiono poi, come nell’opera originale, Ippolita e Teseo, i due promessi sposi le cui 
decisioni segnano la sorte degli altri personaggi: è per via di Teseo che Hermia viene posta di fronte 
a tre scelte ed è la coppia che la compagnia amatoriale dovrà intrattenere in cambio di fama e 
successo. L’adattamento del regista Dix non si allontana minimamente dall’opera Shakespeariana, 

se non nel modernizzarne i costumi e nell’aggiungere battutine provocanti. L’unica pecca? Pochi 
attori che si ritrovano a dover interpretare più di un personaggio, confondendo a volte il pubblico.
Per il resto, una deliziosa commedia che mette in scena quattro coppie: le anime gemelle ostaco-
late dalla famiglia, ovvero Hermia e Lisandro, i promessi sposi in balia del desiderio, cioè Teseo e 
Ippolita, gli sposi che battibeccano affettuosamente e il cui rapporto si è solidificato anche grazie 
alla routine, il re oberon e la regina Titania, e l’infelice innamoramento di una giovane, Helena, 
per uno sprezzante uomo, Demetrio, che solo grazie ad uno sotterfugio cambierà i propri modi. 
È, insomma, il ritratto dei rapporti interpersonali, dove amore, odio, desiderio, follia, disgusto, 
disprezzo, disperazione e gioia, si contendono il primo piano.

Maria Andreea Deleanu 

sogno di una notte di mezza estate: passato e presente insieme

Partendo dalla commedia shakespeariana del XVI secolo, il regista Gioele Dix ha voluto, assieme a 
Nicola Fano, dare la propria interpretazione del Sogno, un’opera bella quanto famosa. La trama è 
composta da più storie d’amore che si intrecciano provocando delusioni, litigi e amori che muoiono 
troppo in fretta. Infatti Ermia è promessa sposa di Demetrio, ma è innamorata di Lisandro e allora 
i due innamorati decidono di fuggire; ma Elena, che ama Demetrio, è gelosa e gli svela il piano di 
Ermia e Lisandro. Così oberon manda Puck a sistemare le cose, ma anziché sistemarle, in un primo 
momento, le complica… In mezzo a questa storia c’è anche il matrimonio tra il principe di Atene 
e la regina delle Amazzoni; ed infine la storia di una compagnia teatrale che deve in mettere in 
scena Piramo e Tisbe. Il tutto legato da un duetto musicale insolito, ma di grande effetto, il virtuoso 
contrabbassista e la fatina Puck, la quale, richiamando anche musiche moderne e avendo un ruolo 
attivo anche nella storia, fa da legame tra la musica e la recitazione. La storia si svolge in un arco 
di tempo non definito, all’interno della quale è possibile individuare l’azione che si svolge in una 
notte (di mezz’estate). I personaggi sono molti, ma ogni attore interpreta due ruoli: Alessandro 
Betti (Lisandro e Flute), Gianni Cinelli (Demetrio e Snug), Maria Di Biase (Titania e Ippolita), Katia 
Follesa (Quince ed Ermia), Corrado Nuzzo (oberon e Teseo), Marco Silvestri (Bottom ed Egeo), 
Marta zoboli (Snout ed Elena); tutti interpretati al meglio per le grandi capacità degli attori che 
sono stati abili a far risaltare le caratteristiche di ogni personaggio. Gli unici attori che hanno sola-
mente un ruolo sono Petra Magoni (Puck) e Ferruccio Spinetti (Il Contrabbassista). La scenografia è 
fissa: un garage post-industriale, un locale kitsch per matrimoni, un bosco e una reggia. Il nome del 
garage “Dream” rimanda al titolo dello spettacolo. Per delineare il cambiamento del personaggio 
interpretato dallo stesso attore, quest’ultimo, cambiando l’abito, indossa un particolare elemento 
che lo individua e contraddistingue. Le luci del palco danno un effetto naturale. Concludendo, un 
adattamento adeguato per trascorrere del tempo prestando attenzione ai grandi testi del passato 
che sono rivisitati in chiave moderna, pur non perdendo il riferimento del testo originale. 

Linda Rigoni 

sogno di una notte di mezza estate avvicina i giovani al teatro

Il 16 novembre 2012 ci siamo recati al teatro Verdi di Maniago per assistere allo spettacolo Sogno 
di una notte di mezza estate messo in scena dalla compagnia teatrale Bananas srl e Teatro Stabile 
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Il contrabbassista non ha interpretato nessun ruolo ed è intervenuto solo con il suo strumento 
in modo divertente. Bisogna però dire che la melodia risultava ripetitiva e vista la presenza di un 
musicista e una cantante di talento avrebbero potuto esserci melodie diverse a scandire le scene. 
La trama risulta praticamente invariata rispetto all’opera di Shakespeare ma è resa certamente più 
comica e moderna grazie alle battute dei comici che hanno reso uno spettacolo di tre ore un po’ 
più leggero, per quanto fosse possibile. I costumi, realizzati da Antonella Vino e Giulia Lupieri, 
hanno aggiunto un tocco di comicità; come per esempio il copricapo a forma di cavallo indossato 
da Katia Follessa. Un elemento che è risultato monotono è la scenografia che non ha subito 
particolari variazioni e non ha avuto un ruolo durante la durata dello spettacolo. Le aspettative 
erano alte, vista la partecipazione del cast di Zelig, e le risate di gran parte del pubblico hanno 
confermato che lo spettacolo è risultato divertente anche se per certi versi mediocre.

Giovanna Figueira 

Sogno di una notte di mezza estate regala un sorriso sincero

Lo spettacolo del 16 novembre 2013 tenutosi presso il teatro Verdi di Maniago è stato molto 
coinvolgente. Un perfetto riadattamento dell’opera teatrale Sogno di una notte di mezza estate di 
William Shakespeare messo in scena in chiave moderna e comico-realistica. I personaggi, per alleg-
gerire l’austerità delle vicende sono stati scelti tra i comici più qualificati di Zelig. Esso è certamente 
un punto di forza, da un lato, poiché rappresenta una realtà molto vicina agli spettatori di tutte le 
età: dall’adolescente al nonno con i nipotini. Talvolta, però, questo può allo stesso tempo essere 
fonte di debolezza: comporta, infatti, una rappresentazione nella quale molte volte si fa ricorso a 
un linguaggio piuttosto volgare e a riferimenti insistiti ai tormentoni televisivi.
Ciò che ha coinvolto ed entusiasmato fortemente è, indubbiamente, la presenza di una cantante/
narratrice dalle spiccate doti canore che ha emozionato profondamente il pubblico, quando, all’im-
provviso, appariva in scena. L’artista è accompagnata da un personaggio che non proferisce alcuna 
parola, ma che suona divinamente il contrabbasso. La commedia vede protagonista un’esperta 
Katia Follesa che dimostra le sue capacità di attrice grazie alla caratteristiche del suo personaggio, 
che interpreta al meglio.
All’ilarità della rappresentazione si alternano scene talvolta cupi che raccontano l’amore tormen-
tato. Scenografia e costumi ritraggono come protagonista la società popolare grazie alla loro 
semplicità e talvolta volontaria trascuratezza. Ciò ad eccezione, però, delle figure nobili e borghesi 
che, ovviamente, presentano abiti sfarzosi e pregiati come l’ultimo indossato per un particolare 
avvenimento dalla Follesa, dal colore rosso sgargiante.
Il finale a sorpresa svela, infine, quell’alone di mistero che pervade l’intera opera e che al termine 
viene rivelato per la gioia ed il divertimento degli spettatori.
Tutti questi aspetti positivi costituiscono ciò che ha contribuito a dare allo spettacolo numerosi 
consensi sia dalla critica esperta, che dal pubblico comune e che ha permesso di uscire dalla sala 
con un sincero sorriso stampato sul volto. 

Nicole Rover 

intrecci amorosi, magia, follia e comicità in una calda notte di mezza estate

Comicità marchiata Zelig nella rivisitazione della famosa opera appartenente al repertorio shake-
speariano settecentesco che dà un tocco di brio alla commedia. Lo spettacolo andato in scena al 

di Verona in collaborazione con Estate Teatrale Veronese. L’opera shakespeariana si è rivelata un 
po’ insolita perché molto ironica e divertente, piacevole da seguire. Tra i vari attori Katia Follesa, 
che dopo il successo di Zelig, dalla televisione è passata al teatro. La regia è stata curata da Giole 
Dix, altro comico televisivo molto apprezzato, che, in collaborazione con Nicola Fano, ha tradotto 
e adattato quest’opera. La trama dello spettacolo si attiene quasi completamente all’opera origi-
nale di William Shakespeare, che venne composta nel 1595. Lisandro e Demetrio sono entrambi 
innamorati della stessa donna, Ermia. Quest’ultima ama Lisandro, mentre la sua amica Elena è 
innamorata di Demetrio ma il padre di Ermia, Egeo, impone alla figlia di sposare Demetrio. Allora 
lei fugge con Lisandro nei boschi e i due vengono seguiti da Elena e Demetrio. I quattro ragazzi 
però si perdono nel buio. Tra varie vicissitudini e intrecci di personaggi, dove battute divertenti 
rendono piacevole ed esilarante lo spettacolo, un incantesimo lanciato erroneamente da Puk, cre-
atura magica, fa innamorare le persone sbagliate. Nell’opera teatrale Puk è interpretato da Petra 
Magoni, che, con la sua splendida voce, canta assieme al contrabbassista Ferruccio Spinetti. Dopo 
varie peripezie, litigi, incomprensioni, Puk riesce a sistemare le cose e a far combaciare le coppie di 
innamorati. La trama dell’opera è complessa, ma nello spettacolo è stata resa leggera e piacevole e 
di facile comprensione, anche per chi non avesse mai affrontato lo studio del testo. Portare opere 
come quelle di Shakespeare a un livello così semplice può di certo essere un modo per avvicinare i 
giovani, ma anche gli adulti, al teatro, un mezzo alternativo di intrattenimento che soprattutto tra 
i ragazzi viene sottovalutato e visto come qualcosa di noioso. 

Azaria Basile 

uno spettacolo divertente, ma, al contempo mediocre

Il 16 novembre 2012 è stato messo in scena lo spettacolo Sogno di una notte di mezza estate 
diretto da Gioele Dix, al teatro Verdi di Maniago con la straordinaria partecipazione del cast di 
Zelig.
La commedia di Shakespeare presenta tre storie intrecciate, collegate tra loro dalla celebrazione 
del matrimonio tra Teseo (Corrado Nuzzo), duca di Atene, e Ippolita (Maria di Biase), regina 
delle Amazzoni. Dopo numerosi equivoci e incantesimi che scambiano tra loro gli innamorati, Puck 
fa scendere una nebbia fatata sul bosco per fare in modo che i quattro ragazzi si addormentino 
e utilizza la viola del pensiero per far sì che Lisandro ami di nuovo Ermia. Così ora tutto è a 
posto: oberon e Titania sono riconciliati, e i quattro giovani sono due coppie. Questi vengono 
trovati addormentati al limitare del bosco il giorno dopo da Teseo, il quale si affretta a preparare 
le nozze. La notizia degli imminenti tre matrimoni manda in agitazione il gruppo di giovani che 
stavano provando la commedia, i quali però si ritrovano senza il personaggio principale della loro 
commedia: Piramo, che doveva essere interpretato da Bottom che loro avevano abbandonato 
nel bosco con la testa d’asino. Fortunatamente il protagonista entra in scena proprio in questo 
momento di sconforto di ritorno dal bosco, ed incita i compagni a prepararsi per lo spettacolo. 
Teseo, nonostante gli avvertimenti del cerimoniere, sceglie proprio il loro spettacolo (Piramo e 
Tisbe).
A questo punto parte lo spettacolo nello spettacolo: i giovani mettono in scena una versione 
comica della tragedia, rendendo farsa il dramma, nella quale è compreso anche un personaggio 
nel ruolo del leone, e di un muro. L’opera si conclude con Puck che entra in scena e dice che se 
lo spettacolo non è piaciuto al pubblico, questo può far finta di aver dormito e sognato la storia.
L’intero spettacolo è stato accompagnato dalla voce di Puk, interpretato da Petra Magoni, e le 
note di Ferruccio Spinetti, che hanno prodotto una melodia orecchiabile al termine di ogni scena. 
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utilizzato un linguaggio scherzoso, tutt’altro che triste. Gran parte dei protagonisti urlano, scelta, 
probabilmente, atta a richiamare l’attenzione dello spettatore, coinvolgendolo. Straordinaria è la 
capacità degli attori di far divertire il pubblico, rivolgendosi, qualche volta, anche direttamente ad 
esso. L’unico punto debole dello spettacolo è la trama perché la storia è complessa e, a tratti, risulta 
disordinata e difficilmente comprensibile; inoltre, rende la durata dello spettacolo molto lunga. 
Uno dei principali punti di forza è quello riguardante la musica, capace di riempire l’atmosfera ogni 
volta in maniera migliore, in base alla necessità. La commedia si può ritenere divertente e diversa da 
molte altre rappresentazioni teatrali. È un’opera particolare proprio per il fatto che presenta tre sto-
rie all’interno di una sola e gli attori, nonostante la difficoltà che si sarebbe potuta riscontrare nella 
rappresentazione, non rendono lo spettacolo noioso e sono in grado di interagire con gli spettatori. 

Jessica Colautti 

con shakespeare per una sera

Una compagnia di comici ha recitato Sogno di una notte di mezza estate. Quest’opera shakespea-
riana è tra le più note, ma non sempre è completamente compresa vista la complessità della trama. 
Gioele Dix, regista, ha infatti cercato di mettere in scena quest’opera semplificandone sia l’intrec-
cio che i contenuti. Protagonisti di essa sono giovani comici provenienti da Zelig, che all’interno 
dell’opera svolgono più di un ruolo, e un duo musicale. (…) Tutte le scene si svolgono sulle note 
del contrabbassista Ferrucio Spinetti. Sogno di una notte di mezza estate racconta delle imminenti 
nozze tra Teseo, duca d’Atene, e Ippolita, regina delle Amazzoni, da lui sconfitta e suo bottino di 
guerra. Un gruppo di artigiani-attori prepara una recita per l’occasione, mentre Titania e oberon, 
rispettivamente regina e re delle fate sono in lite fra loro e assistono nel bosco, tra un dispetto e 
l’altro, all’incontro tra amanti incompresi, amanti in fuga e amanti non corrisposti.
Una trama complessa, ricca di intrecci amorosi resa semplice e attuale in modo egregio. Gioele 
Dix ha ambientato le scene principalmente in tre posti: un garage post industriale, un locale per 
matrimoni e in un bosco.
Lo spettacolo è durato circa tre ore e lo scopo del regista si è realizzato nel migliore dei modi: 
un pubblico prettamente giovanile affascinato da una commedia elisabettiana. La grandezza di 
Shakespeare sta nell’aver saputo coinvolgere tre mondi diversi: quello delle fate, quello degli 
amanti e quello degli artigiani sebbene presentassero dei diversi linguaggi e stili di vita. Questa 
caratteristica della scrittura shakesperiana ci fa comprendere quanto le sue opere, a distanza di 
centinaia d’anni, siano profondamente contemporanee.
«Il mondo è folle e folle è l’amore. In questa grande follia della natura, l’attimo di felicità è breve», 
con questa frase si è concluso lo spettacolo: essa funge da richiamo alla malinconia ed è proprio 
questo tema che accompagna tutta la vicenda. Lo spettacolo è stato un imperdibile incontro con 
il passato che talvolta è piacevole anche per i più giovani.

Chiara Muzzin 

un’esilarante esibizione

L’opera Sogno di una notte di mezz’estate di Shakespeare, rappresentata venerdì 16 novembre 
2012 al teatro Verdi di Maniago e interpretata dagli attori di Zelig, programma televisivo di satira, 

Teatro Verdi di Maniago è diretto da Gioele Dix, che aggiunge creatività e comicità all’opera del 
drammaturgo inglese William Shakespeare rendendola più leggera.
Storia di intrecci, tranelli ma soprattutto amore: l’amore dei due giovani Ermia e Lisandro, che si 
interseca con il mondo delle fate e la vita di una compagnia di attori, chiamati per rallegrare il 
matrimonio tra il re di Atene Teseo e l’amazzone Ippolita.
Un’atmosfera divertente, che solo i comici di Zelig avrebbero potuto ricreare; lo spettatore si sente 
coinvolto nello spettacolo e assiste alle vicende, come facesse parte del gruppo di attori della com-
media. La rappresentazione è stata, infatti, molto apprezzata, in particolare per l’interpretazione 
degli attori, conosciuti come comici nel programma di cabaret. La notorietà degli attori ha sicu-
ramente contribuito al successo ottenuto dalla rappresentazione; poiché lo spettatore immagina 
già l’atmosfera che gli attori avrebbero potuto creare prima ancora di sedersi su una delle tante 
poltroncine del teatro e godersi lo spettacolo. Anche le scene più tristi vengono rese divertenti, e 
i momenti più giocosi e gioiosi esasperati fino a ritrovare le caratteristiche che ogni cabarettista di 
solito possiede durante i propri monologhi.  (…) Molto importante è stata la musica, che ha svolto 
un ruolo notevole durante la rappresentazione, eseguita tutta dal vivo, interpretata dalla voce di 
Petra Magoni, impersonante il folletto Puck, e dal contrabbassista Ferruccio Spinetti. 
Decisamente piacevole il fatto di poter godere di musica dal vivo, che ha sicuramente contribuito 
al successo e all’apprezzamento dell’opera da parte del pubblico. Non da tutti condivisa, invece, 
l’idea di avere una sola scenografia come sfondo di tutte le vicende, scelta però che io ho apprez-
zata, volta a dare unità a tutte le storie presenti nella commedia. 
Il pubblico si è mostrato piacevolmente colpito dalla rappresentazione, tanto che gli applausi non 
sono di certo mancati; spettacolo decisamente consigliato a chi vuole rivivere un grande classico di 
Shakespeare concludendo la giornata con una risata.

Ilaria Tamai

comicità e bravura in Sogno di una notte di mezza estate

Il giorno 16 novembre 2012 alle ore 21.30 si è svolto presso il teatro Verdi di Maniago lo spettacolo 
Sogno di una notte di mezza estate. Gli attori impegnati in questa rappresentazione erano Marco 
Silvestri, Alessandro Betti, Katia Follesa, Marta zoboli, Maurizio Lastrico, Corrado Nuzzo, Maria 
De Biase e con la partecipazione di Petra Magoni e Ferruccio Spinetti. Come si può ben notare, 
alcuni dei personaggi citati sono dei conosciuti attori della televisione italiana e si può definire 
comica la chiave scelta da essi per la riproduzione dell’opera shakespeariana. regista dell’opera è 
Giole Dix. La commedia rappresenta l’intreccio di tre storie, collegate tra loro dalla celebrazione 
del matrimonio tra Teseo, duca di Atene, e Ippolita, regina delle Amazzoni. Ad un certo punto 
dell’opera teatrale si avrà poi una sorta di ‘spettacolo nello spettacolo’ all’interno del quale gli 
artigiani renderanno comica e goffa la tragedia di Tisbe. Al termine vi è Puck che afferma che 
se lo spettacolo non fosse piaciuto al pubblico, è sufficiente che quest’ultimo faccia finta di aver 
dormito, considerando l’opera messa in scena come il frutto dei suoi sogni. La scenografia è molto 
semplice, costituita da una porta, una panchina, un mobiletto e un luogo destinato al personaggio-
cantante e al ragazzo impegnato nel suonare la chitarra. Verso la fine lo sfondo si arricchisce in 
occasione della celebrazione del matrimonio: vengono introdotte delle sedie, un tavolino e alcuni 
oggetti. Per quanto riguarda le musiche, la regia sceglie di avvalersi di sole canzoni cantate da una 
dei protagonisti. Si tratta di canzoni inventate appositamente per lo spettacolo. Effetti speciali non 
hanno caratterizzato la rappresentazione teatrale e le luci si adattavano alla parte della giornata 
che dovevano rappresentare (buio per la notte e luce per il giorno). I costumi indossati sono ricer-
cati per caratterizzare il personaggio che li indossa. Durante tutto il tempo dello spettacolo viene 
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una comicità spicciola, semplice e scontata
 
Da sempre, adattare ed interpretare le commedie di Shakespeare è un’impresa ardua. 
Anche se bisogna ammettere che portare in scena Sogno di una notte di mezza estate attenendosi 
completamente alla trama, ma utilizzando una forte ironia e una coinvolgente simpatia, lo è di più. 
L’insolita compagnia teatrale diretta da Gioele Dix ha sicuramente fatto conoscere al pubblico un 
lato di Shakespeare che non si era mai visto.
Per rendere accattivante lo spettacolo è bastata la musica unica di Ferruccio Spinetti e una voce che 
arriva dritta al cuore, quella di Petra Megoni: insieme questi due musicisti sono riusciti a donare alle 
orecchie degli spettatori attimi di straordinaria poesia. 
Più che attimi… ore! Per la precisione due ore e trenta minuti di battute spesso volgari e 
di una comicità spicciola, che hanno sicuramente deluso i numerosi fan dei comici di Zelig. 
Se all’inizio, infatti, queste battute risultavano simpatiche e piacevoli, con lo scorrere del tempo 
sono diventate ripetitive e quasi pesanti.
La critica non va agli attori, che sono stati in grado di recitare diversi ruoli in modo superbo e diver-
tente al contempo, bensì a Fano e Dix, che nel loro riadattamento non sono stati attenti a rendere 
accattivanti e diversificati i dialoghi e la storia vera e propria. 
I due registi non hanno pensato, forse, che non tutti gli spettatori si accontentano di una comicità 
semplice e scontata. A volte si ricerca qualcosa di più. Allusioni all’attualità, ironia su usi e costumi di 
una classe sociale o di un determinato luogo, battute che facciano riflettere e che rimangano impresse 
nella mente di chi le ascolta, non frasi che in pochi minuti si consumano per poi finire nel dimenticatoio. 
Particolare attenzione va dedicata alla scenografia curata e variopinta ma, soprattutto, ancora una 
volta, alla voce inimitabile, capace di amalgamare diversi registri sulle note del contrabbassista 
Spinetti, di Petra Megoni, che, anche per quanto riguarda le sue doti recitative, rappresenta la vera 
e propria sorpresa emozionante di questo spettacolo.

 
Eliana Hysollari

Classe 5^M

Liceo Scientifico M. GRIGOLETTI

è stata dunque ‘un’impresa’ tutt’altro che semplice da affrontare, ma i protagonisti hanno inter-
pretato i propri ruoli con una abilità strabiliante. La commedia, infatti è stata decisamente capace 
di intrattenere, animare e coinvolgere il pubblico che gremiva il teatro lasciandolo alla fine dello 
spettacolo entusiasta. La trama è stata quasi del tutto attinente a quella originale, però essa è stata 
interpreta e rivisitata sotto una luce più moderna. La storia è ambientata in Grecia, più precisamen-
te in un bosco incantato. Il tutto avviene la notte prima del matrimonio tra Teseo, duca d’Atene e 
Ippolita, la regina delle Amazzoni. In questa notte di mezza estate quattro giovani si ritroveranno 
a rincorrersi, ad amarsi, odiarsi senza sapere che dietro a tutto quel caos che vede confondere e 
cambiare i sentimenti di Demetrio e Lisandro, c’è il perfido e scaltro folletto Puck, al quale è stato 
affidato da oberon, il re delle fate, il compito di punire la moglie Titania per uno sgarbo subito, 
bagnandole le palpebre con una pozione magica in grado di far innamorare la vittima del sortilegio 
del primo essere che si trovi davanti al suo risveglio. E sarà appunto questa pozione a cambiare la 
situazione tra i quattro giovani portandoli ad un susseguirsi d’equivoci e di confusione. 
Gli attori che hanno interpretato la commedia sono stati decisamente competenti, in quanto abili 
nel conciliare comicità e tragicità al contempo. Ma la loro bravura non sta solo nell’interpretazione 
dell’opera, ma anche nella spontaneità e nel loro dinamismo sopra il palco, infatti la loro capacità 
di “mutare” personaggio da una scena all’altra è stata davvero notevole. I personaggi originali non 
sono stati modificati, ma solo rivisti sotto una luce più moderna, ma non per questo fuori luogo o 
banali, anzi capaci di donare un tocco di originalità e simpatia al gruppo dei cabarettisti. Un’altra 
abilità da riconoscere agli attori è sicuramente quella di ridimensionare e sdrammatizzare il testo 
shakespeariano mediante l’uso di battute tipiche di Zelig, che fanno ridere di gusto lo spettatore 
incitandolo a vedere la commedia fino alla fine. 
La scenografia era decisamente suggestiva. Un locale dimesso con la scritta al neon “Dream” 
faceva da sfondo al palcoscenico, mentre la foresta era rappresentata con alcune piante. Sul palco 
erano presenti inoltre, una panchina e una poltrona consumata e grazie ai cambi di scena venivano 
aggiunti altri particolari come un tavolino o delle sedie. Stupefacente è stata la quantità e la qua-
lità dei costumi che gli attori hanno cambiato durante la rappresentazione, mutando nello stesso 
tempo anche la natura e la personalità del personaggio da interpretare. Una delle intuizioni più 
ad effetto che il regista ha saputo proporre è stata sicuramente la scelta dell’accompagnamento 
musicale e vocale dell’opera. Infatti, in un angolino del palcoscenico sin dall’inizio si sono potuti 
intravedere due figure d’eccezione che si sono perfettamente inserite nella rappresentazione della 
commedia; si tratta di Ferruccio Spinetti (abilissimo contrabbassista) e la bravissima Petra Magoni, 
dotata di un’incredibile voce, che, oltre a ricoprire il ruolo di cantante diventa anche attrice. 
Le luci che hanno fatto da sfondo alla vicenda si fondevano con i suoni e le scene da rappresen-
tare, cambiando colori e sfumature a seconda anche dei vari temi della sceneggiatura. Uno dei 
maggiori punti di forza dello spettacolo sono stati gli attori, bravissimi nel trasformare quest’opera 
in una realtà moderna, ma anche scenografia e musica sono state scelte impeccabili. Un unico 
punto a “sfavore” della commedia potrebbe essere individuato nella durata (circa tre ore): però lo 
spettacolo è stato così divertente che questo non ha comunque interferito sull’interesse generale. 
 

Sara Russo
    

Classe 3^M
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Ballata di uomini e cani è uno spettacolo teatrale di Marco Paolini, ispirato dai racconti di Jack 
London. Durante lo spettacolo Marco Paolini ha raccontato sul palco, accompagnato da alcuni 
musicisti, alcuni fra i più noti racconti di Jack London, Macchia, Bastardo, Preparare un fuoco, 
con il suo  tocco magico che ha coinvolto come sempre  il pubblico  rendendoli più adatti ad una 
rappresentazione teatrale. In questi racconti è presente un filo conduttore cioè le ambientazioni 
del Nord America con la corsa all’oro e tutte le difficoltà che i pionieri ed i loro cani si trovano 
a dover affrontare: il grande freddo, i lunghi e difficili viaggi. Inoltre, emerge il sempre difficile 
rapporto Uomo – Natura che  esce inevitabilmente vincitrice, come dimostrano le superiori capa-
cità di adattamento dei cani, splendidi  protagonisti delle storie. Marco Paolini ha dimostrato una 
capacità sorprendente di narrare le storie, facendoci spesso sorridere, ma anche alla fine riflettere, 
soprattutto con un  inaspettato colpo di scena finale.
La scenografia era molto semplice costituita da bidoni e casse sui quali erano seduti i musicisti che 
accompagnavano la narrazione con semplici ma incalzanti melodie di chitarra, fisarmonica e clari-
netto e, proprio anche  grazie all’alternanza delle luci, l’effetto è apparso quasi onirico.
Lo spettacolo si è rivelato accattivante e coinvolgente, grazie e  soprattutto all’eccellente narra-
zione di Paolini, che ha saputo dare alle storie toni ironici, intensi e drammatici, a seconda del 
racconto. Può scappare una risata durante Macchia a sentire le fatiche che i padroni del cane, 
protagonista della storia, fanno per sbarazzarsene, oppure si può riflettere su quanto sia necessario 
avere un giusto rispetto per la  natura, in quanto essa è dotata di forze ben più potenti di quelle 
umane, dopo aver ascoltato Preparare un fuoco. Infine si può dire che si tratta di uno spettacolo 
più che raccomandabile per un vasto pubblico, soprattutto giovane.

Massimiliano Brai, Federica Casella, Ilaria Marcon,  Ilaria Poles

   Classe 3^A sc

 I.S.I.S. G. A. PUJATI

Una ballata di uomini e cani

il tocco di Paolini questa volta è per la natura

Ballata di uomini e cani
Dedicato a Jack London
di e con Marco Paolini
Sacile, Teatro zancanaro
23 novembre 2012

Percorso “La lezione del leggere”
I.S.I.S. G. A Pujati – Sacile
Classi 1^A sc, 3^A sc
Coordinatrice: Prof.ssa A. Mereu

a

Locandina realizzata da Laura Nieddu, Joshua Pascon, 
Giuia rossi, Elena zaia dei I.S.I.S. G. A. Pujati –  classe 
1^A sc
b

Locandina realizzata da Giusy Bosco, Matteo Fadelli, 
Leonardo ortigara, Martina Sandrin dei I.S.I.S. G. A. 
Pujati –  classe 1^A sc

c

Locandina realizzata da Letizia Marin, Federica Salemi, 
Imelda Shehu dei I.S.I.S. G. A. Pujati –  classe 1^A sc

d

Locandina realizzata da riccardo Igne, Alessia Dario, 
Filippo Agabito, Francesca Piccirilli dei I.S.I.S. G. A. 
Pujati –  classe 1^A sc

e

Locandina realizzata da Matteo Carretta, Marco 
Furlan, Alessia Modenese dei I.S.I.S. G. A. Pujati –  
classe 3^A sm

a

c

e

b

d

Teatro Zancanaro
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«Le donne non sono fatte per giudicarci ma per perdonarci quando abbiamo bisogno di perdono». 
Esiste un marito ideale? Esiste un uomo perfetto? E se ci fosse, come dovrebbe essere? Questi sono 
i quesiti che ci siamo posti durante la visione della commedia Un marito ideale. Il drammaturgo 
oscar Wilde scrisse questo testo puntando sui temi della corruzione politica, del vero amore e della 
comicità del dandy, alter ego dello stesso Wilde. Il regista roberto Valerio con la compagnia Ana-
gni, formata da un cast di soltanto cinque attori, l’ha ripreso, riuscendo a catturare l’attenzione del 
pubblico ed affrontare le tematiche dell’opera in modo spiritoso e soddisfacente.
Sir robert Chiltern (interpretato dallo stesso roberto Valerio), sottosegretario agli affari esteri, è un 
uomo ricco e degno di nota, profondo amico di Arthur Goring, tipico dandy inglese, interpretato 
magnificamente da Pietro Bontempo. A differenza di Lord Goring, scapolo e orgoglioso di esserlo, 
robert è sposato con l’amata Lady Chiltern, interpretata dall’attrice Chiara Degani. Lady Chiltern 
è guardata con rispetto da tutti ed è una donna dai rigidi valori morali, che idolatra e ama profon-
damente il marito robert tanto da farne un ideale. Il loro amore verrà messo a dura prova dalla 
comparsa in scena di Mrs Chevely, avventuriera affascinante e determinata interpretata da Valenti-
na Sperlì con grande espressività.
La ricchezza ed il potere non si conquistano con un lavoro onesto: infatti l’ambizioso sir Chiltern, 
anni addietro, abbagliato dalle ricchezze e dal potere del barone Arnheim, si era lasciato persuadere 
da quest’ultimo a vendergli un segreto di stato. Mrs Chevely, venuta in possesso di una compro-
mettente lettera scritta da robert al barone, lo ricatta affinchè egli sostenga, con un discorso nella 
camera dei Lord, il progetto del canale argentino, il quale le permetterebbe di arricchirsi con una 
grande speculazione. Così egli è costretto ad accettare il ricatto per evitare uno scandalo e per non 
mettere a repentaglio la sua carriera e il suo matrimonio. Lady Chiltern, ignara degli sbagli del ma-
rito, appena scopre la verità vede crollare il suo ideale e si ritrova davanti ad una scelta: perdonare 
il marito ed accettarlo per quello che è oppure rimanere salda sui suoi principi e allontanarsi dal 
marito? 
Il regista ha saputo fare in modo che lo spettacolo attirasse l’attenzione e l’entusiasmo del pubbli-
co con grande energia e vivacità, rendendo comiche e leggere scene abbastanza impegnative. La 
scenografia di Carlo Sala, ridotta all’essenziale (un tavolo, due sedie ed una scrivania), ha rievocato 
l’ambiente ottocentesco, come anche i vestiti degli attori, molto raffinati e simbolici poichè davano 
un’idea del carattere del personaggio; per esempio Valentina Sperlì (Mrs. Chevely) indossava un 
abbigliamento molto provocante adatto al personaggio che interpretava, al contrario Chiara Degani 
(Lady Chiltern) aveva abiti bianchi e accollati che indicavano il suo carattere pudico e austero.
L’incipit, in particolare, si è rivelato una trovata molto originale, poichè partiva dalla fine con un 
effetto di riavvolgimento (l’effetto rewind delle pellicole) per poi tornare alla scena iniziale. Questo 
inizio in medias res ha dato allo spettacolo un tocco moderno che ha attirato la nostra attenzione.
Siamo stati soddisfatti della scelta di questo spettacolo, perchè, oltre ad aver superato le nostre 
aspettative per quanto riguarda il divertimento e il piacere che abbiamo provato guardandolo, que-
sta commedia ci ha dato molto di più, ci ha fatto capire che l’uomo è bello perchè è imperfetto e 
che l’animo di ognuno ha dei limiti che lo rendono prezioso, fragile e rendono tutti diversi da tutti.

Un marito ideale

tutti gli uomini hanno piedi di argilla!

Un marito ideale
di oscar Wilde
con roberto Valerio, Valentina Sperlì,  
Pietro Bontempo 
regia di roberto Valerio
Pordenone, Teatro Comunale Giuseppe Verdi 
23, 24, 25 novembre 2012 

Percorso “La lezione del leggere”
Liceo Leopardi-Majorana – Pordenone
Classi 5^Eg, 1^Ec
Coordinatrici: Proff. M. Burino, M. C. Tedeschi

Liceo Scientifico M. Grigoletti – Pordenone
Classi 2^B, 3^H, 5^G
Coordinatrici: Proff. S. Savocco,  
F. Coral, D. Corazza

Foto di scena

PORDENONE
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Un uomo non può essere giudicato per il suo passato perchè non ricicla le emozioni, gli sbagli, i 
pensieri, ma li cambia di continuo. Perciò noi siamo il presente, siamo come siamo in questo pre-
ciso istante e non quello che eravamo in passato. Per questo amare è difficile, perchè i difetti e i 
cambiamenti degli altri sono difficili da sopportare, perciò una persona che sa amare davvero ama 
completamente, ama i difetti e le pazzie della persona a cui vuole bene davvero. Tutti gli esseri 
umani hanno piedi d’argilla, tutti possono crollare da un momento all’altro. Nessuno è perfetto. 
Siamo tutti uomini.

Serena Piccinin, Alessia Veneri
 

una schietta critica alla società

Piacevole e allo stesso tempo serio, lo spettacolo teatrale che è stato rappresentato con varie repli-
che dal 23 al 25 novembre nel Teatro Comunale Giuseppe Verdi di Pordenone: dalle sapienti parole 
di un autore del calibro di oscar Wilde e dalla competente professionalità di un regista come rober-
to Valerio è nata questa commedia tutta un paradosso intitolata Un marito ideale. E chi pensava che 
l’età vittoriana fosse noiosa, guardando questo spettacolo deve essersi rimangiato tutte le critiche: 
il regista roberto Valerio ha saputo ricreare la tipica atmosfera piena di dandy e eleganza dandogli 
una punta di ilarità, ma facendo anche riflettere. Infatti, la storia ideata da oscar Wilde è quella di 
un elegante londinese, sir robert Chiltern (roberto Valerio), viceministro degli Affari Esteri, il quale 
ha una moglie, Gertrude (interpretata da Chiara Degani), tanto pura da non conoscere il peccato 
o il tradimento. Tutti a Londra conoscono l’alto valore morale del signor Chiltern, ma nessuno (o 
pochissimi) sa che la sua fortuna è dovuta, più che al suo animo moralmente impareggiabile, a un 
suo passato corrotto: egli in realtà, quando ancora era all’inizio della scalata sociale, aveva venduto 
ad un agente di borsa informazioni del governo riguardo al Canale di Suez, insomma aveva spe-
culato defraudando lo stato. Nessuno lo era venuto a sapere, certo, ma ora una donna, la signora 
Cheveley (interpretata da Valentina Sperlì), ha delle informazioni che potrebbero rivelare il passato 
di robert e trascinarlo in uno scandalo gigantesco. ovviamente la signora Cheveley vuole usare 
quelle informazioni come garanzia dell’aiuto di robert per un’altra speculazione, quella del Canale 
Argentino. In questa storia così intricata solo l’aiuto dell’amico di robert, il dandy Arthur Goring 
(interpretato dal bravissimo Pietro Bontempo), sarà fondamentale per salvare la reputazione di 
robert e riavvicinare Gertrude al marito.
Queste vicende sono incorniciate sul palco da una scenografia essenziale di Carlo Sala: una serie 
di pareti girevoli che adattano e trasformano l’ambiente, uno scrittoio con sedia e un tavolo con 
sedie e servizio da tè, tutto, ovviamente, in stile vittoriano. Come i costumi degli attori per altro: essi 
variano da una sobria redingote marrone di robert a un frac nero con tanto di fiore all’occhiello, 
gilet bianco avorio e sciarpa di seta per l’elegantissimo Goring, il quale, nonostante il suo carattere 
apparentemente frivolo, sembra il più saggio di tutti. Come specchio del pensiero di Wilde, i discorsi 
di Goring non sono solo divertenti ma anche paradossali e racchiudono insegnamenti morali ed 
etici non da poco, con temi del calibro della morale, che secondo l’autore è «l’atteggiamento che 
adottiamo nei confronti di chi ci è antipatico», della politica, per cui «nella Camera nessuno ascolta 
i dibattiti», delle donne, che, secondo l’autore, hanno meno valore degli uomini poiché questi 
«hanno questioni più importanti, hanno ambizioni più grandi e una vita più movimentata», ecc. 
È così che Wilde offre una schietta critica alla società dell’epoca (la quale si riflette perfettamente 
nella nostra), in cui tutto riceve un giudizio più o meno pesante, ma tutto nascosto nei paradossi 
ricorrenti nei testi di Wilde.
Pregi dello spettacolo sono stati la modifica del finale, in cui il maggiordomo svolge un ruolo attivo 26

a differenza di quanto avviene nella commedia originale, e l’interpretazione del personaggio di 
Goring, volutamente alterata e resa quasi comica, molto diversa da quella del celeberrimo attore 
rupert Everett nell’omonimo film Un marito ideale (1999), invece più seria, controllata e passionale. 
In comune con il film è, bensì, la contrapposizione tra il fintamente saggio e austero padre, lord 
Caversham (un professionale Alarico Salaroli nello spettacolo) e suo figlio Goring.
In una storia commentata da musiche come Scarborough Fair e la famosissima Ninna nanna di 
J. Brahms, l’atmosfera complessiva è piacevole, assolutamente non tediosa, ma anzi divertente e 
facile da seguire. Un po’ più complesso è cogliere le sottili critiche di Wilde e capire i numerosi para-
dossi, ma l’impresa è facilitata se lo spettatore ha già letto la commedia o qualche opera dell’autore.
Quindi uno spettacolo da non perdere, per persone di tutte le età, ragazzi e adulti.

Daniele Cal

oscar Wilde a Pordenone

È ovvio che i mariti ideali devono essere degli spettacoli a vedersi, ma lo spettacolo che si è visto a 
Pordenone il 24 novembre è la commedia in tre atti di oscar Wilde Un marito ideale, rappresentata 
per la prima volta nel 1895 e qui tradotta, diretta e interpretata da roberto Valerio.
La commedia inizia, dopo che gli attori sono entrati in scena, in modo originale: dalla fine, con 
la vicenda che, come una videocassetta, si riavvolge fino all’inizio vero e proprio della storia. Due 
parole per la trama: nella Londra di fine 800, una ricca donna, la signora Cheveley (Valentina 
Sperlì), irrompe nella vita di Sir robert Chiltern (roberto Valerio), sottosegretario agli affari esteri, 
per ricattarlo: lui avrebbe dovuto appoggiare un progetto che le avrebbe fruttato non poco, altri-
menti lei avrebbe resa pubblica una lettera che era la prova di un crimine finanziario commesso da 
robert in gioventù. Nonostante robert ceda al ricatto pur di non rendere pubblico il suo segreto, 
sua moglie Gertrude scopre il suo passato e, poiché rigida e ferrea nell’etica, sembra che stia per 
lasciarlo; così robert si confida con il suo amico Lord Goring, un dandy non poi così giovane (senza 
offesa nei riguardi dell’attore) ma simpaticissimo e sagace, tormentato dal padre che lo vorrebbe 
sposato (una sorta di trasposizione scenica dello stesso oscar Wilde). Egli riesce a sottrarre la lettera 
alla signora Cheveley, a far riconciliare i due coniugi e, come un vero e proprio deus ex machina, 
risolve tutto.
La commedia ha un’ottima regia e riesce a non essere per niente noiosa, grazie anche all’interpre-
tazione di Piero Bontempo (Lord Goring) e all’espediente iniziale (l’effetto-rewind), il quale, benché 
non risulti immediatamente comprensibile al pubblico (soprattutto per chi ha letto il testo origina-
le), si rivela poi un modo per rendere vivace la narrazione. Anche la scenografia (di Carlo Sala) è 
efficace: pochi pannelli, girati nel modo giusto, producono ambientazioni diverse. Sorprende che 
siano stati tolti molti personaggi tra cui quello della sorella di robert, Mabel, che era destinata a 
fidanzarsi con Goring. Comunque è stata un ottima serata per tutti: studenti, critici… e coniugi.
 

Valentino Feltrin
 

un egregio allestimento dell’opera di oscar Wilde

oscar Wilde è sicuramente uno dei più grandi scrittori di fine ottocento e Un marito ideale rappre-
senta la sua commedia da salotto per eccellenza.
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la corruzione morale al centro della commedia

roberto Valerio, nato nel ‘70, che nella stagione 2008 aveva infuocato i teatri con il suo Vantone 
pasoliniano, ha senz’altro messo a segno un altro bel successo con Un marito ideale, scarnificando 
il testo e riducendolo all’essenziale per porci degli interrogativi che ci lasciano tuttora sconcertati per 
la loro ineluttabile attualità: potrebbe mai esistere una politica spogliata dai compromessi? Il ruolo 
dell’etica e della moralità hanno ancora rilievo per determinare la soglia oltre la quale si può provare 
vergogna dei propri atti? La sete di potere è una questione morale o pecuniaria?
Diamo un’occhiata alla trama. Siamo protagonisti di una società inglese ottocentesca nella quale 
figurano conseguentemente soggetti di ambientazione borghese animati da uno spirito di perbeni-
smo ed equipaggiati dell’ipocrisia di quell’epoca. In Un marito ideale, Mrs. Cheveley, al corrente di 
una grave scorrettezza su cui Sir Chiltern ha fondato la sua fortuna economica, si presenta pronta 
a ricattarlo e a costringerlo ad avvallare una speculazione con denaro pubblico. Al rifiuto di Sir Chil-
tern, essa lo minaccia di smascherarlo e di rovinare la sua carriera e la sua felicità coniugale. È pro-
prio il tema della corruzione morale e politica ad essere il vero protagonista della rappresentazione. 
A roberto Valerio non mancano di certo talento interpretativo e scenico. 
Egli ha saputo condensare originalità, comicità, ilarità e suspense magistralmente, dando un tocco 
di modernità alla narrazione.
Lo spettacolo ha preso avvio con un rewind, durante il quale gli attori procedevano nell’interpre-
tazione di alcune battute significative dell’opera accompagnati dal suono di sottofondo di una 
cassetta che si riavvolgeva e da movimenti scenici ‘riavvolti su loro stessi’.
La voglia bruciante di trasmettere al pubblico un chiaro messaggio etico e morale si è percepita du-
rante l’intero spettacolo, una volontà che diventava a volte troppo prolissa ed esplicita, quando in-
vece poteva aumentare esponenzialmente il suo significato celandosi dietro un’iconografia mirata.
Anche la presenza di un goliardico, spensierato e pacioccone Lord Goring ha contribuito a rendere 
lo spettacolo piacevole e poco stancante.
Mostro qualche incertezza nell’affermare che tutto il cast interpretava magistralmente il personag-
gio che gli apparteneva: abbastanza azzeccata la scelta di roberto Valerio nell’interpretare Sir Chil-
tern, eccellente interpretazione di Pietro Bontempo a cui calzava a pennello il personaggio di Lord 
Goring, decisamente coerente con il modo sbruffone, ipocrita e astuto di Mrs. Cheveley la recita-
zione di Valentina Sperlì, elegante nel vestiario e nei modi, ma sagace nell’atteggiamento. Qualche 
perplessità circa il personaggio di Lady Chiltern, interpretata da Chiara Degani; il personaggio non 
ha avuto particolare rilievo all’interno della rappresentazione teatrale, ma l’attrice ha dimostrato di 
non saper trasmettere la dolce ingenuità infantile della moglie di Sir robert, banalizzando atroce-
mente le semplici, ma fondamentali, battute di una donna delusa ed amareggiata nell’orgoglio e 
nella moralità più profondi.
Tuttavia possiamo considerarci soddisfatti di una tale rivisitazione del cinico dandy ottocentesco; 
nonostante le premesse, non si tratta di uno spettacolo riservato al pubblico adulto, semmai agli 
appassionati dei “society dramas”, incontrastati padroni delle scene londinesi.

Federico Aloisio

un marito può essere ideale?

Di Un marito ideale, ispirato alla commedia di oscar Wilde, in scena per la prima volta nel 1895 a 
Londra, roberto Valerio diventa regista e attore. Partendo dal tema della corruzione politica e ridu- 29

Nonostante noi tutti ci ricordiamo oggi di altre sue opere come L’importanza di chiamarsi Ernesto 
o Il ritratto di Dorian Gray, questa commedia non è assolutamente da prendere sottogamba e se 
leggere il testo risulta molto divertente, vederlo a teatro è uno spettacolo eccezionale, in particolar 
modo vederlo con una messa in scena che gli renda giustizia è qualcosa di assolutamente meravi-
glioso. Ciò è stato reso possibile grazie alla sapiente regia di roberto Valerio, negli spettacoli teatrali 
del 23, 24 e 25 novembre al Teatro Comunale Giuseppe Verdi di Pordenone.
Valerio mette in atto una rappresentazione dinamica e coinvolgente dell’opera di Wilde, adatta i 
dialoghi in maniera consona e, pur essendo questa probabilmente agli occhi di molti una scelta 
discutibile, taglia alcuni ruoli secondari, sia per motivi di trama che per la disponibilità di attori.
La storia è la seguente: Inghilterra, fine del XIX secolo, durante un ricevimento nella sua lussuosa 
casa, Sir robert Chiltern (interpretato dallo stesso roberto Valerio), affermato uomo politico che, 
appena quarantenne, ricopre la carica di Sottosegretario agli Esteri, conosce l’intrigante mrs. Che-
veley (Valentina Sperlì) che riporta alla luce il suo terribile passato: Sir Chiltern infatti è riuscito a 
creare la base della sua pecunia vendendo un segreto di stato al disonesto barone Arneihm.
Mrs. Cheveley, seducendo il barone prima della sua morte, ne ha ereditato tutta la fortuna, che 
vuole aumentare ulteriormente ricattando robert con una lettera contenente i fatidici segreti di 
stato rubati anni addietro e consegnati al barone. Miss Cheveley intende consegnare la lettera a sir 
Chiltern solo in cambio del suo appoggio pubblico alla costruzione di un canale in Argentina in cui 
essa ha investito un’enorme quantità di denaro.
robert cede al ricatto ma in suo aiuto giunge lord Goring, dandy perdigiorno e frivolo (interpretato 
da un eccezionale Pietro Bontempo) e figlio di lord Caversham (Alarico Salaroli), che cercherà di 
sottrarre la lettera alla perfida donna e di salvare la vita di robert; egli, infatti, non rischia di perdere 
solamente il suo lavoro ma anche l’amore della moglie Gertrude (Chiara Degani), per cui egli rap-
presenta un ideale di purezza e nobiltà. L’opera, infatti, non mette in discussione solo la corruzione 
politica di quel, e purtroppo anche del nostro, tempo, ma soprattutto una società contraddistinta 
da valori morali troppo rigidi e dalla continua ricerca della perfezione in certi falsi idoli.
Come la maggior parte delle opere di Wilde, Un marito ideale è ricco di ironia e di aforismi, nonché 
di una comicità il cui merito va però agli attori dello spettacolo. Infatti, uno dei motivi maggiori del 
successo di questa ottima rappresentazione è la bravura del cast degli attori: una miss Cheveley 
interpretata da Valentina Sperlì in maniera lodevole ma soprattutto fedele, se non identica, a quella 
del testo originale; un lord Caversham arzillo quanto assillante e con una voce potente e affabile, 
messo in scena da Alarico Salaroli, un maggiordomo impassibile e molto professionale roberto 
Baldassarri), un sir Chiltern un po’ “cattivo” (roberto Valerio) e una Gertrude un po’ distante dal 
personaggio originale, più umana e meno rigida, impersonata da Chiara Degani, formano un mix 
perfetto e adattano l’opera in maniera convincente. La medaglia d’oro va però a Pietro Bontempo, 
che, interpretando un lord Goring carismatico e ironico, strappa parecchie risate durante lo spet-
tacolo. Lord Goring può essere definito come l’incarnazione di oscar Wilde stesso, che agisce e 
modella la trama a suo piacimento, e Bontempo riesce a esprimere questi concetti alla perfezione 
con naturale simpatia.
(…) In ultima analisi, lo spettacolo che è stato messo in scena è stato realizzato egregiamente ed 
in maniera coinvolgente e mai noiosa, e consiglio vivamente a chi non ne avesse ancora avuto la 
possibilità di andare a vederlo.

Francesco Gliro

Classe 5^E g
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un salto all’età vittoriana

Un marito ideale, scritto da oscar Wilde e messo in scena dalla compagnia di roberto Valerio, 
racconta le vicende del governatore Sir robert Chiltern, l’uomo perfetto, un modello da seguire, 
sia nella vita pubblica che in quella privata, un uomo pieno di valori. È sposato con Lady Gertrude 
Chiltern che lo considera, appunto, ‘il marito ideale’. Arriva però a sconvolgere la loro tranquillità 
la signora Chevely, che vuole rivelare uno scomodo segreto del passato di Sir robert: quest’ultimo 
da giovane aveva venduto dei segreti di stato in cambio di un’ingente somma di denaro. La lettera 
in possesso della signora Chevely lo prova; in cambio del silenzio, la donna chiede il sostegno ad 
un progetto che le avrebbe procurato una grossa speculazione. Sir robert si trova così difronte ad 
una dura scelta. 
L’interpretazione di questa storia è stata intrigante e per niente noiosa. 
Gli attori sono entrati perfettamente nella parte, catturando l’attenzione del pubblico e coinvol-
gendolo in maniera eccellente. Anche la scenografia a cura di Carlo Sala e gli abiti indossati dagli 
attori erano conformi al periodo in cui è ambientata la storia: sembrava di essere tornati indietro 
nel tempo, all’età vittoriana.

Martina Benvenuto

la questione morale è un fatto privato o pubblico?

Il ‘society drama’ di oscar Wilde Un marito ideale del 1895 è stato riproposto dal regista roberto 
Valerio.
Sir robert Chiltern, un uomo politico di successo e molto rinomato, sposato con Lady Chiltern, 
donna dalla morale ferrea, assiste alla sfortunata comparsa nella propria vita della signora Cheveley. 
Infatti, la donna, desiderando ardentemente di entrare nell’alta società, è giunta a minacciarlo di 
dare in pasto ai giornali il fatto che la sua carriera è iniziata vendendo un segreto di stato. Viene 
scoperto anche dalla moglie, rischiando così di perdere sia il potere sia l’amore e perciò chiede aiuto 
al dandy sfaccendato suo amico, Lord Goring, vero protagonista dello spettacolo (e che rappresen-
ta Wilde stesso) che riesce a liberarsi della ricattatrice e a convincere Lady Chiltern a perdonare il 
marito. Lo spettacolo si chiude dunque con il più completo lieto fine.
La lingua risulta perfetta, letteraria e tuttavia scorrevole, continuamente ravvivata da epigrammi in-
telligenti, definizioni argute. Si ha la sensazione d’essere ammessi a un party esclusivo, con persone 
straordinariamente eleganti e spiritose.
L’elemento più originale della lingua è quello che rende particolarmente interessante ancora oggi 
la commedia ovvero il paradosso. Il paradosso consiste in una frase che suoni plausibile, ma dal 
significato allarmante, che nasconde una mezza verità. Ad esempio: «Passo sempre i buoni consigli 
agli altri. É l’unico modo di usarli».
Inoltre sono mantenute tutte le gemme del repertorio di Wilde, celebre conversatore e stella dei 
banchetti, racchiuse nel personaggio di Lord Goring. Infatti, Wilde si annoia coi virtuosi e simpatizza 
per i farabutti: il dandy perdigiorno che sembra occuparsi solo del fiore da mettersi all’ occhiello 
si rivela all’occorrenza molto più saggio e affidabile del futuro Primo Ministro. E così insieme a Sir 
robert, considerato da tutti il marito ideale, il politico perfetto, ma che nasconde nel suo passato 
un losco segreto e sua moglie Gertrude, apparentemente modello di amore virtuoso, ma pronta 
ad abbandonare il marito appena costui si rivela moralmente poco limpido, si attua il completo 
ribaltamento delle iniziali sembianze dei personaggi.
L’altro aspetto della commedia che si vuole evidenziare è il tema di fondo, per noi, tra l’altro, attuale 31
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cendo il testo all’essenziale, fornisce un perfetto punto di partenza per interrogativi di attualità, di 
politica, ma soprattutto di carattere privato: un marito può essere ideale? Nella rappresentazione, a 
cui noi studenti del Liceo Classico Leopardi-Majorana abbiamo assistito il 23 novembre, Sir robert 
(roberto Valerio) è il marito ideale per Lady Childern (Chiara Degani), è un uomo perfetto, che ha 
un ruolo importante nella politica e che, secondo la moglie, è incapace di commettere atti disono-
revoli. Sir robert, però, ne ha commesso uno! È diventato sottosegretario agli affari esteri grazie 
ad un traffico illecito, tenuto nascosto alla moglie. Da Londra arriva, però, Mrs Cheveley (Valentina 
Sperlì) che, quando Sir robert si rifiuterà di agire come lei vuole, lo minaccerà di smascherarlo e 
di rovinargli l’amore coniugale e la carriera. Aiutato dall’amico Lord Goring (Pietro Bontempo) riu-
scirà ad uscire da questo incubo, anche se questo porterà alla scoperta della verità per la moglie. 
Tra contrasti, ricatti, lettere d’amore e un importante dialogo tra Lord Goring e Lady Childern, 
riuscirà questa a capire se il suo è vero amore o semplicemente la venerazione di un ideale? È una 
rappresentazione divertente poiché roberto Valerio con una trama seria è riuscito a far divertire il 
pubblico, a coinvolgerlo, a sorprenderlo e ha offerto importanti spunti: l’importanza di dire sempre 
la verità, perché ciò rende una persona onesta e perché alla fine viene sempre scoperta, oppure l’i-
nesistenza nella vita reale di un marito ideale, ma solamente di un uomo che presenta i suoi pregi e i 
suoi difetti come tutti. Il cambio mirato di luci, il rewind, i movimenti e le espressioni dei personaggi, 
la sceneggiatura semplice ma essenziale hanno permesso di comprendere al meglio la commedia, i 
pensieri, i dubbi, i caratteri, le emozioni dei personaggi stessi. La commedia ha trasformato con la 
sua semplicità una serata monotona in una serata insolita, divertente, spensierata, ma soprattutto 
con la sua rappresentazione ha permesso al pubblico di ritornare a casa riflettendo.

Gowri Barbera

al centro argomenti di grande attualità

La commedia di Wilde porta sulla scena topoi ben noti nelle sue opere come la corruzione politica, 
il ricatto, i calcoli sulla convenienza di sottostare a manovre estorsive pur di poter mantenere il 
prestigio pubblico e il potere da esso derivato, seguire l’etica e non piegarsi al ricatto ma perdere 
un importante posto nella società. Questi dubbi che assillano robert Chiltren (interpretato magi-
stralmente da roberto Valerio), famoso uomo politico conosciuto per la sua proverbiale onestà, 
che, ricattato spudoratamente da una donna senza scrupoli, Miss Chevely, (interpretata da Chiara 
Degani) non sa se piegarsi a lei o rimanere fedele alla sua idea di uomo onesto: nel primo caso non 
perderebbe il suo ruolo pubblico ma risulterebbe un disonesto agli occhi di tutti e specialmente nei 
confronti della moglie, miss Chiltren (interpretazione di Valentina Sperlì), che lo aveva idealizzato 
come esempio di incorruttibilità, oppure non cedere al ricatto ma pagarne le sue conseguenze per-
dendo il posto di lavoro e la sua stima in pubblico. Sembra che il nostro robert sia in una botte di 
ferro, davanti ad un enigma impossibile da risolvere senza l’aiuto dall’esterno del fidato amico Lord 
Goring (magistralmente interpretato da Alarico Salaroli), che, grazie alla sua abilità di mediatore, 
riesce a trovare un compromesso salvando quindi vita privata e pubblica di Mr Chiltren. Argomenti 
scottanti e più che mai attuali proposti da Wilde che non esita a criticare la borghesia attaccata a 
quei valori tipicamente tradizionali e stereotipati come l’incorruttibilità, la devozione alla famiglia, 
valori che facevano da collante nel periodo vittoriano, cercando di portarne alla ribalta di nuovi 
come l’amicizia, la bellezza personale e l’amore per la vera moralità. Se ciò non dovesse bastare, 
l’originalità e la freschezza dell’opera sono anche garantite dalla innovazione apportata da roberto 
Valerio che l’ha fatta rivivere come una pellicola al contrario: dall’ultima scena, a ritmo di valzer, si 
torna indietro e poi ci si arresta per ripercorrere fino al principio la vicenda.

Rudy Benetti
30
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segreto di stato) e minaccia di rendere pubblica la notizia se questi non sosterrà in Parlamento un 
progetto disonesto in cui la donna ha investito i propri soldi.
Miss Cheveley, come ulteriore prova della sua perfidia, riferisce il segreto di Sir Chiltern alla moglie, 
una donna integerrima e di alti principi morali. Lady Chiltern (Chiara Degani), che ha idealizzato il 
marito come modello di purezza e perfezione (da qui il titolo della commedia), decide di abbando-
nare Sir Chiltern. Per fortuna interverrà Lord Goring (alter ego di Wilde tra l’altro), un amico intimo 
di Sir Chiltern, il quale riuscirà, dopo numerose peripezie, a convincere lady Chiltern a riprendere 
con sé il marito e a sottrarre a miss Cheveley le prove con cui ricatta Sir Chiltern.
La pièce si conclude dunque nel migliore dei modi: sir Chiltern criticherà in Parlamento il progetto 
disonesto per cui era stato ricattato, ottenendo così maggiore fama, e la moglie capirà di essere 
fortunata ad avere un marito non certo perfetto, ma comunque ottimo. Una rappresentazione 
emozionante e di grande impatto, molto fedele all’originale del celeberrimo Wilde.
Lodevole anche la tecnica adottata per sopperire alla mancanza di scenografie elaborate: tramite 
il ruotare di alcuni pannelli colorati si passa ora a casa Chiltern, ora a casa Goring. Favolosa anche 
l’interpretazione di Valerio nel ruolo di un dandy, l’esteta Lord Goring.
Commedia ad hoc per gli appassionati di Wilde, ma anche per chiunque volesse passare un po’ di 
tempo, assistendo ad una commedia meravigliosa.

Davide Centazzo

uno spettacolo dinamico

La commedia Un marito ideale tratta dall’omonimo testo di oscar Wilde, pone in primo piano Sir 
robert Chiltern (roberto Valerio), sottosegretario agli Affari Esteri, sposato con Lady Chiltern (Chia-
ra Degani). Per lei, egli, che appare come un uomo giusto e dotato di forte moralità, è il ‘marito 
ideale’, e, durante un colloquio con l’amico di famiglia Lord Goring (Pietro Bontempo), afferma 
che non potrebbe mai amare il marito se si dimostrasse diverso. Ma questa perfezione è in realtà 
solo apparente: Sir robert ha iniziato la sua carriera e la sua fortuna vendendo segreti di stato. La 
loro vita scorre però tranquillamente, quando all’improvviso appare la signora Cheveley (Valentina 
Sperlì), una ricattatrice, che pretende, in cambio del silenzio, un discorso di Sir robert in favore a 
un losco progetto. 
La commedia, ripresa dall’adattatore-regista e attore roberto Valerio, viene ridotta notevolmente 
rispetto all’originale, elimina i quattro atti prediligendone uno solo di un’ora e quaranta minuti; di 
conseguenza anche i personaggi in scena non sono tutti quelli pensati da Wilde. Ciò non penalizza 
però lo spettacolo, anzi, lo rende molto dinamico e di più facile comprensione, poiché non per-
mette, anche allo spettatore più distratto, di perdersi in inutili giri di parole. Valerio, infatti, mette 
in luce il messaggio complessivo; il velo di falsa moralità che copre l’intera società e la dilagante 
corruzione, temi oggi più che mai attuali, inserendovi comunque momenti di ilarità, resi possibili 
anche dalla bravura di tutto il cast.

Alessia Feltrin

la moralità dell’uomo di governo è fatto pubblico o solamente privato?

In Un marito ideale una commedia di oscar Wilde, l’autore riesce a fondere con estrema disinvoltu-
ra una trama seria con la leggerezza della sua scrittura. Il tema centrale è sicuramente il problema 
della corruzione politica e dell’integrità dei governanti. Argomenti attuali che ci fanno riflettere sulla 33
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almeno quanto lo era alla fine del XVII secolo: la corruzione in tutte le sue forme, da quella morale 
a quella economica. Nascono spontanee delle domande: la questione morale è un fatto privato o 
pubblico? In un mondo così variegato e permissivo si può ancora condannare qualcuno? E a chi 
è permesso farlo? Esiste poi un limite oltrepassato il quale si prova vergogna delle proprie azioni?

Giulio Castellarin

una critica sferzante alla società

roberto Valerio firma un brioso ed accattivante adattamento della commedia Un marito ideale, 
scritta da oscar Wilde nel 1893 come completamento dei suoi ‘society dramas’, assieme a Il Ven-
taglio di Lady Windermere e a Una donna senza importanza. Fili conduttori di questa trilogia sono 
l’ambientazione aristocratica e la ricorrenza di personaggi-schema (la moglie virtuosa fino alla pe-
danteria, la donna con un passato misterioso, l’uomo che ha paura di non essere accettato dalla 
società cui vorrebbe far parte). In particolare, gli argomenti trattati in Un marito ideale sono di 
scottante attualità: la corruzione dei politici, l’interazione tra vita pubblica e vita privata, il passato 
fosco ed illecito di uomini che ora rivestono cariche importanti, il dover scendere a compromessi 
sgraditi pur di ottenere un vantaggio personale. Tutto ciò rende la commedia viva ed attuale, no-
nostante Valerio si astenga da riferimenti espliciti; facendo riflettere, cioè, senza puntare il dito 
contro nessuno. A ciò si aggiunga la critica, sottile, ma al contempo sferzante, che Wilde indirizza 
alla società borghese, dominante nell’età vittoriana, che nascondeva intrighi e complotti dietro a 
una frivola cortina di feste ed affettazioni, dando importanza a cose inutili e basando le proprie 
amicizie sul tornaconto personale. Una critica, però, fatta di aforismi, battute brillanti ed allusioni 
nascoste che sembrano lodare la società che invece stigmatizzano. Buona la scelta di condensare 
i tre atti originali in uno solo, cosicché l’azione si sviluppa veloce e sciolta, rendendo il tutto più 
piacevole. L’ambientazione, scarna e ridotta all’essenziale, permette di concentrarsi sui costumi, che 
invece riflettono il comportamento dei personaggi che li indossano. Lo scarso numero di attori (sei) 
comporta, però, dei cambiamenti necessari: per esempio, manca il personaggio di Mabel Chiltern, 
che è invece ben presente nell’originale. Ciò nonostante, la recitazione è gradevole: in particolare, 
Lord Goring dà il meglio di sé, comportandosi con arguzia da regista occulto dell’intera vicenda: 
impossibile negare un rimando al servus callidus delle commedie plautine. Le sue continue frecciati-
ne e le maniere da raffinato dandy (una caricatura, neanche troppo mascherata, dello stesso Wilde) 
scatenano innumerevoli momenti di ilarità. Dunque, una commedia piacevole, che al contempo fa 
riflettere su tematiche tanto attuali quanto scottanti.

Jacopo Cavini

una commedia adatta a tutti

Venerdì 23 novembre 2012 è andata in scena al teatro Verdi di Pordenone la commedia di oscar 
Wilde Un marito ideale con la regia di roberto Valerio (Lord Goring nella rappresentazione), accom-
pagnato da altri quattro attori.
La scena si apre con un ricevimento in casa di Sir Chiltern (Pietro Buontempo), rispettato e famoso 
per la sua integrità morale di uomo politico; tutto sembra tranquillo quando giunge una donna, 
la signora Cheveley (Valentina Sperlì) che prende in disparte Lord Chiltern e gli comunica di posse-
dere le prove di un crimine che egli ha commesso all’inizio della sua carriera (ha infatti venduto un 32
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portamento. Il suo ruolo all’interno della trama è di fornire consigli alla coppia di protagonisti, e il 
suo modo di parlare, caratterizzato da un divertente cinismo, in aggiunta al suo aspetto, ci porta a 
pensare che sia un ritratto dello stesso oscar Wilde proprio all’interno della commedia.
Goring sostiene che ci debba essere tolleranza nelle relazioni, e che le mancanze dell’altra parte 
dovrebbero essere accettate: ciascuno deve perdonare le mancanze del proprio partner e soste-
nerlo. Secondo Lord Goring, la vita reale richiede flessibilità, e non quel modo di pensare assoluto 
tipicamente dettato dall’età vittoriana, l’epoca in cui si svolgono i fatti narrati. Così come in molte 
altre commedie di Wilde, il pensiero di Goring e l’intera commedia esprimono una forte critica verso 
la falsa società vittoriana, che Wilde disprezzò fino alla fine.
Un marito ideale mi è parso molto divertente e interessante, anche grazie al modo in cui è stato 
rappresentato, per mezzo di un rewind, che a teatro ha ribaltato la struttura dell’opera. Ma se pen-
siamo alla sua trama, gli argomenti trattati sono davvero seri. È una profonda riflessione riguardo al 
modo in cui affrontiamo la vita con le altre persone, e sul perché dovremmo sempre preoccuparci 
dei nostri gesti nella vita di tutti i giorni.
Dovremmo forse fare a meno di giudicare gli altri o probabilmente i nostri giudizi ci forniscono molti 
pensieri su come dovremmo condurre la nostra vita di tutti i giorni? Come ci comportiamo con i 
nostri amici, discutiamo con i nostri genitori e prendiamo importanti scelte sono questioni che sono 
sempre presenti nelle nostre vite, ma vengono anche ricordate da Wilde nella sua opera. Questo mi 
spinge a pensare che Un marito ideale sia molto attuale, pur avendo alle spalle più di cento anni. 
Non sono un amante del teatro, lo ripeto, ma ho apprezzato particolarmente la commedia proprio 
per queste caratteristiche ed anche per l’interpretazione che ho avuto modo di vedere per opera 
del regista.

Andrea Gottardo

una commedia ricca e scoppiettante

Nella commedia Un marito ideale scritta nel 1893 da oscar Wilde e riadattata dal regista e attore 
roberto Valerio, ci troviamo di fronte a situazioni che talvolta rivelano la loro reale epoca di ap-
partenenza solo grazie agli ottocenteschi costumi: tema centrale dell’opera è, infatti, la corruzione 
politica e l’onestà di chi governa, argomento attuale in ogni secolo. A questo si uniscono la legge-
rezza e l’ironia tipiche di Wilde. La vicenda si sviluppa attorno a Sir Chiltern, (roberto Valerio) sot-
tosegretario agli affari esteri, all’apparenza perfetto uomo politico e perfetto marito, tanto da poter 
essere definito ‘il marito ideale’ dalla sua novella sposa (Chiara Degani). L’arrivo di Miss Cheveley, 
(Valentina Sperlì) donna del passato di Sir Chiltern che, ricattandolo, porterà a galla il motivo del 
suo successo, rischia di distruggere tanto la sua immagine pubblica quanto quella privata. Tuttavia 
il provvidenziale aiuto dell’esilarante Lord Goring, (Pietro Bontempo) rappresentazione del perfetto 
dandy e di Wilde stesso, fra colpi di scena e ingarbugliati rapporti, riuscirà a sciogliere la matassa e 
creare un nuovo equilibrio. È una commedia ricca e scoppiettante, che cattura nel complesso deli-
nearsi della vicenda e nel continuo cambiamento dei personaggi. Infatti nessuno è come sembra, 
tutti hanno qualcosa che cercano o che devono nascondere e il confine fra apparenza e interiorità 
diventa sempre più sottile fino a confondersi. Allora ci si chiede, dove inizia il pubblico e finisce il 
privato? La politica può essere del tutto trasparente? Questioni dei nostri giorni, che Valerio non 
attualizza mai troppo, sapendo lasciare una chiara allusione e il piacere della leggerezza.

Sara Guidi
35
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moralità dell’uomo e interrogare se davvero questa sia un fatto solo privato o anche pubblico. Sir 
robert Chiltern impersona il marito ideale per Lady Chiltern, che lo vede come un uomo incapace 
di qualsiasi atto immorale: se fosse diverso non potrebbe amarlo. Sir robert occupa un’importante 
posizione nella vita politica, tuttavia anche lui, apparentemente l’uomo perfetto, ha uno scheletro 
nell’armadio: ha iniziato la sua carriera con un atto disonesto che però tiene nascosto alla moglie 
per paura di perderla. Un giorno, inaspettatamente, appare un’astuta donna, la signora Cheveley 
che, a conoscenza del suo segreto, intende ricattare Sir robert per raggiungere i suoi scopi. Se Lady 
Gertrudh venisse a conoscenza della macchia sulla carriera all’apparenza idilliaca del marito, riusci-
rebbe ad accettarlo? In quest’opera nessun personaggio è come sembra. Sir robert, considerato 
da tutti un marito ideale, nasconde nel suo passato un grande segreto. Sua moglie Gertudh, che 
rappresenta la donna amorevole e di bell’animo, è pronta ad abbandonare il marito appena questo 
si rivela poco limpido. La signora Chevely nasconde un animo furbo e senza scrupoli. Tutto si ribalta 
da un momento all’altro insomma. I personaggi possiedono duplici facce e personalità che saltano 
fuori all’improvviso lasciandoci sorpresi. Una commedia intrigante, ma che fa riflettere sulla natura 
e sulla moralità dell’uomo.

Arianna Formilli

nella vita reale ci sarebbe bisogno di più lord goring!

Sir robert Chiltern, un membro della Camera dei Comuni, è il protagonista dello spettacolo Un 
marito ideale, tratto dall’omonima ‘commedia salottiera’ del celebre oscar Wilde.
(…) Coraggioso, da parte del regista, iniziare lo spettacolo con la scena finale, per poi far seguire 
al pubblico tutta la commedia secondo l’ordine naturale degli avvenimenti. Questo modo non 
convenzionale di rappresentare gli avvenimenti ha suscitato non solo una pur sana confusione nel 
pubblico, ma anche curiosità. Invece è geniale l’idea di mettere in risalto la figura di Lord Goring 
(Pietro Bontempo), una nota di piacevole ironia, capace di interpretare in modo ottimale e di mar-
care i modi di fare del personaggio in cui oscar Wilde si identificò. È un peccato che uomini come 
Lord Goring siano difficili da trovare nella vita vera, reale, premurosi nei confronti dei loro amici nei 
momenti difficili.

Marzia Giacomello

non amo il teatro, ma…

oscar Wilde scrisse Un marito ideale nel 1893. Non essendo mai stato un amante del teatro, non 
avevo mai visto prima una commedia di Wilde dal vivo; ho trovato pertanto l’occasione offertaci 
dalla nostra scuola molto intrigante.
In questa commedia cosiddetta ‘salottiera’ un uomo ricco e importante, Sir robert Chiltern, inter-
pretato qui da roberto Valerio, a causa dell’emergere di un segreto finora celato proveniente dai 
primi anni della sua carriera politica, rischia di rovinare la sua vita pubblica ma anche quella privata, 
perdendo la moglie Lady Chiltern, una donna molto attenta agli ideali, interpretata da Chiara De-
gani. Tutto questo succede in seguito al ricatto orchestrato da una donna, Mrs. Cheveley (Valentina 
Sperlì), che vuole che Sir Chiltern approvi una legge per il suo interesse personale. Sir robert chiede 
allora l’aiuto del suo amico Lord Goring.
Lord Goring (Pietro Bontempo) è un dandy, un uomo di elevata classe sociale senza alcuna seria 
occupazione, com’era consuetudine all’epoca, e che presta attenzione solo al suo aspetto e com-34
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uno spettacolo assolutamente riuscito

Un marito ideale una commedia fra le più celebri di oscar Wilde, insieme a Il ventaglio di Lady Win-
dermere e Una donna senza importanza compone la trilogia dei ‘society dramas’ che precedono il 
titolo più famoso di Wilde, L’importanza di chiamarsi Ernesto.
Sir robert Chiltern è un uomo politico di successo e un marito ideale per la seducente Lady Chiltern. 
Tutto procede per il meglio fino a quando compare la signora Cheveley che è a conoscenza di alcuni 
segreti riguardanti il passato del gentiluomo. Timoroso di perdere la sua reputazione, e soprattutto 
l’amore della sua bella moglie, Sir Chilthern si rivolge a Lord Arthur Goring, donnaiolo amante 
della libertà e della vita mondana. Quest’ultimo si troverà al centro di una rete di bugie, inganni e 
convegni amorosi che metteranno a repentaglio ciò a cui crede di più: il celibato. In fondo anche lui 
potrebbe diventare un marito ideale proprio come il suo amico.
Il mio giudizio riguardo questo spettacolo è totalmente positivo: infatti sono stato molto colpito 
dalla facilità con cui gli attori sono riusciti a coinvolgere tutto il pubblico, alternando momenti di 
suspense con altri più allegri. 
La scenografia, anche se decisamente essenziale, a mio parere, ritrae a pieno l’ambientazione 
dell’epoca.

Alberto Rizzo

una regia sapiente

Un marito ideale (An ideal husband) è una commedia di oscar Wilde messa in scena presso il Teatro 
Verdi di Pordenone venerdì 23 novembre 2012. La traduzione è stata realizzata da roberto Valerio, 
gli attori che hanno riprodotto l’opera sono Valentina Sperlì, Pietro Bontempo e roberto Valerio, 
le scene e i costumi sono stati creati da Carlo Sala, la regia da roberto Valerio e la produzione da 
Mariano Anagni. Il tema centrale della commedia è il problema della corruzione politica e dell’ipo-
crisia. Al tema pubblico della politica se ne aggiunge però un altro di carattere privato: un marito, 
per essere ideale per sua moglie, deve anche incarnare la perfezione morale, essere incapace di 
qualsiasi debolezza, indifferente a qualsiasi tentazione? Se l’uomo fosse così perfetto, il sentimento 
della moglie sarebbe amore o venerazione? Un marito preferisce essere amato o essere venerato? 
ogni personaggio di Un marito ideale è nascosto da una maschera fatta di ipocrita eleganza e bel-
lezza. Sir robert Chiltren, il protagonista della commedia, si mostra come un incorruttibile, rispetta-
bile, probo uomo politico, anche se nella realtà nasconde un losco segreto che cerca di nascondere 
cadendo nella menzogna e nell’ipocrisia. Sua moglie, Lady Chiltren, innamorata dell’impeccabile 
ideale di suo marito, appena scopre che egli aveva commesso un atto immorale in passato è decisa 
ad abbandonarlo. 
Lady Cheveley, rivale di Lady Chiltren, nonostante appaia elegante e affascinante, è dotata di una 
straordinaria e brutale astuzia senza scrupoli. Lady Chiltren crede che il suo uomo sia incapace di 
commentare atti immorali, lontano dalla corruzione e quant’altro. Nonostante Sir robert sia un 
importante e stimato uomo politico, è tormentato dal fatto che la signora Cheveley voglia servirsi 
del suo corrotto e immorale inizio di carriera politica per compiere i suoi loschi affari. Ella lo minac-
cia di smascherarlo e di rovinargli il matrimonio qualora lui rifiutasse di aiutarla. Tra duelli, ricatti e 
compromessi interviene l’amico scapolo Lord Goring, che cercherà in tutti i modi di aiutare i due 
coniugi, nonostante le continue minacce e ostilità della signora Cheveley. 
Il regista roberto Valerio mostra di sapere rappresentare sapientemente una commedia assai artico-
lata e intrecciata come questa. Mette in scena l’opera senza tralasciare le argute battute di spirito, 

Quando è solo apparenza…

Un marito ideale, commedia di oscar Wilde, è uno dei tre ‘society dramas’ che precedono il suo 
capolavoro più importante: L’importanza di essere Onesto.
Comunque sia, tutti questi titoli mettono in scena la genialità di Wilde, che consiste nel rappresen-
tare in un’unica opera tutti i tipici personaggi inglesi dell’ottocento, dal cinico dandy (Lord Goring) 
alla perfezionista ed idealista (Lady Chiltern), non lasciando nulla all’immaginazione dello spetta-
tore. roberto Valerio, ottimo regista e attore, ha saputo rivisitare l’opera, estrapolandone i cardini 
maggiori senza stravolgere assolutamente il piano originario.
La commedia è ambientata nella Londra ottocentesca, nella residenza Chiltern. Sir robert Chiltern 
(Pietro Bontempo) è il protagonista, il marito ideale – o almeno così concepito dalla moglie lady 
Chiltern (Valentina Sperlì) – un uomo ricchissimo, che ricopre la carica di sottosegretario agli Af-
fari Esteri, e che deve proprio le ingenti ricchezze e il ruolo politico a un misfatto di parecchi anni 
prima, un episodio di corruzione che l’ha visto protagonista. All’oscuro si tutto questo, la moglie 
vive spensierata e felice, nonché ammirata, proprio per l’opinione sul marito, ritenuto da tutti un 
ideale, appunto perché ricco, potente e puro. Ma solo in apparenza. Durante un ricevimento a cui 
prende parte anche la signora Cheveley (Chiara Degani), una conoscente della famiglia Chiltern, 
nemica d’infanzia della lady, proprio questa tenta di ricattare Sir robert, minacciandolo di rivelare a 
sua moglie l’oscuro passato, di cui è venuta a conoscenza attraverso una vecchia lettera. Sir robert 
è sul punto di cedere al ricatto, quando, grazie al deus ex machina, l’amico Lord Goring (lo stesso 
roberto Valerio) – il tipico dandy modaiolo inglese – riesce a trovare una soluzione, che lascerà la 
rigida moglie e la perfida signora Cheveley a bocca aperta.
L’opera di Valerio invita a riflettere soprattutto sulla contemporaneità, dove la corruzione è spesso 
presente e assai criticata. La grandiosità di Valerio si nota anche nell’attualizzazione del lessico e 
nella simpatia con cui viene affrontata la vicenda: così gli spettatori sono completamente partecipi 
e, divertiti, non hanno certo occasione per annoiarsi. Un’opera del genere non può che ottenere 
un riscontro positivo.

Alberto Mattesco

una commedia leggera, divertente e ricca di esilaranti aforismi

Un marito ideale è una brillante commedia (1983) di oscar Wilde portata sulla scena teatrale dall’at-
tore-regista-sceneggiatore roberto Valerio. Temi centrali: l’ipocrisia tipica dell’epoca vittoriana, l’im-
portanza dell’estetica, e degli ideali di apparente perfezione. La commedia, atto unico, è presentata 
bene, anche se l’inizio risulta un po’ lenta; si apre, infatti, con un’anticipazione del finale, per poi 
ritornare all’inizio della vicenda. Protagonisti Mrs. Chevely (Valentina Sperlì), Sir robert Chiltern 
(roberto Valerio) e Lord Goring (Pietro Bontempo), senza dubbio il personaggio più ironico e scal-
tro, anche se non sembrerebbe, all’interno della commedia. Gli altri personaggi sono Lady Chiltern 
(moglie di Sir robert) e il padre del dandy Goring. L ’intreccio: Mrs. Chevely ricatta robert per motivi 
politici, e sua moglie Gertrude scoprirà di non aver sposato il ‘marito ideale’ che si aspettava. Do-
vrà essere l’eccentrico ed ironico Lord Goring a rimettere le cose a posto. Una commedia leggera, 
divertente e ricca di esilaranti aforismi; merita decisamente di essere vista.

Marta Padovani
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reso molto bella e leggera un’opera che in sé ha un significato molto profondo, mascherato attra-
verso l’ironia e la satira dell’alta società inglese.
La scena si apre in maniera molto originale: infatti roberto Valerio ha deciso di far iniziare il tutto 
attraverso degli spezzoni che partono dalla fine per arrivare all’inizio, quasi come un rewind. Pro-
tagonista della storia Sir robert Chiltern (roberto Valerio), figura importante nella politica di quel 
tempo, un uomo famoso per la sua nobiltà d’animo, sposato con Gertrude (Chiara Degani), la quale 
aveva messo il marito su un piedistallo così alto da venerarlo per la sua incorruttibilità. Tutto procede 
normalmente fino all’arrivo di Miss Cheveley (Valentina Sperlì), la quale minaccia Sir robert con il 
possesso di una prova che infangherebbe la sua figura di uomo rispettabile appartenete al passato. 
Sir robert verrà aiutato da Lord Goring (Pietro Bontempo) a sventare i piani di Miss Cheveley. 
La storia è molto avvincente ed interessante, grazie anche alla bravura degli attori eccetto Chiara 
Degani (Gertrude) risultata poco credibile nella sua parte: infatti sembrava fin troppo distaccata in 
alcune parti dell’opera. Ad esempio nella scena nella quale viene a scoprire il passato del marito 
dovrebbero trasparire nel suo volto disperazione e dolore, ma invece nulla di tutto ciò avviene. Cer-
to è un’ottima rappresentazione dell’opera di Wilde, soprattutto per il tema di fondo, quello della 
corruzione politica, che aleggia nella storia. Tema sempre attuale: è possibile avere una posizione 
rilevante nella politica senza dover scendere a compromessi?
Da non perdere: è un ottimo modo per passare una sera tra impegno e divertimento. 

Giulio Venturini

la miglior commedia di oscar Wilde

Un marito ideale è la commedia meglio riuscita di oscar Wilde, quella in cui è stato capace di amal-
gamare la leggerezza della sua scrittura con l’importanza del tema affrontato creando un miscuglio 
omogeneo ed efficace
Concetto di fondo è la corruzione politica di cui è vittima Lord Chiltern (roberto Valerio), un uomo 
di grande successo nella pratica del governo e altrettanto virtuoso come privato cittadino. Egli viene 
reputato da tutti, ma soprattutto da sua moglie, un modello, un idolo che raffigura la massima in-
tegrità. Ecco però entrare in scena Mrs. Cheveley (Valentina Sperlì), la quale contribuisce a rovinare 
questo magnifico quadretto, poiché a conoscenza dell’errore commesso da lui molti anni prima: Sir 
robert Chiltren ha infatti raggiunto il successo attraverso la vendita di un segreto di stato, vittima 
di corruzione. Egli si trova pertanto stretto tra due fuochi: non può rischiare di essere scoperto 
né da sua moglie né dall’intera classe dirigente, ma allo stesso tempo comprare il silenzio di Mrs. 
Cheveley sarebbe un ulteriore sbaglio. Con o senza la volontà di Lord robert, sua moglie, Lady Ger-
trude (Chiara Degani) scopre la verità e, tremendamente amareggiata, lascia la casa. Dopo molte 
apparizioni nel corso della commedia, rientra Lord Goring (Pietro Bontempo) che, con il proprio 
spensierato dandismo e frasi argute e irriverenti, fa notare a Gertrude il suo sbaglio nel ricercare in 
suo marito quello ideale.
L’incipit è decisamente originale: uno spiritoso rewind che ci permette di vivere la storia a ritroso e 
di vedere gli attori come marionette. Questo inizio fa in modo che, durante il corso della rappre-
sentazione, lo spettatore riesca ad individuare scene di cui ha già avuto un assaggio in precedenza. 
Ne comprende l’essenza e non ce la fa a trattenere le risate, tanto assurdi risultano i personaggi 
che dovrebbero impersonare la falsità e l’ipocrisia dei nobili in età vittoriana; Lord Goring teme di 
divenire troppo serio e noioso, Lady Chiltren si sfila in continuazione le scarpe mentre intona un 
motivetto che la accompagna fino al termine della commedia. La parte centrale dello spettacolo è 

le sentenze ricche di significato dello scapolo Goring, la personalità di ogni personaggio, deline-
ando chiaramente il clima dell’Età Vittoriana, basata più sull’apparenza che sui valori spirituali, sul 
conformismo e sull’ipocrisia. 

Elena Ronchese

una convincente compagnia 

Venerdì 23 novembre 2012 è stata messa in scena al Teatro Giuseppe Verdi di Pordenone la com-
media Un marito ideale, composta nel 1895 da oscar Wilde, celebre poeta, aforista, scrittore, 
drammaturgo, giornalista e saggista irlandese. 
Con una combinazione di satirici avvenimenti, nell’età vittoriana Wilde inquadra la situazione etico-
morale della higher e middle class londinese, in balia della corruzione, e di sorrisi falsi utili a rendersi 
amici i potenti. Sulla scena, Sir robert, uomo politico stimato e rispettato da tutti, il cui passato 
nasconde però un segreto, motivo della sua ascesa al potere, e la moglie Lady Chiltern, che sim-
boleggia l’anima incorrotta e casta della politica e che pensa il marito sia la più alta espressione di 
onestà e incorruttibilità della classe politica e aristocratica. Lo stile e le situazioni della commedia 
vengono ben rese dagli attori in scena al Verdi, che si divertono a interpretare i vari personaggi e le 
loro vite, intrecciandole con quelle degli altri, come Lord Goring, scapolo con il fiore all’occhiello, 
nonostante l’età, e miglior amico di Sir robert, o come Mrs. Cheveley, vipera che opera sinuosa-
mente all’interno della commedia.
L’interpretazione degli attori, con l’aiuto di effetti delle luci, rende l’opera degna d’essere gustata 
dallo spettatore. 

Giulio Santoianni

la storia

Un marito ideale opera scritta da oscar Wilde e messa in scena da roberto Valerio, è una commedia 
semplice che pone in risalto il tema della corruzione politica e il rapporto tra vita pubblica e privata. 
Il protagonista, infatti, è Lord robert Chiltern, divenuto membro della classe dirignte vendendo 
segreti di stato al Barone. Sua moglie Lady Gertrude Chiltern non sa niente di tutto ciò e quindi, ve-
dendo il successo del marito sia nella vita pubblica che privata, pensa che robert sia il marito ideale, 
perfetto. A turbare la loro vita matrimoniale appare però la signora Cheveley, la quale è in possesso 
della lettera spedita al Barone che testimonia l’illecito commesso dal ‘marito perfetto’. Quest’ultima 
ricatta robert dicendogli che, se non l’avesse aiutato in un affare pubblico, avrebbe rivelato tutto 
alla moglie. robert non accetta e la signora Cheveley mantiene la sua promessa, compromettendo 
così il legame matrimoniale tra robert e Lady Gertrude Chiltern. Ma ecco che entra in scena Lord 
Goring, migliore amico di robert, il quale cercherà di sistemare la situazione creatasi. Spettacolo 
molto coinvolgente per il fatto che, grazie agli ottimi attori e alla loro simpatia trasmessa attraverso 
la recitazione, non ti annoi mai.

Zara Satto

il compromesso è sempre necessario?

Un marito ideale o più precisamente An Ideal Husband, è una delle opere scritte da oscar Wilde. 
La rivisitazione di roberto Valerio è stata senza dubbio fantastica; alcuni punti in particolare hanno 
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dido e ingenuo da parte di Lord Goring, a una lettura più attenta si rivela una scelta interpretativa 
precisa: la verità è spesso pronunciata solo dalle anime ingenue e spontanee che conservano occhi 
da bambini. 

Veronica Baldi

un’interpretazione eccezionale

«Mio caro padre, quando si fa visita a qualcuno è per sprecare il tempo altrui, non il proprio»: 
questo è uno dei tanti aforismi utilizzati da Lord Goring, nel ‘society drama’ An ideal husband di 
oscar Wilde. 
Ed è proprio il suo linguaggio ricco di espressioni dense di significato che ci fa capire fin dalle prime 
battute che si tratta di un personaggio simpatico e più profondo di quel che sembra. 
Indipendentemente dal giudizio del padre, il conte Caversham, che lo considera un fannullone ed 
un incapace, Lord Goring (Pietro Bontempo) è un perfetto dandy, sfacciato, comico e ottimista. 
Apparentemente cinico, si dimostra in realtà un amico leale e intelligente che avrà un ruolo fon-
damentale nel matrimonio dell’amico robert. Un’interpretazione eccezionale, brillante quella di 
Bontempo, forse diversa dal film del 1999 con rupert Everett e da quello che ci si aspetterebbe 
leggendo il libro; ma comunque molto valida, soprattutto per il risalto conferito all’atteggiamento 
fanciullesco di Lord Goring, che corrode con ironia per la società londinese di quel tempo. 
La commedia, ambientata in Inghilterra alla fine del XIX secolo nel bel mondo dell’aristocrazia, è 
incentrata sulla politica e sulla sua corruzione ed è messa in scena da una coppia quasi perfetta, sia 
nella vita pubblica che privata. Lei rigida, sicura di sé e innamorata del marito; lui uomo di notevole 
carriera politica, iniziata però con l’inganno. 
Il che dà la possibilità di ricattarlo alla sig.ra Chevely (Valentina Sperlì), apparentemente l’antagoni-
sta ma in realtà colei che svelerà a tutti le menzogne della società in cui vive. Egli è quindi costretto 
a decidere se compromettere il suo futuro in politica o il rapporto d’amore con la moglie, che lo ha 
idealizzato come un marito onesto e perfetto. Quella che da Wilde è rappresentata come una sposa 
intransigente diviene frivola e un po’ ingenua nella rilettura del regista roberto Valerio.

Claudia Biscontin

non tutto è ciò che sembra

«Proprio le creature imperfette hanno bisogno d’amore, non quelle perfette». Cosi Sir robert Chil-
tern, alias roberto Valerio, attore e regista dell’opera, rimprovera la moglie, artefice del piedistallo 
sul quale l’uomo è stato messo suo malgrado. È infatti sulla perfezione apparente della società 
inglese, ma soprattutto sui segreti ed i sotterfugi che nasconde, che si basa la commedia Un marito 
ideale di oscar Wilde. Lady Chiltern, interpretata da Chiara Degani, rigorosa e marmorea, tanto 
quanto i muri che costituiscono la scenografia, è infatti convinta di avere un marito che non com-
mette mai errori. Tuttavia, nonostante nel libro questa donna venga descritta come molto rigida, 
nello spettacolo tenutosi al Teatro Verdi di Pordenone l’attrice l’ha interpretata in modo più svagato 
e fanciullesco. Sembrava quasi una bambina, ma non in modo tanto evidente quanto Lord Goring 
(un brillante Pietro Bontempo), uno fra i più ambiti scapoli di Londra, il quale in certi casi ha com-
portamenti molto bambineschi ed infantili, che gli verranno rimproverati spesso dal padre, Lord 
Caversham (Alarico Salarioli), un personaggio serio ma, allo stesso tempo, divertente. Però sarà 

mosso da una serie di incomprensioni che fanno sentire il pubblico superiore perché a conoscenza 
di ciò che in realtà accade.
L’ essenzialità della scenografia, composta da pochi elementi e una serie di pannelli che permettono 
un cambio veloce di luogo, rappresenta un buon fattore per la riuscita della rappresentazione. Un 
ruolo molto importante viene giocato anche dalle luci che sembrano guidare e orientare lo spetta-
tore, che di sicuro non può fare altro se non gradire oltremisura una rivisitazione del genere.

Amine Xhakoni

Classe 1^E c

Liceo LEOPARDI-MAJORANA

la verità appartiene alle anime candide

Marzo 1895: la prima di An ideal husband dell’acclamato drammaturgo oscar Wilde. Famoso con-
versatore e frequentatore dei migliori salotti di Londra, Wilde, dopo Il ventaglio di Lady Windermare 
e Una donna senza importanza conclude la trilogia dei ‘society dramas’ con, forse, una delle sue 
opere più riuscite, un attacco alla Londra puritana, sul tema della corruzione politica, criticata con 
tono frivolo e pungente attraverso aforismi e battute antifrastiche.
roberto Valerio, come regista, decide di interpretare Un marito ideale in modo leggero, quasi bam-
binesco. 
L’apparizione di Lord Goring (Pietro Bontempo) e Lady Gertrude Chiltern (Chiara Degani), che can-
tano e ballano per il palco, esprime l’ingenuità e il candore con cui questi personaggi si rivolgono 
alla società che spesso, secondo Wilde, è falsa e nasconde tanti ‘scheletri negli armadi’. 
Lady Chiltern sembra la donna perfetta che non mente, con una morale e intelligenza ammirevoli. Il 
marito, Sir robert Chiltern (roberto Valerio), occupa una posizione rilevante all’interno della politica 
inglese dell’ottocento e viene idealizzato dalla moglie che lo crede incapace di commettere qualsia-
si atto immorale. La comparsa di Lady Chevely (Valentina Sperlì) porta il matrimonio dei Chiltern ad 
un momento di rottura. robert, infatti, in gioventù, ha venduto dei segreti d’ufficio basando, quin-
di, tutto il suo potere su una speculazione. Una lettera compromettente, scritta vent’anni prima da 
Sir robert, è ora in possesso della maligna signora Chevely. Lei lo ricatta, minacciandolo di rendere 
pubblico il suo segreto e, in cambio, chiede l’approvazione di un progetto su cui ha investito ingenti 
somme di denaro. Sir robert si trova, dunque, davanti a un bivio: salvare il suo amore per Gertrude 
ed essere disonorato nella vita pubblica o salvaguardare la carriera politica ed essere disprezzato 
dalla moglie. Si confida perciò con l’amico Lord Goring, un dandy apparentemente fannullone e 
inutile per la società, che in realtà è l’unico ad aiutarlo. 
Attraverso le sue idee di esteta sopra le righe, con le posizioni stravaganti che assume durante la 
rappresentazione, riesce a svelare tutti i lati negativi dell’uomo che spesso sono nascosti, forse per 
paura, dietro al moralismo e al perbenismo. Il dandy ha il coraggio di svelare, grazie alla sua visione 
differente del mondo, la concezione sbagliata di amore che spinge Lady Chiltern a volere un marito 
‘ideale’ e non ad amarlo per quello che è.
Solo alla fine lei comprende che la debolezza umana nei confronti delle tentazioni va perdonata e 
sostenuta. Lo spettacolo messo in scena presso il Teatro Giuseppe Verdi di Pordenone il giorno 23 
novembre 2012 ha avuto successo e i commenti sugli attori, soprattutto su Pietro Bontempo, sono 
stati positivi. L’interpretazione, differente dal copione di oscar Wilde perché recitata in modo can-
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marito ideale, il più riuscito ‘society drama’ del drammaturgo irlandese, non delude le aspettative.
La trama si fonda su domande che spiazzano per la loro attualità, sviluppate da un autore che se le è 
poste nel 1895: dove si deve porre il confine tra vita privata e pubblica? Quanto è stretto il maligno 
e malcelato legame tra corruzione e politica? Sir robert Chiltern (roberto Valerio), Sottosegretario 
londinese agli Affari Esteri all’inusuale età di quarant’anni, scoprirà a caro prezzo quanto sia difficile 
sotterrare il proprio passato e insabbiare le proprie azioni, specie se disonorevoli. Una sua lettera, 
con la quale ha venduto dei segreti di Stato per iniziare la sua carriera, spunterà dal nulla, portata 
dalla subdola, ma intelligente, signora Cheveley (Valentina Sperlì), e sconvolgerà la sua posizione 
politica, sociale e personale, portando sull’orlo del precipizio persino l’apparentemente intacca-
bile amore della moglie, lady Gertrude Chiltern (Chiara Degani). Sarà lord Arthur Goring (Pietro 
Bontempo), a prima vista solo un dandy infantile, ad aiutarlo, riuscendo a giostrarsi con abilità nei 
problemi che si svilupperanno e, allo stesso tempo, a far riflettere come voce in prima persona di 
Wilde stesso.
Lo spettacolo al teatro Verdi di Pordenone del 23 novembre 2012 diretto da roberto Valerio, lo 
stesso attore interprete di sir robert, si discosta sensibilmente dallo script originale in quanto il 
regista ha tolto tutto ciò che reputava superfluo. Sono notevoli anche le differenze rispetto al film 
del 1999 tratto sempre da questo testo teatrale. L’inizio, con una sorta di ‘riavvolgimento della 
storia’, simboleggia forse la somiglianza tra personaggi e marionette senza vita. Manca lady Mabel, 
sorella di sir robert, ma la sua assenza viene comunque compensata ampiamente dalle battute e 
dalla bravura di Lord Goring. Quest’ultimo assume un carattere che riprende solo in parte quello 
descritto da Wilde. Bontempo appare più scanzonato, spensierato e, volendo, immaturo rispetto 
al personaggio ideato da Wilde. Ma proprio quest’antitesi in lui, l’apparenza puerile in contrasto 
con idee e pensieri profondi e veri, lo rende una personalità importante. La stessa lady Chiltern, che 
il drammaturgo irlandese aveva immaginato profondamente rigida e severa nei suoi ideali, nello 
spettacolo si mostra giocosa e bambinesca. rappresenta la purezza d’animo ad evidenziare che la 
perfezione pretesa dal marito risponde una spontanea convinzione e non a una forzatura impostale 
dalla società. Sir robert, infine, il più simile alle personalità tracciate da Wilde, rappresenta bene un 
uomo che si vergogna fortemente delle sue azioni e si trova davanti ad uno dei bivi della vita che, 
qualunque strada scelga, lo porterà lontano dal suo presente.
La rappresentazione è stata applaudita largamente dal pubblico: non sono mancate soprattutto le 
lodi nei confronti di lord Goring, a parere di molti il personaggio meglio riuscito della commedia. 
È necessario però aver letto il libro, perché permette di comprendere meglio sia certe scelte sul 
piano visivo (la scenografia con finti lastroni di marmo simbolo della rigidità morale di Gertrude) 
che contenutistico (è presente la ballata Scarborough Fair, simile per argomenti alle pretese di Lady 
Chiltern nei confronti di Sir robert), ma lo spettacolo, nel complesso, è una rivisitazione apprez-
zabile dell’originale e riesce a insinuare nello spettatore dubbi su quale sia la verità negli uomini e 
nella vita.

Elena Castagna

gradevole, nulla più

«Nessun uomo è abbastanza ricco da poter riscattare il proprio passato». Questo è uno dei fa-
mosi aforismi che contraddistinguono la caratteristica scrittura di Wilde, celebre esteta della fine 
dell’ottocento. La battuta viene pronunciata da Lord Goring (personaggio che rappresenta Wilde, 
impersonato da Piero Bontempo), protagonista della trama de Un marito ideale, spettacolo tenutosi 
i giorni 23, 24 e 25 novembre al Teatro Giuseppe Verdi di Pordenone. 

proprio lui a far capire al pubblico come solo i bambini sono in grado di raccontare la verità in un 
mondo ipocrita e pieno di menzogne. Peccato invece per l’assenza del personaggio della signorina 
Mabel, complice di Lord Goring e partecipe di una liaison, evidentemente giudicata troppo frivola 
e di secondaria importanza dal regista la cui intenzione era quella di concentrare l’attenzione del 
pubblico sulle verità nascoste della società. Verità che, seppur con l’inganno, sono portate allo 
scoperto dalla malefica signora Cheveley (Valentina Sperlì), la quale ha anche tutta l’intenzione di 
sfruttare queste scoperte come fonte di guadagno. Altri personaggi meritevoli di menzione sono 
Phipps, cameriere di casa Goring, e Mason, cameriere di casa Chiltern, entrambi interpretati da un 
versatile Luca Damiani.
La rappresentazione ha sottolineato insomma in modo gradevole e simpatico come «non tutto 
è ciò che sembra» e come anche le persone ritenute più perfette possono nascondere, ahimè, 
compromettenti segreti. Meglio dunque accettare le debolezze dell’altro che ingannare se stessi 
fingendo di non vederle.

Elena Biscontin

uno stile cinematografico

Quello andato in scena al Teatro Verdi il 23 novembre è stato uno spettacolo che è riuscito a coin-
volgere un pubblico attento e competente che ha premiato gli attori con applausi scroscianti al 
chiudersi del sipario.
Il regista roberto Valerio, pur non modificandone l’ambientazione storica, ha preferito imprimere 
modernità al ‘society drama’ di Wilde anteponendo sapientemente il tema politico dell’opera alla 
questione amorosa. In tal senso è da intendere la drastica riduzione dei personaggi da lui operata: 
manca per esempio la signorina Mabel che nell’opera originale ha una liaison con Lord Goring. 
Quest’ultimo personaggio (interpretato da Pietro Bontempo, applauditissimo dal pubblico) è stato 
riadattato quindi eccellentemente da Valerio che gli ha imposto un carattere a tratti infantile ed 
effeminato, per insistere paradossalmente sulla spontaneità dell’esteta in un mondo di perbenismo 
e falsità.
La storia dell’importante uomo politico (robert), messo alle strette da un lato da una losca donna 
(Lady Cheveley), autrice di un meschino ricatto, dall’altro dalla moglie (Lady Chiltern) che lo venera 
più per i suoi ideali che non per ciò che realmente è, ci offre il pretesto per riflessioni attuali, come 
ad esempio la questione se sia possibile lasciare distinte la vita pubblica e quella privata dopo essere 
entrati in politica.
Infine originale, anche se non molto apprezzata dal pubblico, la scelta del regista di introdurre la 
rappresentazione in stile cinematografico, mandando in scena cioè degli spezzoni di spettacolo 
(proprio come in un trailer al contrario), a significare forse che la nostra esistenza è composta dallo 
scorrere di fotogrammi e che ogni nostro agire comporta conseguenze tali che sarebbe bello poter 
riavvolgere la bobina per potersi rivedere mentre operavamo determinate scelte.

Matteo Buran 

una regia che si discosta dal testo originale

«Moda è quello che indossiamo noi. Fuori moda è quello che indossano gli altri». Questo è Wilde. 
Battute rapide, incisive e imprevedibili, ma capaci di imporre al lettore domande inaspettate. E Un 



la
 l

ez
io

n
e 

d
el

 l
eg

g
er

e 
- 

u
n

 M
a

r
it

o
 i

d
ea

le

45

la
 l

ez
io

n
e 

d
el

 l
eg

g
er

e 
- 

u
n

 M
a

r
it

o
 i

d
ea

le

44

affinché lui appoggi una losca speculazione. Lo spettacolo dunque riscuote ancora molto successo 
poiché tratta di fatti purtroppo comuni anche oggi giorno.
Il regista trascura il personaggio di Mabel e trasforma il carattere di Lady Chiltern da intransigente 
in fanciullesco ed ingenuo, operazione che conduce anche con il personaggio chiave di Wilde, 
l’esteta Lord Goring. 
La rigidità della moglie del protagonista è invece riprodotta nella scenografia: all’inizio appare un 
fondale in finto marmo che via via, durante lo spettacolo, viene aperto e quasi spezzettato per 
evidenziare come il personaggio cambi il suo carattere e capisca che il suo comportamento non 
era adeguato. Un altro aspetto fondamentale è il rewind all’inizio dello spettacolo che racchiude i 
momenti principali della storia peraltro ridotta ad un solo atto invece di quattro.
La rappresentazione, insomma, rispecchia abbastanza fedelmente il libro di Wilde a differenza del 
film di oliver Parker che invece indugia troppo sulla tematica sentimentale a scapito di quella poli-
tica, valorizzata dalla compagnia di roberto Valerio con brio e sagacia.

Riccardo Forner

è giusto amare un uomo idealizzandolo?

«Neanche voi, Sir robert, siete abbastanza ricco per comprarvi il vostro passato. Nessun uomo lo 
è». È questo il nucleo intorno al quale è tessuto uno dei tre ‘society dramas’ di oscar Wilde, ideato 
nel 1893. Si tratta di una denuncia alla società londinese, puritana e perbenista, in realtà spregiudi-
cata ed immorale, un perfetto esempio insomma di apparenza ingannevole. Un marito ideale critica 
con leggerezza e ironia la corruzione dell’epoca, affrontando una questione rilevante: la moralità e 
l’integrità di un uomo possono mantenersi quando si entri a far parte del mondo politico? o sono 
invece destinate a svanire laddove si prospetti una possibilità di carriera? 
Il dilemma è stato riproposto al Teatro Verdi il 23 novembre ad opera della compagnia Lavia Anagni. 
Il regista, roberto Valerio, ha infatti presentato la commedia scarnificandone il testo e riducendone 
drasticamente i personaggi. 
Curiosa la ricostruzione iniziale della storia tramite un veloce rewind, con la simbolica trasformazio-
ne degli attori in marionette costrette a ripercorrere i fotogrammi esistenziali con l’impossibilità di 
modificarli, quasi fossero vittime delle loro stesse scelte. Ancora una volta il regista, con una scelta 
personale, esce dallo schema originale, enfatizzando i tratti distintivi di ogni personaggio. Così Lord 
Goring, nell’originale un dandy ozioso e frivolo, nell’interpretazione di Pietro Bontempo, grazie al 
suo atteggiamento fanciullesco sempre sopra le righe, appare l’unico in grado di svelare le verità 
nascoste della società e di aiutare l’amico Chiltern a ricucire il rapporto con la moglie. Anche di Ger-
trude (Chiara Degani) il regista ha deciso di sottolineare il candore infantile, passandone in secondo 
piano l’austerità e l’intransigenza. Nonostante ciò, emerge nitidamente la seconda tematica della 
commedia: è giusto amare un uomo idealizzandolo o, al contrario, accogliendone pregi, difetti ed 
eventuali errori commessi? 
La complessità della commedia è affiancata da un’ambientazione essenziale niente affatto casuale: 
la parete marmorea, per esempio, richiama il rigore di Gertrude; allo stesso modo, Scarborough Fair 
intonata dai due è un’introduzione al carattere della donna che, come nella ballata celtica, pretende 
l’impossibile dal marito. 
Le modifiche apportate dal regista sembrano così ulteriormente arricchire la commedia pur nel 
rispetto dei temi messi in evidenza da Wilde.

                 Michela Furlan

Tema portante del testo è la critica alle società corrotta e ipocrita; anche se è un dramma scritto nel 
1893, ha un grandissimo impatto attuale. Il regista roberto Valerio (anche interprete di Sir robert 
Chiltern) e l’attore Piero Bontempo colgono lo spirito fanciullesco di Lord Goring, che, puro e inge-
nuo, denuda e deride la società (coperta da uno strato di falsità). La parte di Lady Chiltern, recitata 
da Valentina Sperlì, non segue molto la descrizione del drammaturgo perché Gertrude appare 
troppo ‘fanciullesca’, invece di mostrarsi rigida e severa.
Nella rappresentazione vi è una riduzione drastica dei personaggi e, in più, la sintesi dei tre atti 
dell’opera in uno unico. Nel complesso una buona visione, gradevole. Meritati gli applausi del 
pubblico.

 Giacomo Chiusso

alcune scelte registiche sono discutibili

«Le donne non sono fatte per giudicarci, ma per perdonarci quando abbiamo bisogno di perdono».
Ed è proprio di questo che ha bisogno il protagonista di Un marito ideale dopo che la sua vita 
gli sfugge di mano e l’immagine di perfezione che si era creata va in frantumi. In un susseguirsi 
di eventi frenetici, un uomo di spicco vedrà un segreto del passato improvvisamente riaffiorare e 
minacciare il suo presente. Tra costumi di fine ottocento e alta società inglese, Sir robert Chiltern 
(interpretato dall’attore nonché regista roberto Valerio) si troverà ad affrontare una meschina Va-
lentina Sperlì, nei panni della signora Cheveley, una ricca ed influente donna d’affari viennese. 
Il 23 novembre il teatro Verdi di Pordenone offre al suo pubblico questo ‘society drama’ scritto dal 
drammaturgo irlandese nel 1895 che mostra le molteplici facce della società e della politica.
Il regista ha dato una personale interpretazione dell’opera: si possono notare vari elementi che si 
discostano forse troppo dal dramma di Wilde, primo fra tutti l’inusuale spensieratezza di Lady Chil-
tern (Chiara Degani), la quale invece nell’originale è caratterizzata da intransigente rigidità morale. 
Altrettanto discutibile la decisione di eliminare il personaggio di Mabel Chiltern, fondamentale per 
conoscere Lord Goring (Pietro Bontempo), qui visto più come un bambino che come l’esteta in cui 
si identifica Wilde.
Sorprendenti e densi di significato, infine, l’inserimento di Scarborough Fair, ballata in cui si narra di 
un uomo troppo esigente nei confronti della moglie, e di una sorta di rewind ad inizio rappresen-
tazione che mostra cause ed effetti delle azioni che compiono i protagonisti. Nel complesso, uno 
spettacolo da non perdere, ma da cogliere in ogni sua sfaccettatura.

Asia De Pol

le differenze con il film di oliver Parker

Il 23 novembre 2012 al teatro Verdi di Pordenone va in scena un’opera teatrale di oscar Wilde. 
Famoso per suoi ‘society dramas’, il drammaturgo irlandese fu condannato dopo aver rivelato la sua 
omosessualità. Il tema conduttore dello spettacolo è la corruzione nella politica. 
In questa opera Wilde prende in giro la società londinese dell’epoca rispecchiandosi nel personag-
gio di Lord Goring (Pietro Bontempo) aiutante del suo migliore amico sir robert Chiltern (roberto 
Valerio anche regista), sottosegretario agli Affari Esteri. Quest’ultimo dovrà rimediare ad un errore 
commesso all’inizio della sua carriera che, tuttavia, gli ha garantito una grande ricchezza. La signo-
ra Cheveley (interpretata da Valentina Sperlì), infatti, lo ricatta con la prova della sua corruzione 



la
 l

ez
io

n
e 

d
el

 l
eg

g
er

e 
- 

u
n

 M
a

r
it

o
 i

d
ea

le

47

la
 l

ez
io

n
e 

d
el

 l
eg

g
er

e 
- 

u
n

 M
a

r
it

o
 i

d
ea

le

46

meglio la verità. Forse però troppo fanciulleschi, come quando Goring entra in scena su un letto, 
dormendo, con in sottofondo una ninna nanna che lo culla, o quando Gertrude, litigando, si toglie 
le scarpe e getta via i guanti. La scelta del regista del fondale marmoreo mobile prelude al cam-
biamento del carattere da parte dei personaggi: l’apparente rigidità iniziale si trasforma in spiragli 
che simboleggiano lo ‘smussamento’ e l’apertura a nuove prospettive. Spettacolo, dunque, ricco di 
momenti seri ma anche esilaranti, legati questi ultimi soprattutto alla performance di Luca Damiani, 
interprete di Meson e Philps, beniamino della platea insieme a Pietro Bontempo (Lord Goring).

Manuel Madia 

divertente e godibile

«C’è una sola cosa peggiore di un matrimonio senza amore: un matrimonio in cui c’è amore, ma 
da una parte sola». Sarà reale l’amore che prova Gertrude verso robert? o è solo l’amore verso un 
ideale? roberto Valerio ha dato la sua interpretazione del dramma Un marito ideale di oscar Wilde.
Il 23 novembre è andata in scena al Teatro Verdi di Pordenone la rivisitazione del regista che ha dato 
un tocco di modernità all’opera che, nonostante sia stata composta nel 1893, propone riflessioni 
attente sulla società. 
(…) I temi principali dell’opera sono dunque la moralità della politica ed il vero amore. La figura 
del marito idealizzato viene interpretata appunto da roberto Valerio, che ha recitato con carisma 
ed eleganza. Tra gli attori spicca il personaggio di Lord Goring, interpretato da Pietro Bontempo, 
che appare spassoso e simpatico a tal punto di far scoppiare molteplici risate tra il pubblico. I suoi 
atteggiamenti sembrano ingenui e fanciulleschi ma, dietro le apparenze, le sue battute sono ricche 
di significati nascosti. 
Chiara Degani, nelle vesti della signora Chiltern, è il personaggio rivisitato in maniera più evidente 
dal regista, perché nel libro dell’esteta appare molto più rigida e matura. Assenti alcuni personaggi 
come Mabel Chiltern, la sorella di robert, ed altri secondari. A fungere da tema conduttore, quasi 
da colonna sonora, è Scarborought fair, che si ambienta bene nel contesto perché contiene tema-
tiche coerenti con quelle del dramma. Lo sfondo marmoreo rappresenta, invece, con i suoi fondali 
imponenti la rigidità della moglie. L’opera teatrale risulta insomma divertente e godibile: non resta 
che andare al teatro per apprezzarla … il prima possibile.

Tommaso Manfè 

le opere di Wilde ancora oggi sono importanti spunti di riflessione

Il 3 marzo 1895 è andato in scena per la prima volta lo spettacolo Un marito ideale di oscar Wilde, 
famoso anche per Il ritratto di Dorian Gray (1881), Salomè e L’importanza di chiamarsi Ernesto.
Wilde apparteneva al movimento letterario e artistico dell’Estetismo, sviluppatosi in Europa nel-
la seconda metà dell’800, i cui esponenti vedevano il mondo solo dal punto di vista del bello e 
dell’elegante. Un marito ideale, Il ventaglio di Lady Windermere e Una donna senza importanza 
appartengono alla trilogia dei ‘society dramas’ in quanto criticano il perbenismo e l’ipocrisia della 
società londinese attraverso l’uso degli aforismi, battute veloci e mirate, e di vivaci e serrati dialoghi.
In An ideal Husband, Sir robert Chiltern, sottosegretario agli Affari Esteri, è idealizzato dalla mo-
glie, a cui però nasconde la vera origine del suo patrimonio, frutto di una speculazione. (…) Nella 
rappresentazione di Un marito ideale del 23 novembre 2012 al Teatro Giuseppe Verdi di Pordenone 

Questioni pubbliche e questioni private

«Non è chi è perfetto, ma chi è imperfetto ad aver bisogno d’amore»: è questa la principale chia-
ve di lettura della frizzante e pungente commedia Un marito ideale, tratta dall’opera teatrale del 
drammaturgo irlandese oscar Wilde. 
Il regista ed attore roberto Valerio, dopo averne scarnificato il testo, invita il pubblico a riflettere sul 
vero significato dell’amore: in che cosa consiste veramente? Nell’idealizzare una persona o nel darle 
sempre appoggio e conforto, anche quando compie degli sbagli? Grazie all’aiuto di Lord Goring 
(Pietro Bontempo), alter ego di Wilde, Lady Chiltern (Chiara Degani) comprenderà che amare non 
significa pretendere un marito privo di pecche, ma piuttosto perdonarlo se commette errori: la 
carriera di Sir robert (roberto Valerio), sottosegretario degli Affari Esteri, considerato un modello 
nel mondo della politica, è infatti legata a losche speculazioni ed è messa in serio pericolo dai ricatti 
della signora Cheveley (Valentina Sperlì).
Al tema privato dell’amore, se ne sovrappone dunque un secondo di ambito pubblico: la corruzione 
politica. Attraverso battute graffianti ed incisive, ricorrenti in Wilde, il regista offre agli spettatori 
importanti spunti di riflessione: esiste una politica senza compromessi? Ciò che caratterizza la vita 
privata incide anche su quella pubblica?
originale l’incipit della pièce, in cui gli attori ripercorrono le scene con un suggestivo effetto rewind, 
partendo dagli applausi finali per poi tornare all’inizio: la vita è così paragonata ad un film in cui 
ogni episodio corrisponde ad un fotogramma di una pellicola. 
La scenografia, pur nella sua semplicità, rispecchia gli ambienti salottieri dell’ epoca vittoriana ed 
assume significati simbolici: il fondale richiama l’atteggiamento marmoreo di Lady Chiltern che, 
con l’aprirsi di spiragli, inizia a smussarsi fino all’esito conclusivo; mentre i cassetti, disposti in scena 
ora chiusi ora aperti, rappresentano metaforicamente nel primo caso le menzogne, nel secondo le 
verità svelate. 
La moglie di Sir robert appare due volte sul palcoscenico cantando una ballata celtica, Scarbo-
rough fair, il cui testo, modificato rispetto all’originale, narra di una donna che chiede al marito di 
compiere azioni impossibili, come segno del proprio amore. Discutibile forse l’interpretazione dei 
personaggi di Lord Goring e Lady Chiltern: colui che ci aspetteremmo ironico ed elegantemente 
sprezzante, appare in questo caso troppo goliardico e fanciullesco; così come colei che dovrebbe 
essere intransigente ed irremovibile, risulta contrariamente frivola ed ingenua. Ma è pur vero che lo 
spettacolo ne acquista in spontaneità e freschezza, fedele comunque alla leggerezza dell’originale.

Alice Leone

alcuni cambiamenti rispetto all’originale

roberto Valerio, come regista e interprete della parte di Sir robert, ha scelto il rewind per dare 
inizio al suo spettacolo. Tra gli spettatori incuriositi e la musica riprodotta al contrario, gli attori che 
inscenano il ‘society drama’ di oscar Wilde si muovono come marionette per dare un assaggio di 
quello che sarà lo spettacolo alla platea.
Un marito ideale è una delle opere più celebri del drammaturgo irlandese Wilde. (…) Il regista dello 
spettacolo ha voluto dare una diversa interpretazione dei personaggi rispetto a quanto scritto da 
Wilde, a partire da Lord Goring e Lady Chiltern. 
Entrambi – nella rappresentazione teatrale svoltasi al Teatro Verdi di Pordenone il 23 novembre scor-
so – erano caratterizzati come bambini spensierati, forse come chi ha occhi ingenui e perciò coglie 
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detta da oscar Wilde in Un marito ideale, rappresentato per la prima volta a Londra nel 1895. 
In quest’ opera il drammaturgo riesce a mettere a nudo le astuzie e i sotterfugi del potere ser-
vendosi di Sir robert Chiltern, giovane uomo politico che, essendosi avvalso di una speculazione 
finanziaria per intraprendere la propria ascesa sociale, rischia di essere screditato davanti all’ intero 
Parlamento inglese da Lady Cheveley, intraprendente arrampicatrice sociale disposta a tutto pur di 
ottenere il benessere economico che tanto agogna. 
Ed è proprio in questa piaga che roberto Valerio, apprezzato regista quarantenne, sceglie di insi-
nuarsi. rivisitando l’opera in una chiave più moderna e scarnificandola fino all’essenziale, Valerio 
ci obbliga a riflettere sul confine sempre più labile della moralità, concetto oramai libero e inter-
pretabile.
L’altra grande tematica salottiera affrontata da Wilde è l’utopica concezione di marito, idealizzato 
dalla moglie di Sir robert, Gertrudh. La donna è convinta dell’ irreprensibilità del marito, uomo 
moralmente integerrimo e coerente, all’ apparenza, ma, una volta messa di fronte all’ ipocrisia che 
caratterizza ogni membro della puritana società londinese, non esita ad abbandonarlo. 
A mediare la situazione sarà Lord Goring, cinica rappresentazione dell’ autore, che svelerà le de-
bolezze e la caducità dell’ animo umano, dimostrando che la perfezione e l’ integrità morale sono 
solo ideali. Il regista non riesce a rendere appieno questa ‘restrizione umana’ perché preoccupato 
piuttosto di suscitare ilarità: gli aforismi e la causticità di Wilde vengono trasformati in semplice 
intrattenimento, a discapito del messaggio originale del dramma. 
Ma considerando l’anacronismo e le limitatezze che ogni rappresentazione scenica necessariamen-
te ha, nel complesso lo spettacolo rimane comunque brillante e (originale), ma è d’obbligo osser-
vare che l’ironia spesso amara dell’autore non nasce con l’intento di far ridere, o quantomeno non 
è lo scopo principale del suo teatro.

         Elia Martini 

Wilde ha ancora molto da dire

«Neanche voi, Sir robert, siete abbastanza ricco per ricomprarvi il vostro passato. Nessun uomo lo è». 
è probabilmente sul tema della corruzione politica che ha voluto insistere maggiormente 
roberto Valerio, regista e primo attore nella rivisitazione di An ideal husband di oscar Wilde 
rappresentata per la prima volta nel 1895 e ora al Verdi di Pordenone per la stagione 20212/2013.  
La vicenda del sottosegretario agli affari esteri robert Chiltern (roberto Valerio), che deve sce-
gliere tra il ricatto di una apparentemente perfida Lady Cheveley (Valentina Sperlí) o la mo-
rale categorica della moglie (Chiara Degani), viene definita un ‘society drama’, in quanto deri-
de palesemente una società puritana e perbenista come quella inglese della fine del 1800.  
Il pubblico sembra aver apprezzato particolarmente un fanciullesco Lord Goring (Pietro Bontempo), 
in contrasto con i comportamenti freddi e distaccati di un vero gentleman tipici della versione scritta 
e del film diretto da oliver Parker. 
Il regista non si è dunque soffermato sulla elegante serietà del personaggio, bensì sul contrasto tra 
la purezza del bambino e l’ipocrisia dell’adulto. Anche Gertrude Chiltern mantiene comportamenti 
infantili, è spontanea e risulta quasi frivola, in netto contrasto con la caratterizzazione rigida e 
manichea dell’originale. Il personaggio di Lady Cheveley è riletto poi in maniera singolare. La sua 
bellezza colpisce, la sua astuzia distrugge perché apre, in scena e metaforicamente, i cassetti degli 
scandali fino ad allora rimasti chiusi. La sua figura, perciò, non è negativa in senso assoluto, ma 
presenta una personalità complessa e antitetica: è l’antagonista e contemporaneamente colei che 
apre gli occhi alla società vittoriana. 

il regista, roberto Valerio, è riuscito a sintetizzare la storia permettendo comunque allo spettatore 
di trarne l’insegnamento che Wilde voleva trasmettere: non si deve amare di un uomo l’ideale, 
ma anche e soprattutto gli errori poiché sono questi che ci rendono differenti e, forse, addirittura 
speciali. Curiosa è la scelta di conferire a Lord Goring un comportamento fanciullesco: d’altronde 
i bambini scorgono quello che gli adulti non vedono e l’amico di robert ha questo dono, vedere 
oltre le apparenze e scoprire falsità e finti moralismi. L’attore che impersona il figlio del conte di 
Caversham, Pietro Bontempo, è riuscito in questo intento grazie al suo tono di voce e al suo modo 
di atteggiarsi sul palco. Il regista ha voluto modificare il modo di pensare e di agire di alcuni perso-
naggi seguendo solo in parte le didascalie dell’autore: Lady Chiltern, ad esempio, in scena appare 
più ingenua e fragile rispetto alle note del libro, dove viene descritta da subito come una donna «di 
austera bellezza greca». Lo spettacolo ha comunque coinvolto e divertito il pubblico confermando 
quanto dalle opere di Wilde si possano trarre spunti di riflessione ancora attualissimi e utili per la 
vita del nostro quotidiano.

Andrea Marcer 

uno spettacolo innovativo pur nel solco della tradizione

«Volgarità è solo la condotta degli altri, e falsità sono le verità degli altri». Questo celebre aforisma 
dello scrittore irlandese oscar Wilde descrive esaurientemente una delle sue opere teatrali più fa-
mose: Un marito ideale messo in scena il 23 novembre al Verdi di Pordenone da roberto Valerio.
Il regista ha rivisitato in chiave personale quella che è la commedia originale. Non volendosi proba-
bilmente soffermare sull’aspetto romantico, ma più su quello politico, Valerio ha tolto il personag-
gio di Miss Mabel Chiltren, che nella storia di Wilde è colei a cui appartiene il cuore di Lord Goring. 
Quest’ultimo ha invece acquisito quasi ancor più importanza e, interpretato da un eccezionale Piero 
Buontempo, dati gli applausi in platea, è stato presentato in modo decisamente molto più fanciul-
lesco, probabilmente per sottolineare il carattere a prima vista frivolo che però, con poche battute 
irridenti, mette a nudo l’ipocrisia e la verità, proprio come i bambini.
Anche Lady Chiltren risulta molto lontana dalla sua solita natura austera e rigida, ed è invece spen-
sierata e ingenua, convinta sinceramente nei propri ideali riguardo alla morale del marito Sir robert 
Chiltren, interpretato da Valerio stesso, che, al contrario, come da copione originale, le farà capire 
quanto tutti abbiano dei cedimenti e come non esista la perfezione.
Il moralismo viene quindi messo in discussione e, ad insinuare ancor più dubbi nella signora Chil-
tren, troviamo una stupenda Lady Chevely dai caratteristici capelli rossi che, a forza di aprire cassetti 
sulla scena, sembra sempre in cerca di verità e, anche se nominalmente ‘la cattiva’, è una delle 
poche persone ad avere il coraggio di portare alla luce gli scheletri che ognuno ha nell’armadio. 
Scheletri ed errori del passato nascosti da una società solo apparentemente perbene nei rapporti 
umani quanto in politica.
Quindi, con rivisitazione accurata dei personaggi, della scenografia a tratti piena di spiragli a voler 
indicare i cedimenti dell’animo, Valerio ha sicuramente inscenato uno spettacolo innovativo pur nel 
solco della tradizione, che ha riscosso grande successo in pubblico.

Anna Martin

il labile confine della moralità

Tematica attualissima della società contemporanea, la corruzione della classe politica ci viene pre-



la
 l

ez
io

n
e 

d
el

 l
eg

g
er

e 
- 

u
n

 M
a

r
it

o
 i

d
ea

le

51

la
 l

ez
io

n
e 

d
el

 l
eg

g
er

e 
- 

u
n

 M
a

r
it

o
 i

d
ea

le

50

allude all’eccessivo e intransigente moralismo di Gertrude, mentre la scrivania apparentemente 
ordinata, come la società, in realtà occulta il caos nei suoi cassetti.

Guido Narduzzi 

la questione morale sottesa alla vicenda

roberto Valerio, regista e attore principale di una nuova versione teatrale di Un marito ideale del 
drammaturgo irlandese oscar Wilde, con la sua compagnia (Valentina Sperlì, Pietro Buontempo, 
Carlo Sala, Chiara Degani e Alarico Salaroli) ha messo in scena questa spiritosa commedia al teatro 
Verdi di Pordenone. (…) roberto Valerio aggiunge, rispetto all’originale commedia, ingenuità e 
candore al suo Lord Goring il quale riesce a scavare più a fondo dell’apparenza come solo i bambini, 
nella loro spensieratezza, sono capaci di fare. Egli sarà il solo, quindi, che tenterà di vedere oltre 
ogni finto perbenismo rimproverando le incongruenze, le falsità e il moralismo di ogni singolo per-
sonaggio. oscar Wilde, attraverso il teatro e Lord Goring, autoritratto dello stesso autore irlandese, 
ha voluto schernire, condannare e combattere l’ipocrisia della società inglese dei suoi tempi, una 
società puritana fondata su una pretesa, ma fittizia onestà. 
L’interpretazione di Valerio è molto convincente, mentre lo è un po’ meno quella di Valentina Sperlì, 
nei panni di Lady Chiltern, che sembra non rispettare completamente l’intransigenza di cui si veste 
nel libro il suo personaggio. 
La lettura che del society drama fa roberto Valerio costituisce, insomma, un’occasione significativa 
di riflessione sulla questione morale, ma vuole anche divertire come dimostrano gli applausi e le 
risate che accompagnano tutta la messinscena.

       Daniele Nieddu 

le interpretazioni degli attori non sempre sono convincenti

An ideal husband di oscar Wilde è l’opera che completa i ‘society dramas’ Il ventaglio di Lady Win-
dermere e Una donna senza importanza.
Il 28 novembre 2012 è andata in scena, al Teatro Giuseppe Verdi di Pordenone, la reinterpretazione 
di roberto Valerio di quest’opera che tratta argomenti attualissimi come la corruzione politica e l’i-
pocrisia dell’alta società. Infatti, Sir robert Chiltern, sottosegretario degli Affari Esteri, pur di ottene-
re il potere, è dovuto scendere a compromessi in gioventù e rischia, per le azioni illecite commesse 
in passato, di perdere l’amore della moglie che lo ha idealizzato.
L’adattamento prevede un unico atto invece dei tre originali. Nonostante ciò, il regista, è riuscito 
a riprodurre fedelmente la trama scritta da Wilde anche nonostante abbia ridotto drasticamente il 
numero dei personaggi. Si nota subito per esempio la mancanza di Mabel, ragazza molto amata 
per l’ironia con la quale si burla della società del suo tempo.
Tra quelli presenti, Sir robert (interpretato dallo stesso roberto Valerio) delude un po’ poiché, anche 
se la caratterizzazione psicologica rimane abbastanza fedele, il tono di voce ricco di esitazioni ne 
rende spesso difficilmente comprensibili le battute.
Nota negativa anche per la moglie Lady Chiltern (Chiara Digani), troppo libera e spensierata, brava 
però per chi non conosca il personaggio ideato da Wilde la cui rigidità morale è inarrivabile.
Nettamente migliore la perfida signora Chively (Valentina Sperlì) anche se meno subdola del perso-
naggio originale. Di tutt’altra classe è Lord Goring per merito di un eccezionale Pietro Bonaroli che è 
riuscito ad interpretare un non facile dandy sapendo divertire gli spettatori che lo hanno largamente 

Tra l’altro, la compagnia esordisce in maniera inaspettata: i personaggi principali non sono 
nel salone di casa Chiltern, ma agli inchini finali. Questo, da un lato anticipa una lieta conclu-
sione rassicurando il pubblico, dall’altro si configura come il riavvolgimento dei fotogrammi 
del film esistenziale al fine di mostrare le conseguenze di azioni, ricatti e ambizioni giovanili. 
An ideal husband ha suscitato diversi interrogativi tra gli spettatori: l’opera diventa così un motivo di 
confronto con se stessi e di riflessione su tematiche sempre più attuali, questione morale e istanze 
etiche nell’assunzione di un ruolo pubblico. Wilde, insomma, ha ancora molto da dire
 

Chiara Mascarin

una messinscena leggera e graffiante, coinvolgente e intelligente 

«La spontaneità è una posa difficilissima da mantenere». Questo uno dei numerosi aforismi che 
rendono l’opera teatrale Un marito ideale (scritto da oscar Wilde nel 1893) una commedia brillante 
che invita a riflettere. Nel 1895 va in scena la prima al Royal Theatre di Londra e, dopo più di un 
secolo, la trama si può ancora considerare attuale. 
(…) Diverse modifiche vengono apportate alla caratterizzazione dei personaggi per dare una loro 
visione differente, come il frizzante personaggio di Lord Goring, impersonato egregiamente da 
Pietro Bontempo e molto apprezzato dal pubblico, che viene reso come un bambino ingenuo per 
simboleggiarne la purezza d’animo. 
Un altro personaggio che viene stravolto è quello di Lady Chiltern, non proprio l’intransigente Ger-
tude cui Wilde ci ha abituato.
Sono presenti poi alcuni particolari dai significati non immediati, come il ricorrere in avvio e in 
chiusura della ballata celtica Scarborough Fair o il riavvolgimento della storia dalla fine all’inizio, 
come fosse un film in cui ogni fotogramma simboleggia una delle vicende della vita. L’ingegnosa 
messinscena riesce ad essere allo stesso tempo leggera e graffiante, coinvolgente e intelligente.

Riccardo Momoli 

una scenografia dalla forte valenza simbolica

È risultata vincente, a più di cento anni dalla sua stesura, la scelta di mettere in scena la commedia 
Un marito ideale di oscar Wilde.
Lo spettacolo, rappresentato dal 23 al 25 novembre al Teatro Verdi di Pordenone, è stato alleggerito 
nel numero di personaggi e degli atti, tre in origine. 
Il regista e primo attore roberto Valerio (Sir robert Chiltern) ha reso piacevole la rappresentazione 
mantenendo delle battute taglienti dell’autore e aggiungendone alcune tratte da L’importanza di 
essere Ernesto dello stesso Wilde, ma anche fornendo una personalissima rilettura fanciullesca di 
Lord Göring (Pietro Bontempo): l’interpretazione, a scapito dell’estetismo tipico del drammaturgo 
irlandese, sembra suggerire che lo sguardo di un bambino vede più in profondità di quello di un 
adulto e ne scopre le ipocrisie.
Il regista, affiancato anche dagli attori Valentina Sperlì (Miss Cheveley), Alarico Salarioli (conte di 
Caversham), Chiara Degani (Lady Chiltern) e Luca Damiani (Phipps e Mason), insieme al costumista 
e sceneggiatore Carlo Sala, insiste sulla profonda e osmotica relazione tra vita pubblica e privata.
Si raccomanda di prestar attenzione alla valenza simbolica della scenografia: lo sfondo marmoreo 
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capace di stupire anche il più serio degli ascoltatori.
La commedia, messa in scena il 23 novembre 2012 e diretta da roberto Valerio, si riduce da quattro 
atti ad uno solo, mentre il sistema dei personaggi viene limitato a solo sei attori. Nonostante questi 
drastici tagli, tra cui la scomparsa della dolce e ingenua Mabel Chiltern, lo spettacolo è rimasto 
fedele alla prosa di Wilde, mantenendo il pubblico attento ed interessato per tutta la durata del-
la rappresentazione, soprattutto grazie agli aforismi esilaranti e sempre azzeccati di Lord Goring  
(Pietro Bontempo), indiscusso protagonista della serata.
La versione di Valerio rivela un gentleman meno ironico e sprezzante, forse un po’ troppo effemi-
nato e avanti con l’età rispetto al dandy che tutti si aspettano, ma più goliardico e bambinesco, 
sottolineando che, per scoprire la verità, è necessario tornare bambini oppure essere folli. Nel caso 
di Bontempo, egli esprime entrambe le qualità.
L’effettivo protagonista della commedia, Sir robert (roberto Valerio, il regista), pare invece fiacco, 
insipido, non all’altezza delle tanto declamate tartine al cetriolo che Goring gusta in palcoscenico, 
adagiato sulla scrivania. Il messaggio che però vuol far arrivare al pubblico risulta più che nobile, 
un enigma terribilmente presente anche nella nostra società: vita privata e vita pubblica devono 
coincidere per un politico? La morale vale anche in Parlamento?
Chi cercasse la risposta apra un comunissimo quotidiano oppure attenda la fine della commedia: 
l’antagonista, interpretato da Valentina Sperlì nel ruolo di una Mrs Cheveley affascinante, ma com-
pletamente diversa dalla femme fatale dell’opera scritta, viene sconfitto; la verità ruota sul ‘vedo-
non vedo’ di una Lady Chiltern (Chiara Degani) irriconoscibile dall’altera e impassibile moglie del 
sottosegretario agli Esteri presente in Un marito ideale, tant’è che, al posto di aggirarsi fredda e 
severa attraverso il palco, preferisce levarsi gli stivaletti a ogni buona occasione.
È comunque consigliabile andare a vedere l’opera almeno per la magnifica performance del mag-
giordomo Mason/Phipps (Luca Damiani), che è riuscito a contenere in se stesso l’efficienza e la 
serietà del servitore di casa Chiltern e, contemporaneamente, l’allegria e la simpatia dell’uomo di 
fiducia di Goring. Quasi meglio del dottor Jekyll alle prese con il signor Hide.
Scena prima. La mano invisibile preme play.
«Capisci sempre quello che dici?» esclama Lord Caversham.
«Si, ma solo se mi ascolto bene!» risponde giocoso Lord Goring.

Giacomo Angelo Quaia

una versione vivace e fanciullesca

Una versione vivace e fanciullesca, forse un po’ troppo distaccata dall’originale ma riadattata ai 
tempi odierni, con nuovi messaggi attinenti alla nostra realtà, un ‘society drama’ sempre alla moda 
che anche oggi può insegnarci a capire meglio il mondo in cui viviamo.
Al Teatro Verdi di Pordenone è stato messo in scena Un marito ideale del drammaturgo oscar Wilde. 
Il regista e primo attore roberto Valerio ha reso la commedia ironica spesso e volentieri, ma con 
un sarcasmo candido, puro, soprattutto attraverso il personaggio di Lord Goring, interpretato da 
Pietro Bontempo, il quale si è immedesimato più nelle vesti di un bambino che in quelle di un esteta. 
Anche Chiara Degani, nel dramma Gertrude, ha trasformato una donna austera in una ragazzina 
ingenua e frizzante, l’esatto contrario di come Wilde l’aveva ideata: Gertrude è, in questo caso, così 
infantile che canta allegramente con Lord Goring, incurante della sua immagine.
Ma non soffermiamoci all’apparenza: la canzone è infatti una ballata celtica che narra la storia di 
un marito che pretendeva troppo dalla moglie così come la donna in questione impone a Sir robert 
Chiltern, il protagonista, di essere integro, impeccabile nella sua carriera politica. 

elogiato ed applaudito. 
La scena è decisamente fine: basti pensare al ricorrere dell’aria celtica Scarborough fair o alla pre-
senza dei fondali allusivi al carattere solido ed idealista di Lady Chiltern che, con l’aiuto dell’amico 
Lord Goring, diventerà duttile e flessibile.
Nel complesso un felice adattamento del dramma di oscar Wilde, certamente distante dal film 
omonimo con rupert Everett, ma piacevole per chi, letto il testo originale, voglia veder i personaggi 
che ha immaginato prender vita sulla scena. 

                     Nora Jonathan 

è possibile una politica senza compromessi?

È possibile una politica senza compromessi? Le questioni pubbliche e le questioni private vanno 
affrontate insieme? Cosa si può e deve chiedere per amore? Queste sono solo alcune delle domande 
che lo spettatore può rivolgersi vedendo Un marito ideale. La pièce di oscar Wilde, andata in scena 
lo scorso 23 novembre. (…) Chi assiste allo spettacolo può rimanere stupito per l’attualità degli 
argomenti proposti dall’autore irlandese già nel 1895, oltre un secolo fa: si va dal falso moralismo 
all’etica in politica. Il regista e primo attore nel ruolo di Sir robert Chiltern, roberto Valerio, sempli-
fica un po’ il testo per permettere una maggiore chiarezza e insistere sui messaggi che si scoprono 
tra le battute. «Niente è come sembra», un’idea molto importante per Wilde, viene espressa chia-
ramente nello spettacolo che rispecchia così pienamente le intenzioni dell’autore.
Per quanto riguarda i personaggi si assiste ad una drastica riduzione del loro numero: sono infatti 
presenti solo le principali figure della signora Cheveley (interpretata da Valentina Sperlì), Gertrude 
(Chiara Degani), Lord Goring (Pietro Bontempo), Lord Caversham (Alarico Salaroli) e i maggiordomi 
Phipps e Mason (entrambi rappresentati da Luca Damiani).
La scenografia, progettata da Carlo Sala, responsabile anche dei costumi, è essenziale: il fondale, in 
un materiale che sembra marmo, richiama la rigidità di Gertrude mentre gli spiragli tra i pannelli di 
sfondo rappresentano le aperture di prospettiva offerte da lord Goring.
Le scene si soffermano spesso sulla ricerca della verità. In tal senso, la signora Cheveley, che ricatta 
robert, si configura sì come personaggio negativo, ma necessario a svelare quanto da tutti affan-
nosamente occultato. L’unico personaggio che con il suo atteggiamento “fanciullesco” esprime la 
sua ostilità verso i comportamenti falsi degli altri è Lord Goring: con i suoi gesti da bambino riesce 
infatti a cogliere ciò che gli altri neppure intuiscono. o magari tentano di celare.
Il meritato e lungo applauso del Verdi saluta dunque l’ottima interpretazione degli attori e la buona 
riuscita della performance. 

Andrea Pagnucco

che cosa avrebbe detto oscar Wilde?

Platea buia. Sipario aperto, palcoscenico illuminato. Sei personaggi s’inchinano di fronte il pubblico. 
Applausi di cortesia. Da dietro le quinte una mano invisibile preme il tasto rewind e i sei personaggi 
attraversano il palco camminando all’indietro, come se volessero tornare sui propri passi o soffer-
marsi sui punti più vivaci della commedia.
Che cosa avrebbe detto il buon vecchio Wilde, se si fosse presentato al Teatro Verdi di Pordeno-
ne per vedere una delle sue più brillanti opere teatrali? Probabilmente avrebbe dato una risposta 
inaspettata e imprevista, come vorrebbe la sua indole volubile, tipica di un fanciullino irriverente e 
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makes mistakes. robert’s career (roberto Valerio) as undersecretary for Foreign Affairs is connected 
with fraudulent speculations and it is endangered by Mrs Cheveley’s blackmail (Valentina Sperlì).
Thus, a second subject of public ambit is laid on top of the private one about love: corruption 
among politicians. The director gives the spectators food for thought: does politics without com-
promises exist? Does what characterizes private life have repercussions on the public one?
The incipit of the play is original: the actors come to go from the stage creating an extraordinary 
rewind effect: they start from the final applauses and then they go back to the beginning. Life is 
thus compared to a film where each episode corresponds to a frame of a moving picture.
The scenery, even in its simplicity, reflects the drawing rooms of the Victorian Age and the few 
objects on the stage assume symbolic significance as for example the drawers randomly open and 
closed in the last scene, figuratively represent lies in the first case, revealed truth in the second one.
Sir robert’s wife appears twice on the stage singing a Celtic ballad1, Scarborough fair, whose text, 
modified as to the original, tells about a girl asking her boyfriend to do impossible deeds, as a token 
of his love.
The interpretation of Lord Goring and Lady Chiltern’s characters may be questionable: the man we 
would expect to be ironic and elegantly disdainful, appears in fact childish and goliardic; on the 
other hand, the woman who should be intransigent and inflexible, shows herself as frivolous and 
ingenuous.
But it is still true that the play gains spontaneity and freshness, as it is nonetheless faithful to the 
lightness of the original one.

Alice Leone

Classe 2^B 

uno strepitoso lord arthur goring

Dalla celebre opera di oscar Wilde, ritroviamo sul palco una nuova interpretazione di Un Marito 
Ideale (di cui il titolo originale è An Ideal Husband) precedentemente riproposta anche sul grande 
schermo. L’opera vede tra i principali protagonisti Sir robert Chiltern, sottosegretario agli Affari 
Esteri e ‘marito ideale’ che, secondo Gertrude Chiltern, moglie e donna dai ferrei principi morali, 
non potrebbe mai commettere alcun atto disonorevole; Lord Goring un dandy perdigiorno che il 
padre cerca invano di rimettere sulla giusta strada e Laura Cheveley, colei che porterà contrasti e 
malcontento generale che legherà tutti i protagonisti.
Ci si ritrova, quindi, in un contesto che va a toccare più temi, dalla politica alla corruzione in essa, 
dai problemi di natura etico-morale alla società (specie di natura mondana) di un’epoca relativa-
mente diversa da quella che viviamo noi oggi ma molto più simile di quanto non possa sembrare. La 
storia di per sé è densa di avvenimenti che si susseguono con un ritmo piuttosto incalzante ma è 
l’incipit ciò che sorprende di più. La storia, infatti, è vissuta a ritroso, visibilmente introdotta da un 
caotico rewind apparentemente sconnesso che lascia lo spettatore inizialmente un po’ confuso 
ma anche estremamente incuriosito. Sorprendente è anche la quasi assenza, o meglio, l’uso della 
semplicissima (oserei dire spartana) scenografia comprendente sì oggetti scenici importanti quanto 
basilari, ma soprattutto dei sobri pannelli, i quali, andando a modificare la loro posizione, generano 
continuamente nuovi ambienti, stanze, rendendo l’idea di essere sempre in un luogo diverso. Tali 

1 Scarborough fair was written by Simon & Garfunkel in the 60s, then translated into Italian by Angelo Branduardi, and it 
was inspired to a Medieval Ballad “Elfin Knight”

Il messaggio è ben chiaro: pare impossibile non cedere alla seduzione della corruzione quando si ha 
a che fare con la carriera. Simpatico poi l’inizio come un nastro che si riavvolge per tornare al punto 
di partenza: la nostra esistenza è come un film e ogni attimo che viviamo un fotogramma, ma ogni 
fotogramma incide, anche se lievemente, nella nostra storia.
Nonostante il suo sia un ruolo di minor rilievo, Adarico Salaroli, il Conte di Caversham, ha recitato in 
modo eccellente ed ironico. Da non dimenticare Luca Damiani – Mason e Phipps – (i maggiordomi), 
che ha aggiunto un tocco di ilarità alle scene dello spettacolo, una parte semplice ma gradevole. 
Last but not least, la scenografia riflette la rigidità mentale di Lady Chiltern che, a poco a poco, si 
mitiga, come le pareti di marmo che lentamente si dischiudono.

Alice Romano 

un testo di grande attualità

L’epoca vittoriana, con i salotti e le feste popolati da aristocratici perbenisti e da dandy irridenti: è 
lì che ci porta roberto Valerio con il suo riadattamento di Un marito ideale, un classico del celeber-
rimo oscar Wilde. La commedia, pur essendo ultracentenaria, tratta temi ancora attuali: la corru-
zione nella politica, il perbenismo, l’importanza attribuita all’opinione pubblica. La trama, ridotta 
all’osso da Valerio, riguarda il ricatto dell’arrampicatrice sociale, Lady Cheveley (Valentina Sperlì), 
al politico emergente, Lord Chiltern (roberto Valerio), riguardo ad illeciti con cui si sarebbe avviata 
la carriera politica dell’uomo: se fosse rivelata, quella parte del suo passato causerebbe un disastro 
alla sua carriera e alla sua reputazione. Lord Chiltern è sempre stato per la moglie (Lady Chiltern, 
Chiara Degani) un modello di onestà e rigore. Dopo la scoperta dello scheletro nell’armadio del 
marito, lei non riesce più ad amarlo. Un personaggio notevole, incarnazione dello stesso Wilde, è 
Lord Goring (Pietro Bontempo): rappresenta l’ironia pungente del commediografo inglese, la sua 
critica della falsità nella società. La rappresentazione al Verdi è certamente molto diversa da quella 
del 1895: da tre atti si è passati ad uno, la trama è stata in generale semplificata ed è stato tagliato 
il personaggio di Mabel, amante di Goring. Questo ha purtroppo causato la perdita di molte battute 
pungenti nello stile di Wilde in favore di un umorismo sì più moderno, ma anche più banale per 
certi aspetti. Altre scelte stilistiche, invece, sono state più azzeccate: per esempio il far apparire Lady 
Chiltern come candida, pur in aperto contrasto con l’originale che la vedeva come donna respon-
sabile e rigida, sottolinea il fatto che lei agisce in modo ingenuo e deve ancora crescere. Viceversa 
Lord Goring è più fanciullesco che esteta, perché incarna l’approccio spontaneo e schietto antitetico 
all’ipocrisia sociale.

Jacopo Tissino

review of the play Un marito ideale

«It is not the perfect, but the imperfect, who have need of love» (Chiltern in An Ideal Husband):
that is the main interpretation of the sparkling and pungent comedy Un marito ideale, based on the 
play An ideal husband of the Irish dramatist oscar Wilde.
After adapting the text, the director and actor roberto Valerio induces the spectators to reflect 
upon the real meaning of love: what does it consist of? Is it idealizing people or supporting them 
and giving them comfort, even when they make mistakes?
Thanks to Lord Goring’s help (Pietro Bontempo), Wilde’s alter ego, Lady Chiltern (Chiara Degani) 
will realize that to love is not to expect a husband without faults, but to forgive him, instead, if he 
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Non avendo letto il testo originale di Wilde, tuttavia, mi sento in grado di dare un giudizio solo 
parziale rispetto alla rappresentazione, potendo esprimere le mie impressioni ma senza il termine 
di paragone oggettivo. Geniale l’idea dell’incipit caotico e dal rapido susseguirsi di immagini poi 
contestualizzate nel corso dell’opera.

Annachiara Rigo

Un marito ideale: tra realtà e finzione

Un marito ideale, celebre commedia firmata oscar Wilde e ambientata nel primo Novecento, negli 
anni delle suffragette e della costruzione del canale di Panama, si rivela uno spettacolo che tratta 
argomenti estremamente attuali. Questo aspetto risulta anche nella rivisitazione di roberto Vale-
rio. L’opera viene presentata in modo semplice e scorrevole, aiutata probabilmente da una trama 
intricata e intrigante, caratterizzata da colpi di scena e allo stesso tempo da riflessioni morali. Tema 
centrale della commedia è il problema della corruzione in politica. Un tema spaventosamente at-
tuale: allora come oggi che ci interroga su diversi aspetti legati alla politica, primo tra tutti come sia 
possibile fare politica senza scendere a compromessi.               
A questo tema di carattere pubblico se ne aggiunge un altro più privato che, nonostante possa 
sembrare di importanza minore, è più vicino alla gente comune: un marito per essere ideale deve 
anche essere perfetto moralmente? E questa ipotetica perfezione deve interessare solo il periodo 
di attività politica oppure deve coinvolgere l’uomo per tutta la vita? E soprattutto, è necessario non 
sbagliare per essere amati, ovvero l’amore nasce perché si è immagine di una perfezione tale che 
non contempla l’errore? La commedia, per chi non la conoscesse, narra la storia di uno stimato 
uomo politico, Sir robert Chiltern, ritenuto un marito ideale dalla moglie Lady Chiltern, donna dai 
solidi principi morali, la quale però ignora il fatto che il marito le abbia tenuto nascosto il modo in 
cui è riuscito a fondare tutta la sua ricchezza e il suo prestigio, vendendo un segreto di stato. La 
situazione rimane sotto controllo fino a quando non si presenta a Londra Mrs. Cheveley, una no-
bildonna austriaca venuta in possesso dell’unica prova che può far crollare l’onorabilità, e quindi la 
credibilità, del politico. Mrs. Cheveley minaccia di rendere pubblica la lettera inviata da Sir Chiltern 
stesso se egli non avesse appoggiato alla Camera dei Lords il progetto che avrebbe portato alla don-
na ricchezza e fama. Da qui nascono molte problematiche che metteranno a rischio la reputazione 
politica e la vita coniugale del nobiluomo. Tra gli attori spicca sicuramente, per la sua comicità e il 
suo sarcasmo, anche se a tratti fuori luogo, l’interpretazione di Pietro Contempo, nel ruolo di Lord 
Goring. Altre interpretazioni rilevanti sono quelle di Valentina Sperlì, nell’affascinante ruolo di Mrs. 
Cheveley, e dello stesso roberto Valerio, che oltre ad essere il regista, veste anche i panni del prota-
gonista. Eccessiva, perché forse troppo “teatrale” la parte di Chiara Degani che si immedesima nel 
personaggio di Lady Chiltern. La scenografia, seppur scarna e scialba, risulta adeguata all’aspetto 
marginale che assume all’interno della rappresentazione. Lo spettacolo, in ultima analisi, risulta 
lineare e piacevole. Un consiglio? Andatelo a vedere al più presto. 

Stefano Filippuzzi 

una commedia perfetta

Un marito ideale è una commedia molto nota di oscar Wilde. robert Childern è un uomo politico 
dotato di grandi capacità che si occupa di affari esteri: lady Gertrud Childern non potrebbe non 
amare un uomo più perfetto di lui.

scelte tecniche sono molto interessanti, specialmente per il fatto che chi segue l’opera è indotto a 
concentrarsi maggiormente sulle vicende, sui personaggi e la recitazione degli attori senza trovare i 
classici motivi che potrebbero distrarre il suo occhio di spettatore.
Nonostante, quindi, gli interpreti siano effettivamente pochi, è pressoché impossibile attaccare la 
recitazione, che in quest’opera la fa da padrona. roberto Valerio e il suo Lord Chiltern, Valentina 
Sperlì con l’esasperante Laura Cheveley e la rigorosa Gertrude di Chiara Degani segnano notevol-
mente la caratterizzazione dei loro personaggi e, così facendo, anche dell’intero spettacolo.
Ma colui che certamente emerge durante l’intera rappresentazione e rimarrà indelebile nella mente 
dello spettatore anche dopo l’uscita in scena è Pietro Bontempo con il suo personaggio, Lord Arthur 
Goring. Dall’indole spensierata e mondana, Arthur viene disegnato esattamente come il dandy per 
eccellenza e autoritratto di oscar Wilde. Egli è, infatti, apparentemente frivolo, eccentrico, superfi-
ciale e teme la serietà come se questa fosse una malattia, quando nasconde, in realtà, un animo di 
tutt’altra fattezza che cela dietro battute irriverenti.
La capacità di far vivere e di reggere un personaggio simile non è comune. Ciascun personaggio 
non si mostra da subito per quello che in realtà è. Solamente col progredire della storia lo si com-
prende. Ad ogni modo, l’insieme della rappresentazione è generalmente piacevole e coinvolgente. 
Una ripresa fresca ed interessante dell’opera di Wilde. 

Jessica Busetto 

onestà, integrità morale, rimorso

onestà, integrità morale, rimorso: questi i nodi fondamentali su cui si srotola la vicenda di Sir Chil-
tern, uomo di potere della Londra del tardo diciannovesimo secolo. Egli, che ha costruito la sua 
fortuna partendo da un atto ignobile, essendo cioè stato corrotto anni prima vendendo un segreto 
di stato, viene smascherato e posto di fronte a dei quesiti: è possibile continuare ad essere conside-
rato uomo di classe e personaggio modello pur avendo cominciato con il piede sbagliato? Può un 
errore, ammettendone l’esistenza, non essere compromettente nel futuro, in diversi campi, di una 
persona? Ai suoi interrogativi risponde la moglie (che rimane sconvolta in quanto rigida e rigorosa 
di fronte alla scoperta di nuove verità sul suo ‘marito ideale’, privo di difetti), il cui amore rischia di 
dissolversi per questo scandalo, e soprattutto dell’amico (in apparenza il tipico inglese perfezionista 
e amante del lusso sfrenato, in realtà mente capace di ragionamenti profondi e sensati) Lord Go-
ring, che lo conducono a prendere una serie di decisioni che gli permetteranno, quasi casualmente, 
di sfuggire a quella che sembrava l’ormai inevitabile e triste conclusione della sua carriera politica 
per la rivelazione del misfatto al pubblico da parte della pungente Mrs Cheveley, in possesso della 
lettera che lo smaschera e artefice di un ricatto a cui lui si rifiuta di cedere. 
La riflessione interiore, e tutt’altro che superficiale di Sir Chiltern, questo è certo, induce lo spetta-
tore a mettersi nei suoi panni e domandarsi come agirebbe al posto suo, suscitando gli stessi dubbi 
nell’animo di chi assiste.
Ad immedesimarsi aiuta anche la scenografia, semplice ma realistica, insieme alla presenza inter-
mittente dei tratti peculiari della società del tempo: l’umorismo sottile caratteristico dell’Inghilterra 
barocca coinvolge suscitando il sorriso in adulti e ragazzi. Apprezzabile, infatti, è la scelta di una 
rivisitazione in chiave umoristica e divertente (che in ogni caso sottende un altro significato, per chi 
lo sa cogliere), unita all’attualità dei temi proposti da Wilde, applicabili senz’altro anche alla realtà 
odierna. Trovo l’opera, nel complesso, ben interpretata e gli attori azzeccati, in quanto preparati e 
competenti, in particolare Pietro Bontempo nelle vesti del buffo e ambiguo Lord Goring.
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un cast di eccellenti attori

Un marito ideale è uno dei lavori meglio riusciti di oscar Wilde. Questo adattamento, con roberto 
Valerio, Valentina Sperlì e Pietro Bontempo è sicuramente degno di essere riproposto al pubblico 
moderno.
La scenografia è essenziale (forse un po’ troppo) e versatile, ma questo ci permette di apprezzare 
al meglio lo spettacolo in sé. I costumi, invece, assolutamente magnifici, sfarzosi e adeguati alla 
personalità ed al carattere sei personaggi.
La trama è semplice: siamo a Londra verso la fine dell’800, la signora Cheveley, una nobildonna 
della corte d’Austria, vedova di molti uomini ricchi che “casualmente” muoiono lasciandole una 
cospicua fortuna, cerca di convincere robert, un politico serio e rispettabile, ad attivare il progetto 
della costruzione del Canale di Panama. Egli è contrario, ma la donna lo ricatta perché a conoscenza 
dell’atto disonesto che gli aveva dato accesso alla vita politica. La moglie non ne sa niente e anzi 
crede che suo marito sia, appunto, quello ideale. robert si ritroverà a scegliere se continuare a 
mentire a sua moglie o confessarle tutto, rischiando sia di perdere la moglie, sia di danneggiare 
irreparabilmente la sua carriera. ogni personaggio è ciò che nessuno sospetterebbe: robert, che 
apparentemente sembra un uomo onesto, in realtà nasconde uno scheletro nell’armadio. Sua mo-
glie si comporta come la puritana della situazione, pretende rigore ma è ipocrita perché non vuole 
rinunciare alla carriera del marito per i soldi. La signora Cheveley, a prima vista una donna elegante, 
raffinata e rispettabile si rivela, invece, una ricattatrice senza scrupoli. Questi personaggi rivelano la 
doppia personalità dell’aristocrazia, che, insieme alla corruzione politica diventano i temi principali 
dello spettacolo, oggi attualissimi perché rispecchiano la società e la situazione politica odierna.
La bellezza di questa rappresentazione sta tutta nella bravura degli attori, che sono stati abilissimi a 
renderla piacevole, a far ridere e persino a valorizzare maggiormente il testo.

Elisa Marson

Classe 3^H

una delle opere più significative di Wilde

Un marito ideale è una delle opere più significative e famose di oscar Wilde. Nella rappresentazione 
teatrale il sipario si apre con un ‘riavvolgimento del nastro’ della vicenda fermandosi in alcune scene 
dove i protagonisti dicono una frase per poi far ripartire il riavvolgimento fino ad arrivare all’inizio. 
Il tema principale dell’opera è sicuramente la corruzione politica che risulta un tema estremamente 
attuale. I personaggi risultano quindi diversi da quello che invece appaiono: robert, il marito e il po-
litico ideale, ha in realtà un passato corrotto; Gertrudh, simbolo di amore virtuoso, è pronta ad ab-
bandonare il marito appena viene a conoscenza del suo passato poco limpido; la signora Cheveley, 
che all’apparenza poteva sembrare la figura dell’eleganza e della femminilità, si è rivelata crudele e 
senza scrupoli; infine Goring, personificazione di oscar Wilde, apparentemente superficiale risulta 
essere invece inverosimilmente umano e profondo nei sentimenti.

Alberto Calandro

In realtà Gertrud è ignara dell’atto disonesto compiuto dal marito per poter sfondare nella carriera 
politica. Solo una donna è in grado di minacciarlo (ed è proprio quello che farà) perché al corrente 
del suo segreto: la signora Cheveley. Dopo il rifiuto di robert di aiutarla nei suoi loschi traffici, lady 
Cheveley, attua la sua strategia: o robert accetta la sua proposta o lei è disposta a smascherarlo e 
rovinare la sua vita coniugale.
È proprio in questo contesto che appare la figura (la più ironica dello spettacolo) del signor Goring, 
che va in aiuto dell’amico robert riuscendo a bloccare le intenzioni dell’affascinante ed elegante 
signora Cheveley. Inoltre trova il modo di far ragionare Gertrud che dopo essere venuta al corrente 
di tutto si era ricreduta sul conto del marito non ritenendolo più ‘il marito ideale’, con l’intento di 
abbandonarlo.
Un finale perfetto per una commedia perfetta: Gertrud torna tra le braccia del marito accettando 
non solo i suoi pregi, ma anche i suoi difetti. L’interpretazione degli attori è stata molto coinvolgen-
te e ha reso l’esatta idea di ciò che ogni personaggio rappresentava. Sicuramente bisogna tenere gli 
occhi puntati su un personaggio che cambia molto durante il corso della storia: Arturo Goring. La 
prima impressione è quella del classico burlone, ma tutto sommato si rivela essere un personaggio 
molto ragionevole e dotato di un certo equilibrio morale; a mio parere è stato il migliore.

 Giorgia De Toffol
 

una storia giocata sul ribaltamento del comune senso della morale

Un marito ideale è una commedia che, pur essendo stata scritta nel 1893, risulta ancora attualis-
sima per il continuo gioco di intrecci ed equivoci dal quale emerge inevitabilmente un passato che 
preferiremmo rimanesse tale. La lotta tra ciò che siamo stati e ciò che siamo infuria in noi dalla 
notte dei tempi, ponendo interrogativi scomodi e frapponendosi tra le nostre reali aspettative e il 
nostro presente. 
Sir Chiltern è il ritratto (fin troppo) perfetto dell’ uomo di società ottocentesco, ammaliante e di 
successo, che nasconde il segreto della sua non proprio ortodossa ascesa al potere dietro a discorsi 
ben costruiti e sorrisi perfettamente architettati, felicemente sposato con una donna che lo defi-
nisce senza esitazioni «il marito ideale». La civetteria graffiante di Laura Cheveley, donna priva di 
scrupoli e disposta a tutto pur di raggiungere il proprio scopo, si alterna con classe all’umorismo 
frizzante e pungente di Lord Arthur, personaggio brillante e frivolo che critica con molta sottigliezza 
una società borghese che sembra adulare. Il tutto si trasforma in un gioco di battute e situazioni che 
lascia decidere allo spettatore dove collocare la sottilissima linea tra realtà e parodia.
L’ottima interpretazione degli attori, per la regia di roberto Valerio, contribuisce a rendere la com-
media ancora più viva e accattivante, per una scena perfettamente giocata tra la carica esplosiva di 
Pietro Bontempo nel ruolo di Lord Arthur e la compostezza (simulata e non) degli altri personaggi 
sulla scena, che creano combinazioni sempre originali. Il rigido moralismo di Lady Gertrude Chiltern 
(Chiara Degani) e la spietata adulazione di Mrs. Cheveley (Valentina Sperlì) coesistono perfettamen-
te, dando vita a situazioni esilaranti in cui lo stesso Sir Chiltern (roberto Valerio) si trova intrappola-
to, nonostante la fermezza con cui cerca di tenere in mano le redini della sua complicata situazione. 
Un marito ideale è senza ombra di dubbio una commedia che piace per la freschezza e la dinamicità 
con cui racconta una storia mai troppo vecchia, creando intrighi e situazioni parodistiche in cui lo 
spettatore si sente direttamente coinvolto. Sicuramente uno spettacolo brillante, che con una storia 
giocata sul ribaltamento del comune senso della morale ci diverte e ci lascia piacevolmente colpiti.

Alessia Cordenons
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messa in scena l’opera teatrale Un marito ideale di oscar Wilde prodotta da Mariano Anagni. Un 
marito ideale è una commedia fra le più celebri di oscar Wilde, scritta nel 1893, prima in cartellone 
di un percorso che propone uno stimolante confronto fra teatro e cinema, Un marito ideale compo-
ne, con Il ventaglio di Lady Windermere e Una donna senza importanza la trilogia detta dei ‘society 
dramas’ che precedono il titolo più famoso di Wilde, L’importanza di chiamarsi Ernesto. L’autore, 
con conversazioni brillanti, osservazioni irriverenti e frivole, insinua critiche velate, ma feroci, alla 
società borghese che sembra celebrare. È questa dunque la trama di fondo dell’intera commedia, 
la critica alla borghesia. 
Va ricordato che a questa rappresentazione erano presenti numerosi studenti coinvolti dal progetto 
Adotta uno spettacolo, che ha lo scopo di generare curiosità, frequentazione e consuetudine con la 
produzione artistica di scena. In questo spettacolo, tuttavia, l’interesse e l’attenzione del pubblico 
non erano poi così elevati. Agli occhi degli studenti, immersi in un luogo non frequentato abitual-
mente, la commedia poteva apparire forse noiosa e monotona. risulta infatti sempre più difficile 
riuscire ad attrarre l’attenzione dei giovani! Non si può dunque riversare la colpa sugli attori, che 
d’altro canto sono stati degli ottimi interpreti; una piccola parte della colpa può essere attribuita 
all’architettura del teatro che non permette la visione dell’intero palcoscenico nella maggioranza 
dei posti. Sarebbe stata forse, maggiormente indicata una rappresentazione più coinvolgente per 
un pubblico acerbo in questo settore. Gli studenti tuttavia, si stanno facendo spazio in questo am-
bito grazie alle associazioni e ai progetti che si occupano di promuovere il teatro negli interessi dei 
giovani. Con il proseguire del tempo si può dunque auspicare una crescita del pubblico giovanile.

                                    Sabrina Scottà

anche domenica prossima!!!!

L’intero Teatro Verdi domenica 25 novembre è stato coinvolto nel brillante dramma in tre atti Un 
marito ideale scritto nel 1895 da oscar Wilde, celebre autore irlandese. Con la collaborazione del 
progetto Adotta uno spettacolo, il cui obiettivo è l’eduzione teatrale dei giovani, alcune classi del 
liceo scientifico statale Michelangelo Grigoletti hanno potuto assistere alla messa in scena che è 
stata molto gradita. Alcune classi sono ormai al secondo anno di adesione al progetto che, come 
sostengono gli alunni unanimemente, «ci ha insegnato tanto sul teatro, ad amarlo e ad apprezzar-
lo». Alla domanda «ritornereste?» la risposta è stata «Anche domenica prossima».

Mattia Scapol

comicità e teatro

Domenica 25 novembre si è tenuta, presso il Teatro Giuseppe Verdi di Pordenone, la rappresenta-
zione di Un marito ideale di oscar Wilde. L’evento ha registrato una grande partecipazione degli 
studenti, che hanno apprezzato lo spettacolo più che in altre occasioni. L’interesse dimostrato dai 
giovani può essere imputato allo humour inglese che gli attori sono stati in grado di diffondere tra 
gli spettatori.
La comicità e l’umorismo possono essere considerati efficaci per la diffusione del teatro? oppure 
sfigurano in un ambiente ricco di ideali e ancora dominato da canoni che derivano dal mondo 
classico? L’umorismo rende lo spettacolo molto più coinvolgente: lo spettatore non si limita solo a 

interessanti spunti di riflessione

Il Teatro Giuseppe Verdi ha presentato lo spettacolo Un marito ideale commedia del 1893 di oscar 
Wilde, tradotta e interpretata da roberto Valerio che ne ha curato anche la regia.
Nessuno dei personaggi si rivela essere come appare: Sir robert non è poi così tanto un marito 
ideale’ come credeva invece la moglie; lady Children è apparentemente un modello di amore vir-
tuoso che, non appena scopre l’errore del marito, è pronta a lasciarlo, mentre la signora Cheveley, 
apparentemente elegante e femminile, nasconde un lato scaltro e senza scrupoli. Attraverso i per-
sonaggi, conversazioni brillanti e osservazioni frivole, l’autore insinua critiche feroci alla corruzione 
politica e all’integrità dei governanti, tema drammaticamente attuale nella nostra società. Può un 
grave errore commesso in gioventù essere solo un banale errore dovuto all’imprudenza e all’inespe-
rienza ed essere quindi nascosto da una maturità raggiunta in seguito? o bisogna ammettere questi 
sbagli e rischiare di perdere tutto? Sono tutte domande che sorgono spontanee nel pubblico, che 
non trovano una risposta chiara alla fine della rappresentazione, ma sulle quali proprio il pubblico 
ha il compito di meditare. 

Sabrina De Biasi 

un’opera ideale

Nella giornata di domenica 25 novembre la classe 5^ G del liceo scientifico Michelangelo Grigoletti 
di Pordenone ha assistito all’opera teatrale intitolata Un marito ideale di oscar Wilde presso il Teatro 
Verdi.
La commedia è ambientata a Londra negli ultimi anni del diciannovesimo secolo, e tratta della cor-
ruzione che serpeggia nella politica durante il periodo in cui si sviluppa la vicenda; fenomeno che 
– tutti ne sono al corrente – non si è fermato a quel periodo, ma si è perpetuato fino ai giorni nostri.
Il protagonista robert Children, insigne politico inglese, un giorno riceve una visita da parte della 
signora Cheveley, una ricattatrice, che svelando di sapere il disonesto sistema con il quale robert 
entrò in politica a suo tempo e grazie al quale ha accumulato tutta la sua ricchezza, gli chiede, 
minacciando di rivelare il segreto, di finanziare un suo progetto speculando dal denaro pubblico, 
condizione che robert non accetterà: attraverso una serie di intrecci e incomprensioni tra i principali 
protagonisti, come la moglie Lady Gertrud, ammaliata dalla carica politica investita dal marito e 
dalla sua moralità, e il fedele amico Lord Goring, che anche nei momenti più critici riesce a muoversi 
con esemplare saggezza, robert riuscirà ad uscire da questa difficile situazione.
Questa commedia è stata particolarmente gradita dagli studenti rispetto a molte altre. I motivi di 
questo apprezzamento sono molteplici: la grande professionalità da parte degli attori che sono 
riusciti ad attirare l’attenzione del pubblico, gli argomenti trattati, che in un certo senso riguardano 
anche l’attualità, la vita di ogni giorno ed in particolar modo ognuno di noi, come ad esempio la 
corruzione, i rapporti con il padre, l’amicizia e l’amore.
La rappresentazione teatrale non sempre necessita di conoscenze specifiche e può intrattenere un 
vasto pubblico senza annoiare.

Federico Turrin

i giovani a teatro

Al Teatro Comunale Giuseppe Verdi di Pordenone domenica 25 novembre alle ore 16.00 è stata 
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tatore può essere portato a pensare che, dato che Lady Chiltern (la moglie), simbolo della purezza 
morale (anche se a un livello eccessivo), viene fatta tacere proprio su un tema di vitale importanza 
quale la corruzione politica, la corruzione stessa viene legittimata. Il vero messaggio, che consiste 
proprio nella riflessione, rischia dunque di non essere recepito, specialmente dalla componente più 
giovane del pubblico che non è solita riflettere su tali temi e fa propria l’idea più superficiale che le 
viene presentata.

Roberto Sartor

un marito ideale: il riscatto del dandy

L’aspettativa che si ha accostandosi per la prima volta a un’opera teatrale di oscar Wilde, dopo 
essere già venuti a contatto con questo autore tramite una delle sue fatiche letterarie, è necessaria-
mente quella di qualcosa che ponga l’accento sull’isolamento, fortemente orientato al pessimismo 
e alla riflessione interiore. Al contrario di quanto ci si aspetterebbe, quello che si presenta allo spet-
tatore è uno spaccato lungimirante della società europea borghese medio-alta di fine ottocento. 
Quello a cui mira Wilde con questa opera è una critica attenta e pungente alla società borghese 
del tempo. robert Chiltern è il tipico uomo che, a dispetto alle sue umili origini, è riuscito tramite 
la sua lealtà e le sue capacità a raggiungere un posto di riguardo nella società. Questo posto, però, 
implica quasi sempre un momento che costringe l’uomo in ascesa a fare i conti con la propria 
coscienza, ponendo su un piatto la grande fame di riscatto e di realizzazione che è propria di ogni 
uomo di umili origini e sull’altro il rispetto degli ideali che lo guidano. Inevitabilmente la fame pre-
vale, portando robert al successo, salvo poi tornare per presentargli il conto di questo suo gesto. 
robert sceglie allora di affrontare il suo passato, riuscendo a debellare il pericolo. In tutto il corso 
della vicenda è però la figura di Arthur a fare da filo conduttore del pensiero dell’autore. Al dandy 
londinese, infatti, Wilde affida il proprio pensiero, criticando son accortezza e raffinatezza il com-
portamento borghese e riaffermando al suo interno l’importanza della dimensione interiore e del 
sentimento. Il suo atteggiamento frivolo e poco serio infatti non sminuisce il valore del suo pensiero. 
La sua opera riparatrice del rapporto tra Gertrude e robert si basa proprio su questa riscoperta dei 
veri sentimenti che li legano, soffocati dalla pressione di una società troppo legata al materiale e alla 
necessità di mantenere a tutti i costi una rispettabilità che poi è ben lontana dall’essere tale. Quan-
do però sembra che il matrimonio sia salvo e libero dai vincoli di una società oppressiva, robert, 
accettando il posto nel consiglio, sembra ritornare a soccombere alla sua ambizione, relegando di 
nuovo in secondo piano la sua vita privata. 
Wilde riconosce così chiaramente come in realtà sia il dandy il marito ideale, cioè quell’uomo consa-
pevole della propria imperfezione, ma che non per questo si relega a uno stato passivo, al contrario 
dello stereotipo di marito, ricco e moralmente rispettabile, che poi però si dimostra incapace di 
esserlo. 

Alberto Fabrici 

il significato generale  

Nella rappresentazione teatrale Un marito ideale di oscar Wilde, il titolo è molto significativo, e 
risulta essenziale per comprendere appieno ciò che essa vuole comunicare.
Grazie ad esso, infatti, si può comprendere da subito la volontà da parte di Wilde di far risaltare 

ricevere il messaggio della rappresentazione, ma si sente chiamato in causa direttamente. Pertanto 
i ragazzi non sono annoiati, ma risultano anzi entusiasti di fronte a uno spettacolo più snello e 
divertente. D’altronde, secondo Luigi Pirandello, l’umorismo fa scaturire il divertimento in conse-
guenza di una riflessione. In questa occasione si è realizzato un felice compromesso tra il rispetto 
del prestigio teatrale e l’allargamento a un pubblico più ampio.

Patrick Lazzarotto

una società ideale

L’apertura dello spettacolo è originale: la storia parte con un rewind (sembra quasi un film) che ci 
riporta dalla conclusione fino all’inizio di tutto. Ciò contribuisce a dare un senso di fluidità, movi-
mento e interesse. Cosi comincia Un marito ideale commedia teatrale di oscar Wilde. La rappresen-
tazione è la storia di Sir robert, brillante uomo politico, e di sua moglie che vede in lui un modello 
da seguire. La tranquillità è però minacciata dalla maliziosa signora Chevely che è a conoscenza di 
un terribile segreto di Sir robert che provoca una crisi tra lui e la moglie. Solo i saggi consigli di Lord 
Goring, uomo di mondo, potranno salvare la felicità dei due.
La commedia è una critica alla società borghese, formata dal contrasto fra apparenze e interessi 
personali, che Wilde ironicamente finge di esaltare con sapienti conversazioni. Il tema centrale di 
questo tipico dramma salottiero è la corruzione politica. Tema anche molto attuale: è possibile una 
politica senza compromessi? È bene salvare la reputazione o fare la cosa giusta? Vi è anche un altro 
argomento centrale: è giusto che la moglie veneri il marito a un punto tale che egli debba essere 
impeccabile in tutto? È umano, ma contemporaneamente non può permettersi di sbagliare? o si 
possono perdonare gli errori passati? È giusto sacrificarsi per il bene dell’altro? Si lascia al pubblico 
il compito di dare una risposta a questi quesiti.
In ogni caso a emergere nello spettacolo è il personaggio di Lord Arthur Goring che entra nelle 
simpatie degli spettatori per la propria spensieratezza, stravaganza e per le frasi originali e sfaccia-
te. Ma, sotto la sua apparente incompetenza, nasconde un uomo intelligente che fornisce preziosi 
consigli e critiche a chi lo sa ascoltare. Il risultato è un umorismo sarcastico e irriverente che piace e 
lo spettacolo scorre velocemente offrendo molti spunti di riflessione.

Letizia Mistruzzi

un marito ideale, ma non troppo

(…) La compagnia ha sapientemente saputo catturare l’attenzione degli spettatori fin da principio 
mediante un’introduzione in cui vengono presentate a ritroso, a partire dall’epilogo, delle anticipa-
zioni. La scenografia, costituita da pochi elementi di arredo, ben si dispone alla presentazione degli 
interni d’epoca in cui è ambientata la storia, sebbene semplice e, come già sottolineato, ridotta 
al minimo indispensabile ai fini della trama. Anche l’idea di utilizzare dei pannelli mobili che, ruo-
tando, mimano il cambio d’ambientazione, è azzeccata, ma non troppo riuscita per la mancanza 
di decorazioni, che, se fossero state presenti anche in scarsa quantità, avrebbero permesso una 
distinzione più accurata degli spazi.
Nonostante la rappresentazione sia stata più che buona, la scelta di una tale opera può essere opi-
nabile: da un lato la storia si dimostra attuale come emblema della politica e della società moderne 
ed è dunque spunto di riflessione su di esse; dall’altro, è una scelta infelice. In quest’ottica lo spet-
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con l’impressione piuttosto sgradevole di una interpretazione alquanto superficiale della commedia 
da parte del pubblico. L’umorismo alla base della commedia di Wilde, infatti, mira a provocare nel 
pubblico, più che l’ilarità, un riso amaro, al fine di farlo riflettere sulle contraddizioni insite nella 
società borghese a cui appartiene, una società che sbandiera alti valori morali, ma i cui individui, ap-
pena possono, non esitano ad utilizzare sotterfugi di ogni genere per giungere a ciò che veramente 
li interessa: la ricchezza e il potere, il trionfo dei valori egoistici. É la società perbenista che Wilde 
in questa commedia attacca con tutte le sue energie: della lista dei personaggi difatti, nessuno si 
salva, neanche Lord Chiltern (che all’inizio appariva come il più onesto e che poi si è rivelato il più 
immorale di tutti) e infine neanche sua moglie, che piuttosto che rivelargli la pura e semplice verità 
a proposito della lettere impugnata da Mrs. Cheveley, preferisce mascherarla con una bugia che ap-
pare totalmente insensata allo spettatore, in quanto sarebbe bastata una semplice spiegazione da 
parte sua per dimostrargli come le accuse lanciate da Mrs. Cheveley fossero assolutamente prive di 
fondamento. Il tutto sembra quasi a dimostrare come noi umani siamo costituzionalmente portati a 
mentire. La bugia addirittura appare come mattone fondamentale su cui è costruita la società civile: 
è proprio, infatti, su un’ulteriore menzogna che Lady Chiltern dirà a robert (cioè che preferisce che 
questi accetti l’incarico di governo) che viene rifondato il loro matrimonio. Infine è Arthur, personi-
ficazione del dandy e quindi incarnazione stessa del vizio, del cinismo e dell’egoismo (i reali ‘valori’ 
della società moderna), che con il suo comportamento molto spesso stupido, a tratti paradossale, 
riuscirà a salvare la sorte del protagonista, diventando l’idolo del palcoscenico, a decretare il trionfo 
dell’immoralità.

Francesco Monisso

Quando un’interpretazione magistrale regala vita eterna 
ad un’opera teatrale

Un marito ideale è una celebre commedia di oscar Wilde, scritta nel 1893. La storia racconta di Sir 
robert Chiltren, un uomo di buona posizione sociale, eccellente marito, che – all’apparenza – si 
direbbe una persona ineccepibile, la cui tranquillità viene turbata da Laura Cheveley, una scalatrice 
sociale che, con l’obiettivo di arricchirsi e di aumentare il suo prestigio, lo ricatta, minacciandolo di 
svelare una scorrettezza sulla quale l’uomo fondò la sua fortuna economica. 
La storia si svolge sulle avventure di pochi personaggi, ma nonostante questo risulta coinvolgente 
e per nulla noiosa, perché questi sono caratterizzati in modo raffinato in ogni aspetto del loro ca-
rattere. La sfaccettatura che viene loro data da Wilde è sottolineata dalla magistrale interpretazione 
degli attori.
risulta quindi apprezzabile la genialità dell’autore, che con dialoghi brillanti e piacevoli, ricchi di fra-
si pungenti e sarcastiche che nascondono profonde critiche alla società borghese, riesce a costruire 
una commedia all’apparenza semplice ma in realtà ricca di tematiche sociali.
Ma allo spettatore risulta ancora più evidente la straordinaria bravura degli attori, che con la loro 
interpretazione coinvolgente sono riusciti a fare di una commedia classica – scritta e ambientata 
a fine ottocento – uno spettacolo straordinariamente attuale che, nonostante le tematiche appa-
rentemente seriose, è riuscito ad entusiasmare e divertire anche il pubblico più giovane. Questo 
evidenzia quanto un testo importante, rivisitato da professionisti e artisti di qualità, possa essere 
considerato un’opera senza tempo. 

Alessio Maccan

l’ipocrisia e la falsità che ci sono dietro a molti aspetti della realtà: veniamo informati, già nel primo 
quarto d’ora, che il protagonista inglese, benestante, ammogliato, consapevole e politicamente 
importante nella vita del paese, nasconde in realtà un segreto che egli crede celato a tutti al di fuori 
di lui stesso. L’opera, che mette in risalto fin da subito la disonestà di robert, mette nel dubbio gli 
spettatori che, conoscendo il titolo della rappresentazione, non lo riconoscono come il marito idea-
le, e si aspettano l’entrata in scena della vera persona a cui si dovrebbe riferire il titolo. Ciò però non 
accade: robert continua a rappresentare l’onestà, anche se ‘disonesta’, e ciò certamente spinge il 
pubblico a riflettere tra realtà e apparenza e a guardare l’intera rappresentazione in modo critico. 
Si finisce così per rovesciare il giudizio sul comportamento dei personaggi: quello della moglie, 
ad esempio, che vede il marito non come un uomo, ma come un idolo, e che in esso si specchia, 
individuando in lui l’oggetto attraverso cui esprimere la propria personale vanità, alla fine appare 
sbagliato; il dandy, Arthur, invece, considerato da tutti (anche da lui stesso) una persona superficiale 
e poco intelligente, sarà invece colui che dimostrerà maggior equilibrio e riuscirà a risolvere i diverbi.

Kevin Maiutto 

i valori di oscar Wilde

Chi è il marito ideale? Quali sono i valori che lo contraddistinguono? È questo ciò che viene trattato 
nell’opera di Wilde Un marito ideale. Questa commedia riesce alla perfezione a teatro grazie anche 
al lavoro di un’ottima compagnia teatrale.
L’autore ci trascina nella Londra vittoriana, un periodo in cui la borghesia ha il sopravvento e la 
società deve vivere i valori puritani dettati dalla morale. La sfida dello scrittore è proprio quella di 
far capire alla gente che in realtà è tutta una facciata. In questo modo oscar Wilde distrugge la 
famiglia ideale vittoriana: il marito perfetto non è altro che un truffatore e la moglie lo ha seguito 
per tutto questo tempo senza accorgersi di nulla. A questo punto l’autore entra nella storia usan-
do il personaggio di Arthur, che grazie al suo intelletto risolve la situazione rovinando i piani della 
signora Cheveley. Quindi nel finale Arthur, il quale fino a quel momento era solo un personaggio 
secondario, acquista un’importanza tale da togliere la scena al personaggio principale, ovvero ro-
bert, e diventare lui stesso il protagonista e quindi il marito ideale. Infatti nonostante in apparenza 
non è altro che uno scansafatiche, la sua saggezza è fondamentale e Wilde premia lui e non gli altri 
personaggi che alla fine dimostrano di essere solo falsi, mentre lui non nasconde nulla ed è il vero 
modello da seguire.
Con quest’opera, quindi, lo scrittore demolisce l’età vittoriana ponendo invece nuovi valori. La 
commedia risulta infatti comprensibile a tutti e questo dimostra ancora una volta come il teatro sia 
un importante mezzo di comunicazione e di formazione per i cittadini.

Luca Iuliano

il trionfo dell’immoralità

Non si può dire che lo spettacolo Un marito ideale la celebre opera teatrale di oscar Wilde, non 
abbia riscontrato un certo successo, anche tra i molti studenti presenti: al suo termine si son suc-
ceduti scrosci di applausi per quasi cinque minuti! Tuttavia, si è avuta la sensazione che a decretare 
il successo dello spettacolo sia stato, più che lo spettacolo nel suo complesso, il susseguirsi delle 
numerose scenette comiche in esso disseminate che hanno avuto come protagonista Lord Goring, 
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uno spettacolo che fa il verso al cinema

Gli attori sono stati molto bravi nell’interpretare i loro personaggi e soprattutto ad intrattenere il 
pubblico. Tutti i personaggi sono resi in modo efficace e non mancano allusioni pungenti, nell’en-
fasi interpretativa di alcune battute, alla situazione politica italiana, che il pubblico apprezza con 
risate e applausi. Il passaggio più divertente è l’ingresso dei personaggi con un effetto rewind che 
ricorda le comiche anni Trenta. 
In alcune scene lo spettacolo fa il verso al cinema, anche nella scelta delle musiche: cita il western 
nel simbolico duello tra le due lady, la commedia musicale nel dialogo del visconte Goring con lady 
Cheveley, impegnati in un valzer autoironico. Personalmente non mi è piaciuto molto perché non 
amo molto il teatro, ma la trama dell’opera è stata interessante e, con i personaggi che riuscivano 
bene ad intrattenere il pubblico, mi sono anche divertito: particolare simpatia ho provato per il 
personaggio del visconte Goring.

Andrea Brusadin 

oscar Wilde spinge i ragazzi ad andare a teatro

Il giorno 25 novembre la classe 5^ G del Liceo Scientifico Michelangelo Grigoletti di Pordenone è 
andata ad assistere ad uno spettacolo teatrale, insieme ad altri ragazzi della stessa e di altre scuole, 
al Teatro Comunale Giuseppe Verdi di Pordenone. Ai ragazzi e ai professori sono stati assegnati i 
posti in seconda galleria dove la visione era discreta. Si trattava dell’opera teatrale Un marito ideale 
celebre commedia di oscar Wilde scritta nel 1893. Tutto comincia con pochi minuti di ritardo con 
l’entrata in scena di alcuni attori che recitano delle ‘mini-scene’ intervallate da una musica molto 
veloce: inizialmente non si capisce bene cosa sia, ma alla fine si capirà che esse erano proprio parti 
della commedia vera e propria, che viene come riavvolta dall’applauso finale fino all’inizio. Conclusa 
questo ingegnoso espediente introduttivo, comincia la commedia reale, la cui trama è semplice, in 
quanto vi si narra di un ricatto. Grazie ad un pizzico di fortuna, Lady Gertrude e robert riescono a 
sventare i piani di Mrs. Cheveley, che se ne andrà via a mani vuote: la scoperta del passato non pu-
lito del marito porta Gertrude inizialmente a non accettare questa slealtà, ma alla fine ad accettare 
il suo compagno per ricominciare una vita coniugale più consapevole.

Fabio Marcon

Classe 5^G

Liceo Scientifico M. GRIGOLETTI
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oscar De Summa porta in scena una rivisitazione del famoso dramma di William Shakespeare: Am-
leto. Il regista ha optato per una scenografia sobria, povera, composta solamente da una panca, 
un traliccio e un grande telo, un arazzo, sullo sfondo. Tutto ciò molto probabilmente per comodità 
oppure per restare sul filo della rappresentazione: naturale e veloce.
Medesima sorte è toccata ai costumi, che vediamo scambiati con rapidità  dal cast, composto da 
Armando Iovino, Tommaso M. rotella, Alfonso Postiglione e dallo stesso regista oscar De Summa, 
che si è attribuito tutti i ruoli femminili. Da questo punto di vista lo spettacolo può dirsi anche 
vicino all’opera originaria, e quindi al periodo storico di Elisabetta I, nel quale gli attori erano tutti 
esclusivamente uomini.
Non si deve tuttavia pensare alla solita classica modernizzazione della tragedia a cui siamo or-
mai abituati, questa rappresentazione teatrale è talmente dissacrante da sembrare una commedia. 
Anzi, lo è. Possiede dialoghi chiari e facilmente comprensibili per chiunque, grazie al linguaggio 
contemporaneo, accompagnati sempre da un sottile umorismo apparentemente ebete, ma che 
ebete non è, e che ci aiuta a cogliere l’umanità  di questi personaggi, i quali, seppur appartenenti 
ad un epoca lontana, condividono i nostri stessi drammi.

Angelica Piccinin

Classe 3^H

solo un paio di risate

Un paio di panche, una camerino improvvisato, una tastiera, un finto palco e quattro attori che 
aspettano che il pubblico si accomodi per iniziare. Così si è aperto lo spettacolo Amleto a pranzo e 
a cena che si è svolto giovedì 10 gennaio al Teatro Verdi di Pordenone.
Il titolo trasmette una sensazione di autenticità, dettata dal modo originale con cui è stata inter-
pretata l’opera drammatica rendendola comica e inaspettata. Come il titolo ci suggerisce, l’opera 
deriva dal capolavoro shakespeariano Hamlet, ambientato in Danimarca nel XIV secolo. Gli attori 
sono stati capaci di trasformare quella che sarebbe stata una storia drammatica e lunga in una rap-
presentazione piuttosto innovativa, inserendovi battute e dialoghi fuori dal copione e dagli schemi 
prestabiliti. Hanno reso originale lo spettacolo, dando l’idea di decidere sul momento cosa mettere 
in scena e utilizzando pochi strumenti per creare un’atmosfera coinvolgente, pur interpretando 
i personaggi nel modo più stilizzato possibile. Questo ha limitato il vero significato della storia 
rendendola esageratamente sintetizzata e banale. Infatti gli attori non hanno rappresentano né 
fisicamente (i costumi erano inappropriati) né caratterialmente i ruoli dei personaggi, cosa che po-
trebbe costituire disagio e noia soprattutto per quegli spettatori che non conoscono bene la trama.
I dialoghi sono stati quasi sempre interrotti da battute fin troppo scontate e talvolta infantili. Anche 
la musica è stata ridotta a melodie molto spesso poco idonee alle azioni che dovevano accompa-

Amleto a pranzo e a cena

solo un paio di risate

Amleto a pranzo e a cena
da Shakespeare 
di oscar De Summa
con oscar De Summa, Armando Iovino,  
roberto rustioni, Angelo romagnoli
Pordenone, Teatro Comunale Giuseppe Verdi 
10, 11 Gennaio 2013 
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te comico e il più delle volte mal orchestrato.
La scenografia è povera, poco efficace e certo non aiuta lo spettatore a rielaborare le scene per 
comprendere la storia; le musiche sono alle volte noiose e prevedibili; i costumi sono troppo sem-
plici e poco rappresentativi dell’epoca che vogliono rievocare.
Gli equivoci voluti dal regista atti a provocare il riso, avrebbero dovuto essere sporadici e non osta-
colare il fluire di una trama già povera e poco dettagliata; le forzature di errori nella recitazione delle 
battute, nei costumi, pur essendo inizialmente elementi di attrazione, diventano, con lo svolgersi 
dello spettacolo, elementi di confusione e noia.
L’enunciazione ricorrente di battute (soprattutto da parte di Amleto, il protagonista, interpretato da 
Armando Iovino) a bassa voce pare una forma di negligenza tecnica e artistica, rende inefficace la 
scelta del regista. Il titolo Amleto a pranzo e a cena è una promessa di confidenza e conoscenza, ma 
lascia lo spettatore completamente a digiuno dell’opera di Shakespeare. La commedia di oscar de 
Summa rivela in tutti i suoi aspetti una povertà storica e artistica, che neppure la comicità e l’ironia 
riescono a salvare.

Giulia Cerne, Filippo Corazza, Elena Marcuzzo, Giulia Paties-Montagner,
Antonio Riva, Alberto Springolo

amleto: un principe inaspettato

Se pensate di andare a vedere la classica tragedia shakespeariana vi sbagliate: non aspettatevi i soliti 
dialoghi complessi e incomprensibili. Qui il teatro si rinnova con un’opera rivista in chiave moderna 
con un umorismo coinvolgente ma, forse, troppo scontato. Questa novità teatrale si rispecchia 
nella semplicità della scenografia, costituita da pochi, poveri, banali ma essenziali oggetti di scena, 
che lasciano allo spettatore il compito, attraverso la sua immaginazione, di concepire la pomposa e 
solenne corte del re di Danimarca.
Immancabile la musica; anche qui il registra ha deciso per un accompagnamento musicale poco 
coinvolgente e molto semplice, avvalendosi soltanto di pochi strumenti basilari, quali tastiera e 
tamburi. Questo repertorio alcune volte è registrato ed altre è eseguito sul momento dagli attori 
stessi, quasi a voler banalizzare l’utilità della musica durante le scene dello spettacolo. Una piccola 
parentesi va fatta sul finale, in cui la musica sovrasta fragorosamente le voci degli interpreti, già 
poco percepibili durante l’opera, specialmente quella di Amleto.
È un’opera fuori dagli schemi, e questa particolarità la si nota fin dall’inizio: gli attori sono subito 
scoperti al pubblico, dando quasi la sensazione di essere in ritardo. Sono lì, impazienti quanto te 
di vivere lo spettacolo, aspettano solo che suoni la campanella per dare il via all’esibizione, ma 
quand’essa suona solo uno di loro si alza e inizia un monologo. Non uno di quelli all’Amleto, egli 
scherza e ride sull’opera che andrà a rappresentare, ne racconta i pregi e i difetti e ti prepara a 
un’ora e dieci di comicità, trasformando una delle più famose tragedie in commedia. Tutto ciò ci fa 
dedurre che lo scopo del regista non è quello di stupire lo spettatore per la grandiosità dell’opera, 
bensì per la creatività e immediatezza dei dialoghi. In ognuno di essi riscontriamo una sorprendente 
nota di ironia e umorismo, che spesso ci rimandano ai problemi attuali, ridicolizzandoli. In questo 
modo il regista ha reso i dialoghi padroni della scena. Uno spettacolo in cui la tragedia si mischia 
alla commedia, il classico al moderno e la solennità alla semplicità: un mix insolito per creare, forse, 
un nuovo tipo di fare teatro, un’alternativa al solito «essere o non essere».

Daniele Del Casale, Nicola Grizzo, Gabriele Lorenzon,
Francesco Urbani, Davide Varnier

gnare. Il regista oscar De Summa invece che sorprenderci positivamente nel finale, ha penalizzato 
ancora di più il nostro giudizio a riguardo.
La scena conclusiva è stata rappresentata in modo poco accurato: gli attori non hanno ricreato 
l’atmosfera vibrante e colma di tensione, drammaticità ed energia che caratterizza il duello finale, 
ma hanno trasmesso allo spettatore un’ironia che ha lasciato come ricordo solo un paio di risate.

Ludovica Belluz, Lili Dobrei, Chiara Menegazzi, Filippo Negro

bambini… a teatro!

Una tragedia tramutata in commedia. Così definiremmo l’opera teatrale svoltasi il 10 gennaio 2013 
al Teatro Verdi di Pordenone. Ma certamente non possiamo scambiarla per una commedia qualsiasi. 
È sembrata anche troppo semplice in molte scene, tanto da risultare grezza con battute così sconta-
te e banali, da farla apparire quasi patetica, un ammasso di scenette senza alcun senso.
È inutile parlare di rappresentazione moderna. Si tratta forse di un tentativo mal riuscito e quasi 
dissacrante nei confronti della celebre tragedia shakespeariana. I quattro attori, tutti uomini, hanno 
cercato di ricoprire più di dieci ruoli, tra i quali due femminili: ofelia e Gertrude. Nel corso dello 
spettacolo, essendo in seconda galleria, abbiamo potuto vedere tutto ciò che accadeva sul palco, 
dato che non si poteva parlare di un dietro le quinte, poiché, in effetti, queste non c’erano. Tra 
gli aspetti negativi troviamo un’ofelia che compariva in scene che in realtà non erano sue, per dei 
voluti errori, che però non hanno reso la comicità che volevano forse trasmettere. oltre a ciò non 
abbiamo apprezzato il cambio dei costumi che si è svolto dietro un telone portato dagli stessi attori. 
Si aggiunga il fatto che non tutti gli attori sapevano interpretare il ruolo nel giusto modo, come 
nel caso di Amleto, privo di personalità e per niente calato nella parte. Abbiamo quindi il quadro 
perfetto di questa operetta’, che può essere paragonata ad un ‘teatrino d’infanzia’.

Giorgia Cappella, Valentina Ius

teatro a digiuno

Spettacolo originale, a tratti divertente. Una delle più famose tragedie shakespeariane rivissuta in 
chiave ironica diventa commedia, interpretata per attrarre, coinvolgere e incuriosire un pubblico 
contemporaneo di giovani e forse destabilizzare e condurre fuori dagli schemi un pubblico di meno 
giovani. La trama, lontana dalla sua maestosità originaria, alle volte risulta troppo semplificata e 
pare porsi in secondo piano rispetto al copione. Il prerequisito necessario per riuscire ad apprezzare 
lo spettacolo diretto da Marco Stefanini è sicuramente la conoscenza dell’Amleto di Shakespeare. 
La commedia appare, infatti, piacevole ed è meglio valutata da coloro che la storia ce l’hanno già 
nelle vene e possono lasciarsi trasportare nel mondo shakespeariano voluto dalla regia di oscar 
De Summa: un mondo fatto di aneddoti e momenti divertenti, una finzione trasversale che lascia 
spazio a fantasia e risate. Questi momenti sommariamente ricollegati, leggeri perché lontani dal 
ritmo e dal peso di una storia rigidamente incanalata, rappresentano una fugace evasione per i 
shakespeariani doc, ma lasciano sperduto però lo spettatore ignaro, alle volte frastornato nel caos 
dei dettagli, alla ricerca di una collocazione temporale, di un orientamento dell’intreccio e di una 
comprensione della storia che non arriva con lo svolgersi della commedia.
La fine e l’inizio, esageratamente confusi e dispersivi, mostrano i limiti di un progetto essenzialmen-
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un Amleto in prova

Nei primi giorni di gennaio al teatro Verdi di Pordenone è stato messo in scena Amleto a pranzo 
e a cena, uno spettacolo breve (è durato difatti solo un’ora), simpatico e allegro. Infatti, a volte 
scappava la risata, anche se l’attenzione doveva rimanere sempre desta per scongiurare il rischio di 
perdersi qualche battuta, dato che mancavano i microfoni. La scena era agita solamente da quat-
tro attori, che coprivano vari ruoli, mentre il palco era pressoché sgombero, con pochi ma efficaci 
oggetti di scena.
La particolarità di questa rielaborazione è che sembrava quasi una prova, non lo spettacolo vero 
e proprio: spesso gli interpreti parlavano tra loro, interagivano con il pubblico, scherzavano, si 
prendevano in giro o si davano consigli quasi fossero ‘altro’ rispetto al personaggio da interpretare.
È stata un’ora passata piacevolmente, con un’unica pecca: lo spettatore doveva avere ben chiara la 
storia originale, altrimenti difficilmente avrebbe capito alcuni passaggi o qualche battuta.

Elena Baldo

Classe 3^F 

una tragedia trasformata in commedia

Un capolavoro eterno, un testo drammaturgico indeformabile, l’Amleto di Shakespeare è proprio 
uno di quei testi dei quali si possono fare infinite variazioni, ma in un modo o nell’altro, suoneranno 
tutte simili fra loro. Personaggi senza tempo e nei quali il lettore si inserisce, rientrando appieno 
nell’ambiente descritto più di 400 anni fa. Proprio su questa struttura incorruttibile oscar de Sum-
ma fa leva per stupirci con una rappresentazione teatrale, allo stesso tempo classica e fuori da ogni 
schema, capace di divertire e commuovere, toccandoci inequivocabilmente tutti.
Gli attori, oscar de Summa, Armando Lavino, roberto rustoni e Angelo romagnoli sono sul pal-
co con la sola compagnia di una nuda pedana, di un appendiabiti con pochi costumi appesi e di 
qualche telo: trasmettono la loro miseria e, in modo completamente diverso da quello che ci si 
aspetterebbe assistendo ad una rappresentazione di un’opera shakespeariana, interagiscono fra di 
loro con gestualità a noi comuni, assieme agli accenti ed alla tradizione comica.
E sta proprio in questi elementi, che abilmente manipolati dissacrano la tragedia fino a trasformarla 
in commedia, la genialità di questa compagnia, che commuove e coinvolge nel modo più intenso. 
E nonostante la semplicità con cui viene messa in atto la rivisitazione di questo grande classico, 
un forte messaggio ci fa scoprire Shakespeare vicino a noi, più di quanto potessimo immaginare. 
Attraverso i dialoghi e i monologhi sgangherati e spesso non distinguibili dalla realtà, De Summa e 
la sua compagnia ci fanno toccare con mano gli elementi straordinariamente forniti da quest’opera, 
per comprendere i tempi e la realtà in cui viviamo ed ogni sfaccettatura dell’animo umano.
Un plauso finale va ad ognuno dei pochi, ma veramente buoni, attori, alla loro ironia tagliente e mai 
scontata, ed alla grande abilità di estrapolare, da pochi e sgualciti costumi, una schietta luce bianca, 
musiche ed effetti speciali entrambi prodotti dagli stessi attori in tutta semplicità, senza mai perdere 
validità e comicità, in un arazzo teatrale di tutto rispetto.

Elisa Turrin 

de amleto

Spettacolo alternativo che nasce dalla rivisitazione dello shakespeariano Amleto in versione comica, 
Amleto a pranzo e a cena è una rappresentazione teatrale breve, dinamica e diretta che ci ha appas-
sionato già dalle prime battute rapide che inquadravano efficacemente il ruolo degli attori e le loro 
personalità peculiari. Un gran numero di personaggi è interpretato solo da quattro attori, addirittu-
ra dallo stesso regista oscar de Summa, che si trovano ad interpretare anche i ruoli femminili, come 
era in uso all’epoca di Shakespeare. Il loro esiguo numero diventa oggetto di ironia ed evidenzia 
la bravura individuale dei singoli interpreti, anche se, a differenza dei soliti spettacoli, viene data 
maggiore importanza non tanto al protagonista Amleto, quanto agli altri personaggi. A valorizzare 
la semplicità di questa ‘commedia’ si aggiunge un accompagnamento musicale minimalista che 
interviene nel riempire i rapidi cambi di scena e nel congiungere le varie gag. Le battute, non del 
tutto scontate e di attualità, sono il condimento perfetto dello spettacolo, impreziosito anche dalla 
efficace scenografia, pur povera ed elementare. Un’autentica chicca è il gioco d’ombre, l’unico 
colpo di scena in un finale non col botto. Consigliabile ad un pubblico che conosce la tragedia di 
Amleto e che non esige uno spettacolo troppo sofisticato.

Augusto Del Zotto, Mattia Iori, Alberto Mazzocut,
 Francesca Pavanel, Giovanni Zanette

un classico preso non troppo sul serio

Il 10 gennaio 2013 si è tenuta la prima dello spettacolo diretto da oscar De Summa Amleto a pran-
zo e a cena. Questa rivisitazione dell’ormai affermato classico di Shakespeare ha visto partecipe un 
pubblico numeroso, composto soprattutto da ragazzi delle superiori, già preparati e a conoscenza 
della trama. Si sono trovati però sorpresi davanti alle numerose innovazioni della rappresentazione: 
lo spettacolo era molto semplice, non esisteva un dietro le quinte per i cambi di ruolo o di costumi 
(alquanto semplici e non d’epoca); inoltre tutto si svolgeva su una pedana lignea che rappresentava 
la scenografia e riusciva a creare un senso di vicinanza con il pubblico. La compagnia era composta 
solo da quattro attori uomini che interpretavano una quindicina di personaggi, compresi i ruoli fem-
minili, rispecchiando le usanze del teatro dei tempi classici. Le scene erano spesso accompagnate 
da una musica di sottofondo, eseguita dagli attori stessi su di una tastiera, a volte risultata ripetitiva 
e monotona. Ma non solo la tastiera, anche altri strumenti, sempre suonati dagli attori, sono stati 
utilizzati specie nello scontro finale, dove sono state riprodotte stoccate di spade e grida di bat-
taglia a scapito della comprensione dei dialoghi, sovrastati dal suono della musica. Lo spettacolo 
non è stato recitato integralmente seguendo il testo originale, ma è stato reinterpretato in chiave 
comica per suscitare il divertimento degli spettatori. Le battute erano efficaci e riguardavano spesso 
questioni attuali, anche se alcune erano inappropriate o banali, così come alcuni atteggiamenti 
dei personaggi, senza i quali la commedia sarebbe comunque risultata spassosa. Insomma, è stata 
una rappresentazione teatrale adatta a un pubblico che vuole passare una serata all’insegna del 
divertimento, senza prendere troppo sul serio un grande classico. L’unica accortezza è presentarsi a 
teatro conoscendo la trama, perché le varie gag distraggono dal vero susseguirsi degli avvenimenti 
e dagli intrecci tra i personaggi.

Francesca Agostinis, Lisa Celotto, Luca Massarotti,
Alice Orlandi, Valentina Trevisan

Classe 3^E
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erano molto semplici e sobri, e queste caratteristiche denunciavano il loro livello di povertà.
Gli attori interpretavano più personaggi; per rendere ancora più comici i cambi di scena, veniva 
posizionato un telo scuro per non permettere allo spettatore di osservare i vari cambi: nonostante 
ciò, il tentativo è risultato inutile, in quanto i personaggi erano visibili ugualmente, una situazione 
divertente, certamente voluta dal regista.
La musica non ha avuto un ruolo rilevante, ma spesso ad una tastiera veniva eseguita una delicata 
melodia che serviva a creare un leggero sottofondo; mentre alcuni tamburi sono stati utilizzati in 
apertura e in alcune scene per annunciare l’arrivo di personaggi particolari, come il re Claudius.
Lo spettacolo ha inizio con la comparsa dei quattro attori sgangherati che tentano di mettere in 
scena l’opera di Shakespeare: Amleto. Noi studenti ci aspettiamo una tragedia lunga e noiosa, ma 
grazie al carisma e all’ironia degli attori, lo spettacolo ci e parso gradevole e divertente. Le varie sce-
ne sono dominate dai dialoghi, caratterizzati da alcune espressioni in napoletano che rendono co-
miche persino le battute più serie dell’Amleto shakespeariano. Gli attori attraverso liti e complicità, 
esprimono i loro pensieri facendo emergere, tra una battuta e l’altra, i problemi delle due famiglie, 
quella di Amleto e quella di ophelia. I due amici rosencrantz e Guildestern, cercano in tutti i modi 
di risollevare l’animo del triste Amleto; egli sembrerebbe l’unico personaggio serio, che spesso con 
lo sguardo fisso nel vuoto, recita la sua parte con vera passione.
Lo scopo del regista è sicuramente di spiegare come teatro e vita si possano intrecciare, inoltre molti 
dei problemi dei personaggi nella commedia, esistono anche nella vita reale.
Dalla vicenda, che appare molto lontano da noi, emergono questioni semplici che mettono in luce 
il fatto che in ogni tempo, l’uomo è sempre uguale ed è anche grazie a Shakespeare che siamo 
riusciti a capirlo. 

Gloria Leonardi

Amleto a pranzo e a cena, ovvero il tragico quotidiano

Un’altra rivisitazione dell’Amleto, il classico shakespeariano rappresentato e reinterpretato già in 
un sacco di occasioni. Ma questa volta in chiave comica. Pur senza mancare di rispetto e in nessun 
modo stravolgere l’idea originale.
La scena è semplice: pochi attori, pochi costumi, a volte sbadatamente – o forse no – scambiati, 
poche luci, poche musiche, realizzate dagli stessi personaggi e un ‘arazzo’. Eppure l’opera c’è, la si 
sente davvero l’atmosfera teatrale, come un qualcosa di invisibile che parte dal palcoscenico, scen-
de verso il pubblico, si diffonde fino agli angoli della sala. E si esprime con una bella risata finale. 
Nonostante, non dimentichiamolo, Amleto sia una tragedia.
La rappresentazione ha una durata di poco più di un’ora. Come sottolinea oscar De Summa, auto-
re, regista ed attore, nell’introduzione, alcune compagnie teatrali mettono in scena Amleto in quat-
tro o addirittura dodici ore. È una scelta, ma l’effetto è lo stesso, se non migliore: il pubblico non si 
annoia tra gli scambi spesso rapidi di battute dei personaggi. Il ritmo rallenta solo con i «pipponi» di 
Amleto, i famosi monologhi che vengono presi un po’ in giro dai personaggi stessi. L’ironia è infatti 
un elemento fondamentale: «ironia nei confronti della tragedia e del tragico quotidiano, nei con-
fronti di un certo tipo di teatro e nei confronti della convenzione teatrale della finzione condivisa» 
(Anna Contini). Inedito l’«essere o non essere» rap, oppure la minaccia di mandare un guardiano 
del castello di Elsinore a dirigere il traffico nella Pontebbana a Pordenone e, ancora, lo spirito del 
re morto che si manifesta con una torcia nel viso dell’attore o la travagliata morte di Polonio. Tutti 
elementi che – insieme all’inevitabile accento napoletano di Angelo romagnoli – contribuiscono 

c’è un amleto tra noi

Amleto a pranzo e a cena rivisita il classico Hamlet di Shakespeare riproponendo una versione 
nuova e divertente. Lo scopo di questo spettacolo, come dice oscar De Summa all’inizio, è riuscire 
a dare una versione di Hamlet che non annoi, nonostante una persona l’abbia visto molte volte. 
Inoltre deve farci capire quanto Amleto abiti il nostro quotidiano, e sia costantemente presente 
«a pranzo e a cena». Il regista oscar De Summa, è attore di solida formazione teatrale che ha già 
affrontato numerosi testi shakespeariani. Qui lo troviamo in veste di ideatore, regista, attore e in-
terprete, affiancato da altri tre formidabili attori: Angelo romagnoli, roberto rustioni e Armando 
Iovino. Ci troviamo di fronte a questi quattro attori che riciclano i costumi dell’opera precedente 
(del regista lituano Nekrosius). Si trovano in una scenografia povera, costituita da una pedana in 
legno, diversi veli, poche panche e qualche luce. Probabilmente questa scelta è voluta dal regista 
per concentrare l’attenzione del pubblico sugli attori.
Dopo aver denunciato la loro povertà riescono a rendere tutto ciò magico e divertente.
Non manca l’accompagnamento musicale dal vivo: una tastiera, due tamburi, un bastone della 
pioggia e un piatto riescono a ricreare effetti sonori e musiche che enfatizzano le scene e creano 
chiasso quando serve.
Gli attori coinvolgono il pubblico facendo riferimenti ad esso e scendendo dal palco per brevi 
momenti. Nonostante gli attori siano solo quattro, i personaggi dell’Amleto originale ci sono tutti: 
Amleto, orfelia, Polonio, il re, la regina, ecc.
Viene dato rilievo ai personaggi secondari: Polonio viene rappresentato per il lecchino che è, rosen-
crantz e Guildestern sono seduti in una panchina e si interrogano sulla loro presenza lì ad Elsinore, 
attendendo con terrore il «pippone», ovvero il monologo, di Amleto. E il «pippone» arriva, rivisto 
prima in chiave rap, poi come ricerca interiore.
I dialoghi e i riferimenti vengono adattati ai giorni d’oggi, utilizzando dialetti e modi di dire inventati 
o realmente esistenti. Alla fine troviamo un francese creativo misto a un francese reale, parlato da 
Laerte. Tutto ciò rende meno evidenti i tagli del copione e l’insieme più leggero e gradevole.
Vengono inseriti anche riferimenti e scene probabilmente presi da altri spettacoli o trasmissioni 
televisive: spesso viene usato il dialogo comico sulla panchina tipico di Ale e Franz o Stanlio e ollio, 
e la risposta sbagliata viene enfatizzata da un ‘bip’ simile a quello dei quiz televisivi. Il divertimento 
è sempre presente, caratterizzato da dialoghi particolari o errori voluti come quello di non cambiare 
costume o sbagliare battuta.
La riuscita è molto buona, è leggero nell’insieme e divertente, non ci si accorge dei tagli del copione.
Gli attori sono espressivi e comici, sono in grado di suonare, recitare e divertire allo stesso tempo.
riescono a dare a quelle poche cose importanza e a creare giochi di luce quasi magici.

Lorenzo Lupacchini 

amleto, che sorpresa!

Amleto a pranzo e a cena è uno spettacolo teatrale ideato e diretto da oscar de Summa; egli, se-
guendo la trama dell’Amleto di Shakespeare, è riuscito a raccontarci la vera storia da un punto di 
vista comico. Le scene sono ben riuscite grazie alla bravura degli artisti che, con molta grazia, hanno 
saputo conciliare provocazione e poesia.
Gli attori, tutti uomini, hanno recitato su una semplice pedana di legno, con l’intento di evidenziare 
la loro miseria. Ai costumi dei quattro personaggi non è stata data molta importanza; i loro vestiti 
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Mi sono seduta e mi sono accorta che gli attori erano già sul palco fuori dal backstage, seduti su 
una panchina; ho pensato che lo facessero per prendere confidenza con il pubblico: confabulavano 
tra loro come se non ci fosse nessuno che li osservasse.
Già dall’introduzione ho capito che il tipo di spettacolo che si sarebbe svolto sarebbe stato molto 
comico e divertente. C’erano quattro attori maschi, che poi si scoprirà interpretare sia le parti fem-
minili che maschili, in un susseguirsi apparentemente confusionario di cambi di abito e di ruoli. Ho 
notato la scelta di una scenografia povera, facilmente adattabile a rappresentare differenti luoghi 
in cui è ambientata la storia.
La commedia è stata un continuo susseguirsi di botta e risposta con cui gli attori sono riusciti in 
modo piuttosto efficace ad attirare e a mantenere l’attenzione dello spettatore, senza farlo anno-
iare. Lo spettacolo è risultato divertente grazie anche ai momenti di stacco dalla vicenda narrata, 
in cui gli attori hanno interagito con il pubblico e tra loro, passando dal ruolo di personaggio a 
quello di attore che si preoccupa del cambio d’abito o del momento preciso nel quale deve entrare 
in scena. Frequente è stato l’uso del tamburo che con il suo crescendo è riuscito a creare la giusta 
tensione o, a seconda dei casi, a dare una certa solennità ad alcune scene, come in quella in cui i 
personaggi marciano. Il linguaggio gergale ha utilizzato espressioni comuni tra i giovani che hanno 
provocato risate tra il pubblico: esilarante la parte in cui Amleto recita a ritmo di rap. Interessante 
l’uso dei teli e della luce per creare ombre cinesi che si muovevano in modo delicato e inaspettato.
Ho anche ripensato al fatto che tutti questi elementi nell’insieme abbiano in qualche modo spinto lo 
spettatore tralasciare la vicenda in sè, e questo è un vero peccato poiché l’Amleto merita una rifles-
sione profonda anche quando si tratta di una sua rivisitazione in chiave moderna. In ogni caso ho 
avuto modo di trascorrere un’ora molto piacevole e di vedere uno show un po’fuori dall’ordinario.

Francesca Basso 

una parodia molto efficace

Venerdì 11 gennaio, al Teatro Verdi di Pordenone, è stato rappresentato lo spettacolo Amleto a 
pranzo e cena, un’allegra parodia dell’Amleto tradizionale, messo in scena da oscar De Summa. Pur 
nel rispetto della trama classica, sono stati presentati commenti ironici, interruzioni e dialoghi ester-
ni alla storia. Questa tecnica adottata è risultata geniale, in quanto ha portato il teatro di Sha-
kespeare ai giorni nostri, in modo tale da non farlo risultare un’opera sganciata dalla realtà, ma 
moderna e comprensibile a tutti. Infatti, molti dei giovani possono ritenere l’Amleto tradizionale 
uno spettacolo noioso, ma se riportato nella realtà in cui viviamo risulta piacevole e meno pesante.  
La compagnia formata da oscar De Summa, Tommaso Massimo rotella, Alfonso Postiglione, Ar-
mando Iovino ha presentato uno spettacolo esaltante. Pur divertendo, non ha dimenticato il peso 
dell’opera shakespeariana e ha raccontato una vicenda, apparentemente lontana, facendone emer-
gere sentimenti umani, che anche a distanza di secoli risultano attuali: nel quotidiano l’uomo si 
pone gli stessi dubbi di Amleto, come se fossero dentro di lui, mostra ancora incapacità di comuni-
care e mancanza di certezze. 
La scenografia è stata semplice: una panchina, una pedana di legno e un grande telo bianco; per 
la musica c’era una tastiera e un tamburo, suonati dagli attori stessi; i vestiti non rifiniti erano 
agganciati a un appendiabiti all’angolo della scena. I quattro attori maschi hanno interpretato più 
ruoli, anche quelli femminili; poi con piccoli gesti, per niente espliciti, ma carichi di simbolismo 
hanno sottolineato scene di particolare rilevanza come la morte di ofelia. Tutta questa semplicità 
è stata un aspetto del tutto originale e ha mostrato che non sono necessarie grandi scenografie 

a presentare l’opera come moderna, quotidiana, che si incontra, appunto, a pranzo e a cena, ma 
soprattutto dentro ciascuno spettatore. Eppure la tradizione c’è, ad esempio nell’interpretazione 
dei ruoli femminili da parte di un attore uomo, oscar De Summa, secondo le convenzioni del teatro 
elisabettiano. Un complimento a tutti gli attori e un’unica critica, alla scena finale, in cui si è scelto 
di dare maggior importanza alla parte musicale piuttosto che al duello vero e proprio, che viene 
messo in secondo piano e non è reso molto bene: Laerte impugna entrambi i fioretti e li sbatte e 
sfrega, creando insieme al piatto di Amleto e i tamburi del re e della regina, una musica, che va 
crescendo o scemando a seconda dell’intensità del momento. Uno spettacolo da consigliare a tutti 
e in particolare agli studenti che vogliono provare l’esperienza del teatro, senza rimanere delusi, 
anzi trovandosi alla fine piacevolmente sorpresi.

Giulia Giacomini

amleto, eroe quotidiano senza tempo

Amleto a pranzo e a cena è un opera teatrale, ideata da oscar de Summa, nella quale rivisita l’Amle-
to di Shakespeare, e ne fa un processo dualistico di realtà e finzione, di quotidiano e di aulico; infatti 
durante lo spettacolo può accadere di non capire se gli attori stiano recitando oppure siano usciti 
dalla parte. Gli attori sono tutti uomini che, indossando vestiti riciclati da uno spettacolo di Nekro-
sius, denunciano la loro tristezza, litigano e alzano il tono della voce, ma quando recitano Amleto, 
pur contaminato dall’odierno, lo recitano sapendo che noi tutti siamo all’interno della tragedia 
stessa. rivisitando il testo, oscar de Summa, ci dà gli strumenti per scoprire come Shakespeare 
possa comunicarci ancora, dando voce al nostro quotidiano. Così noi possiamo capire il tempo in 
cui viviamo, attraverso un’opera lontana nel passato ma vicinissima al nostro animo.
Il sipario si apre su quattro attori, oscar de Summa, Armando Iovino, roberto rustioni e Angelo ro-
magnoli, che cercano di rappresentare l’Amleto, utilizzando la tecnica del teatro dell’arte: cioè de-
cidendo al momento cosa mettere in scena, così da svelare cosa sta dietro uno spettacolo teatrale.
Durante lo spettacolo più personaggi vengono interpretati da un solo attore, ad eccezione di Ar-
mando Iovino che interpreta unicamente Amleto.
Nella messa in scena i personaggi si scambiano consigli e lasciano affiorare acide baruffe famigliari, 
utilizzando la nostra tipica parlata: veloce e dialettale. Così il teatro e la nostra vita si intrecciano in 
un processo nel quale affiorano gli stessi problemi e gli stessi battibecchi.
La trama originale è quasi tutta presente e i dialoghi guidano per comprendere le molte sfaccetta-
ture della tragedia attraverso un linguaggio contemporaneo. E così in una vicenda apparentemente 
lontana si scoprono le lotte di tutti i giorni.

Alberto Francescato

Classe 3^O 

Liceo Scientifico M. GRIGOLETTI

una rilettura entusiasmante, moderna e ironica

Leggevamo il titolo Amleto a pranzo e a cena e già ci immaginavamo una certa comicità nella 
tragedia ma non ci aspettavamo sicuramente una così entusiasmante rilettura moderna e ironica. 
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Lo spettacolo è iniziato con una scena comune in cui tutti gli attori, in breve, hanno raccontato 
l’antefatto della tragedia, introducendo gradualmente il loro personaggio. Successivamente, sono 
stati rappresentati sprazzi di atti dell’omonima tragedia, tra i più significativi, tra cui l’arrivo della 
compagnia di attori alla corte del re di Danimarca, che ha inscenato la morte di Gonzago, simile 
alla vera storia della morte del padre di Amleto. Sfruttando la tecnica del metateatro e del gioco 
di ombre, oscar De Summa è riuscito a rendere la narrazione efficace e significativa, catturando 
l’attenzione dello spettatore che, a bocca aperta, è rimasto affascinato da queste tecniche.
Amleto, un folgorante Armando Iovino, ha reso epica e moderna la famosa riflessione «Essere o 
non essere», sdrammatizzandola inizialmente e proponendola poi sotto forma di rap. 
È stato importante questo passaggio per far comprendere allo spettatore che la tragedia non ruota 
tutta attorno a questo atto, ma che è un’opera ricca di temi e valori estremamente profondi. Gli 
strumenti musicali utilizzati sono stati solamente due: una tastiera e dei tamburi che più volte han-
no catturato l’attenzione, sottolineando momenti importanti e goliardici.
Pur nella sua essenzialità, questa è un’opera adatta a chi ha fame di grandi classici e che sa coglier-
ne tutti gli aspetti più importanti.

Fabiano Caroli

Per ridere del male del mondo

«Insomma, una tragedia: muoiono tutti. E il resto è silenzio … è buio!». A queste parole le luci di 
scena si sono spente all’improvviso, portando ad un caloroso applauso l’intero pubblico. Questa 
è stata la battuta finale dello spettacolo messo in scena al Teatro Verdi di Pordenone il giorno 11 
Gennaio 2013. La mia classe e io, quella sera, ci siamo incamminati verso il teatro pronti ad assistere 
ad una delle più grandi tragedie mai state scritte e recitate; invece ci siamo trovati immersi nelle 
risate per tutta la durata dello spettacolo. Infatti questa piccola e particolare compagnia teatrale 
ha saputo reinterpretare l’originale tragedia, recitandola in chiave comica e ironica. ridere del male 
del mondo: questo è ciò che è stato messo in atto; affrontare la morte come un avvenimento leg-
giadro, condizione difficile da riportare nella vita reale, ma facile da sognare per l’uomo, attraverso 
la recitazione. I quattro attori, di diversa età e provenienza regionale, componenti della compagnia 
di oscar De Summa, hanno accolto il pubblico presentandosi già sul palco prima dell’inizio dello 
spettacolo, a sipario aperto seduti su panchine in silenzio; intervento davvero interessante, a cui 
difficilmente si assiste. Il palco, arredato in maniera molto spartana, è stato allestito solo con una 
grande piattaforma di legno che ha rappresentato l’effettivo spazio scenico, circondato da grandi 
teloni utilizzati più volte, coperto da panchine sullo sfondo e da un appendiabiti e una consolle per 
la musica. I quattro attori hanno messo in scena uno spettacolo completamente autonomo: infatti, 
la musica, molto melodica e strumentale, era regolata da loro stessi tra una scena e l’altra e il cam-
bio di costume avveniva direttamente sul palco.
ovviamente, non occorre dirlo, gli attori sono stati costretti a interpretare più parti e all’occorrenza 
anche quelle femminili, suscitando molta ilarità tra il pubblico, non abituato a tali rappresentazioni. 
A provocare molta comicità sono stati anche quei passaggi da personaggi ad attori: infatti a volte 
fingevano di dimenticare alcune battute o di aver sbagliato costume di scena; altre volte invece 
interrompevano di colpo la recitazione del personaggio shakespeariano e si lamentavano del modo 
di recitare degli altri colleghi, provocando divertenti litigi e contrasti.
Tra le pieghe di tanta ilarità c’è stato spazio, però, anche per valori morali e parti riflessive. A tal 
proposito è stata molto intensa una scena nella quale i quattro attori, posti dietro a un altro telo 
arancione, attraverso giochi di luce sono riusciti a far proiettare delle immagini in movimento sul 
grande telone principale. Tutto questo ha dato l’impressione di un enorme carillon, accompagnato 

per far arrivare un messaggio al pubblico. Il regista è stato in grado di trasformare il celebre mono-
logo «Essere o non essere» in una canzone rap, per far divertire gli spettatori; i dialoghi originali, 
mescolati con punte di contemporaneità, i riferimenti alla vita reale, e le inferenze con il pubblico, 
hanno fatto da cornice a tutta l’opera. Uno spettacolo che nella sua brevità e nella sua comicità, 
è stato in grado di far riflettere l’uomo sui concetti che Shakespeare ha affrontato nell’Amleto. 

Arianna Battistuzzi, Roberta Pighin

un Amleto minimalista

Amleto a pranzo e cena, un’opera coinvolgente che porta in scena l’Amleto Shakespeariano in 
chiave moderna: un’opera teatrale che può essere definita una perfetta unione di tradizione e 
innovazione. Nella trama di quest’opera viene rappresentata la classica storia di Amleto che scopre 
che suo zio Claudio, re di Danimarca, ha ucciso suo padre (ex monarca di Danimarca) dopo averne 
sedotto la madre Gertrude. 
Un fantasma che ha preso le sembianze di suo padre vuole vendicare la sua morte; così Amleto 
decide di mettere in scena una rappresentazione che evochi il crimine di Claudio. 
In un duello di scherma Amleto uccide Laerte, fratello di ofelia; nel frattempo Gertrude beve una 
pozione avvelenata senza accorgersene e muore poco dopo; successivamente anche Amleto esala 
l’ultimo respiro tra le braccia del suo amico orazio dopo aver accoltellato il re. Questa la trama in 
breve, nuda e cruda.
Questa nuova rappresentazione ha ripreso però una fondamentale caratteristica del teatro elisabet-
tiano, ovvero la presenza di soli attori maschi che si trovano ad interpretare sia ruoli maschili che 
femminili: una particolarità che ai giorni nostri rende lo spettacolo più autentico e molto originale. 
Fondamentale è stata la recitazione degli attori: con la loro simpatia e il loro metodo ironico, ricco di 
cambi di tonalità vocali, hanno saputo rendere più interessante una tragedia che invece si sarebbe 
potuta rivelare faticosa da seguire nella sua interezza.
Anche la scenografia e i costumi utilizzati possono essere definiti con due aggettivi: essenziali e 
minimali. L’atmosfera è stata creata da un uso sapiente di luci e vari inserimenti musicali che hanno 
contribuito a rendere l’opera ancora più essenziale ma particolare. 
Amleto a pranzo e a cena ha posto un limite alla storia tradizionale di Amleto, rinnovandola con 
l’inserimento di scene quotidiane che hanno reso il tutto più leggero, ma allo stesso tempo innova-
tivo e accattivante. Possiamo quindi dire che in una serata in cui si voglia essere stupiti e allo stesso 
tempo immersi in una storia classica, l’opera teatrale perfetta è Amleto a pranzo e a cena.

Paola Bazzo, Federica Tomasi, Martina Turchet

«essere o non essere»: riflessione epica e moderna

Un’avvincente tragedia che ci permette di assistere alla vendetta di molti personaggi e di riflettere 
sul senso della vita e della morte è l’Amleto di William Shakespeare.
È questa la celeberrima opera che l’11 gennaio, al Teatro Giuseppe Verdi di Pordenone, oscar De 
Summa ha rivisitato in chiave più comica: Amleto a pranzo e cena ha rapito gli spettatori e, in 
modo essenziale, dinamico e divertente, ha spinto il pubblico, per chi non lo avesse ancora fatto, 
a leggere l’opera.
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ci ha fatto scoprire quanto di Amleto ci sia ancora nel nostro quotidiano, appunto «a pranzo e a 
cena». Nonostante sia stato inscenato con molta semplicità e divertimento, i colpi di scena non 
sono mancati e con estrema bravura gli attori sono riusciti ad attirare l’attenzione e la curiosità del 
pubblico. Cosa ci rivela questo fatto? Che tutto può essere semplificato, senza che si penalizzi il 
contenuto profondo di opere che hanno fatto la storia. 
 

Claudia Buzzitta, Giorgia Cinat, Sara Iovine, Marta Zamuner 

una regia ingegnosa

Amleto è senz’ombra di dubbio l’opera più famosa e raffinata di Shakespeare, nonché uno dei 
maggiori capolavori della storia del teatro con il quale oggi, nonostante siano passati più di 400 
anni da quando è stato messo in scena per la prima volta, la maggior parte delle persone riesce a 
relazionarsi grazie anche all’attualità delle tematiche che tratta. L’importanza di quest’opera viene 
ulteriormente evidenziata dal numero piuttosto ingente di trasposizioni cinematografiche realizzate 
e di vari riadattamenti teatrali prodotti in tutto il mondo. 
Nella lunga lista degli spettacoli teatrali che vedono come protagonista Amleto e la sua tragedia 
troviamo anche Amleto a pranzo e cena, una rilettura in chiave satirica e moderna della storia ori-
ginale, diretta e ideata da oscar De Summa. 
De Summa è riuscito a creare una rappresentazione innovativa, ironica e coinvolgente dell’illustre 
opera teatrale di Shakespeare, grazie all’inserimento e all’utilizzo di pochi ma opportuni elementi. 
La trasparenza e la semplicità della sua rappresentazione dello spettacolo si manifestano attraverso 
l’impostazione di un allestimento alquanto umile nella scenografia, attraverso l’uso dei costumi 
riciclati e modesti; e anche attraverso il numero degli attori partecipanti. La scenografia, infatti, è 
composta da una semplice pedana di legno posta al centro del palcoscenico, da una panchina e 
da alcuni teli, e gli attori, incluso lo stesso De Summa, sono solamente quattro. Il regista, inoltre, 
fa ricorso a una pianola, a un bastone della pioggia e a dei tamburelli grazie ai quali riesce a creare 
un’atmosfera dominata dalle musiche dal vivo e da suoni particolarmente rilassanti e inaspettata-
mente chimerici. Tutto ciò per esaltare ancora di più l’immagine e l’idea di uno spettacolo scarno: 
un fatto alquanto insolito se lo confrontiamo con le altre rappresentazioni teatrali di Amleto, soli-
tamente molto sfarzose e suggestive.
Anche il linguaggio usato dagli attori è un linguaggio semplice e scorrevole, sfumato d’ironia e 
arricchito con battute che talvolta sembrano improvvisate. 
Un’ulteriore conferma dell’ingegnosità del regista nell’impostare uno spettacolo originale la si può 
percepire osservando un’altra delle tante peculiarità dello spettacolo: tutti gli attori sono uomini 
che, oltre a cimentarsi in più di un ruolo, prendono anche le vesti femminili. De Summa evidente-
mente cerca di ricreare l’ambientazione e le modalità con cui si svolgevano le rappresentazioni sce-
niche nel periodo del teatro elisabettiano, in cui Shakespeare aveva riconfermato la sua incredibile 
capacità nello svolgere il mestiere di drammaturgo portando alla luce l’Amleto.
Da notare e acclamare l’interpretazione grintosa e avvincente di tutti e quattro gli attori, che rie-
scono a coinvolgere e appassionare il pubblico allo spettacolo in maniera molto delicata e quasi 
impercettibile: tutta la rappresentazione è costruita in modo tale da permettere alle persone di 
acquisire un senso di familiarità e relax di fronte al riadattamento di un’opera che in realtà sarebbe 
notevolmente impegnativa. Ciò nonostante bisogna dire che De Summa, nonostante abbia deci-
so di rappresentare la tragedia di Amleto in poco più di un’ora, è riuscito a elaborare in maniera 
originale un classico della letteratura mondiale, cogliendone gli elementi essenziali, necessari per 

da una musica leggiadra, interamente strumentale. Il clima di quiete di questa scena ha contrastato 
in modo efficace il resto dello spettacolo frenetico e scattante, ricco di colpi di scena, uccisioni e 
apparizione di bizzarri personaggi. La musica e gli effetti sonori, quindi, hanno rappresentato un 
elemento fondamentale dello spettacolo, hanno accompagnato ogni scena e ne hanno sottoline-
ato la recitazione. Nella scena conclusiva, infatti, è stata messa in atto una battaglia tra Amleto e 
Laerte, fratello di ofelia, non inscenata in modo reale, ossia attraverso l’azione e il vero scontro tra 
i due, ma solo attraverso i suoni. Infatti i quattro attori hanno creato rumori tipici di uno scontro di 
spade, senza simularne l’azione, ma con il solo rumore delle urla dei combattenti, delle suppliche 
della madre dolente, dei passi frenetici per sfuggire ai colpi. Insomma, un’intera scena da godersi 
ad occhi chiusi, nel silenzio, malgrado la confusione di una battaglia immaginaria.
Gli attori hanno rotto più volte il velo scenico per intervenire col pubblico attraverso battute e do-
mande, in modo che quello si sentisse più coinvolto e partecipe. Molte sono state le allusioni alla 
contemporaneità, a fatti attuali, che hanno riportato così una recitazione dal ‘600 ai tempi nostri, 
rendendola più moderna attraverso le parole. È stato uno spettacolo molto divertente, all’insegna 
delle risa e della comicità. Credo che tutto il pubblico possa confermare come me di aver passato 
un’ora e mezza davvero gradevole: nessuno si sarebbe mai aspettato di viverla così piacevolmente.

Elisa Ravasio 

un capolavoro

«Essere o non essere questo è il problema»… Amleto, il protagonista della celebre opera di Shake-
speare, inizia con questo dilemma il suo conosciutissimo e significativo monologo che l’11 gennaio 
al Teatro Verdi di Pordenone è stato messo in scena a ritmo di rap. Di quest’opera sono state fatte 
infinite rappresentazioni teatrali, ma questa versione a noi è apparsa un vero capolavoro, ricca di 
contenuti e di complessità. 
Grazie allo spettacolo Amleto a pranzo e cena, scritto e diretto dal regista oscar De Summa, è stato 
possibile rendersi conto di come una tragedia così ‘pesante’ possa essere apprezzata da tutti, anche 
dai più giovani, grazie all’interpretazione originale, umoristica e coinvolgente dei suoi attori: questo 
spettacolo, tra una gag e l’altra e mille risate, ci ha restituito il piacere di andare a teatro.
La buffa compagnia formata da quattro attori, tutti maschi, secondo la caratteristica del teatro 
elisabettiano, non ha previsto né teschi né lunghi e noiosi monologhi; anzi ha costruito l’opera su 
dialoghi che hanno fatto divertire il pubblico; con il gioco meta-teatrale ad incastro, velocissimo ed 
efficace e grazie a interruzioni, sbagli di entrata e giochi di parole, tra scena e pubblico ci sono stati 
continui scambi di battute e molta comunicazione. 
Gli attori sono stati seduti su una panchina in mezzo al palcoscenico, sempre pronti ad intervenire 
ed entrare in scena e, proprio come accadeva in passato, hanno sempre deciso al momento cosa 
rappresentare; ogni tanto, infatti, si chiedevano in che opera si trovassero, oppure che ruolo do-
vessero interpretare. Gli attori si sono cambiati i costumi classici, quasi poveri, davanti al pubblico, 
senza quinte. L’allestimento si è basato su pochi elementi scenografici: una pedana e una tenda 
damascata; sono stati usati pochi oggetti: due maschere buffe, spade e tamburelli e una tastiera a 
bordo del palco che veniva suonata a turno dagli attori per creare una certa atmosfera di tragedia. 
I pochi elementi utilizzati hanno dimostrato che il teatro non necessita di grandi scenografie per 
essere magico: bastano ottimi attori e la voglia di recitare.
Amleto è una tragedia dedicata alla vita e alla morte, alla sofferenza e alla felicità, al tradimento e 
alla vendetta, ed è per questo che è riuscita a farci appassionare, regalandoci una serata bellissima, 
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Con la nuova realizzazione che oscar De Summa ha messo in scena, è stato possibile: il regista ha 
introdotto nell’opera dialoghi quotidiani e ironia sulle questioni della vita, e molti momenti comici. 
Nella recitazione ha inserito diverse interruzioni, ripetizioni e anche sbagli di entrata e tutto questo 
accompagnato dalla musica di sottofondo. La scena era costituita semplicemente da una pedana e 
da una tenda damascata che fungeva da arazzo, da un telo e due maschere; gli attori erano vestiti 
in un modo semplice e cambiavano gli abiti in scena: hanno fatto capire che per divertire non c’è 
bisogno di tanti oggetti, basta lo spirito e saper intrattenere il pubblico. De Summa ha anche man-
tenuto la regola del teatro elisabettiano, facendo recitare solo uomini anche per i ruoli femminili. 
Tanti momenti sono stati accompagnati dal suono del tamburo soprattutto l’inizio e la fine dove 
si raccontava cosa era successo e cosa sarebbe successo nell’ultima parte della tragedia. «To be or 
not to be? – This is the problem»: il dilemma originale recitato dal nostro attore italiano, è stato 
atteso da tutto il pubblico in modo serio ma De Summa ha deciso di farlo interpretare sotto forma 
di canzone rap. Amleto a pranzo e cena è durato solo un’ora e venti minuti ma ha portato in scena 
la creatività di De Summa, Iovino, rustioni e romagnoli; questo nuovo tipo di interpretazione ha 
coinvolto il pubblico di ogni età, ma a volte ha fatto perdere il senso della storia a chi non conosce 
bene l’originale. La fine dell’interpretazione è stata accompagnata da tanti applausi: gli attori dopo 
essere usciti una volta dal palcoscenico sono entrati e rientrati per tante volte. 

Suada Shyti 

uno spettacolo per tutti

A chiunque conosca la differenza tra una tragedia e una commedia può sorgere però spontanea 
una domanda: è possibile rendere comica una tragedia? Ebbene sì: il regista oscar De Summa e i 
tre attori della compagnia ci sono riusciti brillantemente con lo spettacolo teatrale Amleto a pranzo 
e cena, andato in scena l’11 gennaio 2013 presso il teatro Giuseppe Verdi di Pordenone. La prima 
impressione che ha avuto lo spettatore è stata quella di trovarsi di fronte ad una scena molto povera 
di elementi, a quattro attori seduti su una panchina che parlano tranquillamente e con indosso dei 
vestiti che utilizzeranno praticamente per tutto lo spettacolo. Con solo alcune camicie da notte, 
delle giacche e dei pantaloni, gli attori sono riusciti a rappresentare ruoli sia maschili che femminili: 
Amleto, il protagonista, il consigliere Polonio, il re Claudio, la regina Gertrude, orazio, Laerte e 
ofelia, figlia di Polonio e amata da Amleto. 
Tutto d’un tratto i quattro attori hanno smesso di parlare tra loro e si sono rivolti al pubblico dando 
inizio allo spettacolo che si è aperto con la morte del re di Danimarca e la salita al trono del fratello, 
grazie al matrimonio con la regina Gertrude, madre di Amleto. Da questa tragedia che è tutta un 
susseguirsi di morti, omicidi fino all’ultima scena, emergono l’amore, l’odio e i contrasti familiari 
come temi principali, che di per sé hanno un effetto molto tragico, ma ai quali i nostri attori hanno 
saputo dare un risvolto comico, divertente. Ha colpito molto il modo in cui gli attori siano riusciti 
a interpretare più personaggi, come questi siano stati capaci, nella parte finale, a rappresentare il 
duello anche solo attraverso i suoni prodotti mediante strumenti musicali come un tamburo, un 
tamburello a sonagli e due spade, che hanno simulato i colpi, e anche come con due teli, uno 
bianco e uno nero, siano riusciti a dar vita a situazioni molto diverse. 
Questa rappresentazione teatrale va consigliata ad un vasto pubblico, dai giovani agli adulti, dagli 
amanti del teatro a quelli che non lo gradiscono particolarmente, perché questa compagnia è riu-
scita a rendere un classico, una tragedia come Amleto, un divertente e scherzoso spettacolo che ha 
saputo divertire il pubblico.

Sulejman Marku, Martina Usai, Alice Zanor

Classe 3^B u

trasmettere al pubblico l’incredibile attualità di quella fatidica domanda «Essere o non essere?», 
con la quale tutti prima o poi abbiamo a che fare e dalla quale è impossibile fuggire. 
Bisogna dire che De Summa è probabilmente una delle poche persone che sia riuscita a mettere 
insieme la giusta dose di ironia, satira, svago e tragedia, creando così uno spettacolo frizzante e 
divertente; ha coinvolto positivamente il pubblico grazie ad un approccio originale e ingegnoso 
nei confronti del capolavoro Shakespeariano, riaffermando così la sua reputazione di regista emer-
gente, all’avanguardia e innovativo; proprio come fece Shakespeare a suo tempo quando diede 
vita a pezzi teatrali completamente nuovi, attirando così l’attenzione di un pubblico avidamente 
interessato al teatro.
Amleto a pranzo e cena è un’interpretazione di Amleto sferzante e divertente, animata da una 
freschezza e attualità che lo rendono adatto ad avvicinare il pubblico giovane ma anche quello 
vecchio che ha conosciuto solo il teatro serio e immobile. Quindi andare a vedere o non andare a 
vedere questo spettacolo non dovrebbe essere nemmeno una domanda, e tanto meno amletica.

Irene Botter, Beatrice Corazza, Mia Lučić, Chiara Mastrochicco

Quando la tragedia è contaminata dalla quotidianità

Amleto a pranzo e cena, un Amleto shakespeariano in chiave moderna, è stato accolto dal pubblico 
con un applauso di dieci minuti lo scorso 11 gennaio 2013 al Teatro Verdi di Pordenone. 
La scenografia era semplice ma molto efficace: teli bianchi per la morte di ofelia o quan-
do c’è stato un cambiamento di scena; due panche sul palco per il trono del re e della regina. 
La compagnia teatrale, Ert Emilia romagna Teatro, ha deciso di essere fedele alla tradizione eli-
sabettiana e di utilizzare solo attori di sesso maschile, anche per interpretare le parti femminili. 
Sono stati molto abili a bilanciare episodi tragici e comici, introducendo un linguaggio moderno, 
skatches divertenti e interagendo con il pubblico. Anche i costumi sono stati molto essenziali ma 
efficaci: una camicia da notte per rappresentare sia la regina, sia ofelia e l’attore è stato in grado, 
semplicemente cambiando il tono della sua voce, di dare l’idea che fossero le due donne a parlare.
Il pubblico che conosce già il tradizionale Amleto è stato in grado di riconoscere ogni singolo svilup-
po della trama, ma si è sentito piacevolmente sorpreso dal modo sapiente di rappresentare la vicen-
da del protagonista, di fronte a uno scenario innovativo e con costumi altrettanto originali. Anche 
la musica è stata utilizzata in modo essenziale e solo nelle scene più significative, nella battaglia, è 
stata sostenuta da un solo tamburo e due spade per evocare quel tragico evento.
Anche se l’argomento principale era la morte, la compagnia, è riuscita a rappresentare morte e tra-
dimento in un modo leggiadro e scherzoso: l’attore principale ha recitato il famoso monologo con 
una tecnica rap. È stato molto sorprendente vedere questi cambiamenti, assistere a uno spettacolo 
interattivo, a un nuovo modo di presentare una tragedia, rivoluzionario ma interessante. 
Gli attori sono riusciti a catturare il pubblico grazie alla loro straordinaria capacità di contaminare 
questa tragedia con la quotidianità.

Veronica Facca, Chiara Favot, Jessica Miano, Silvia Mocellin

uno spettacolo molto applaudito dal pubblico

Avete mai pensato di ridere con la tragedia Amleto di William Shakespeare? 
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per tutti coloro che vogliono divertirsi in maniera intelligente e le opere di William Shakespeare sono 
ancora le più rappresentate. In questo contesto si inserisce la rappresentazione Amleto a pranzo e a 
cena: una diversa ed originale interpretazione del capolavoro Shakespeariano Amleto.
Certamente mettere in scena un’opera così profonda e complessa non è un’impresa facile, come 
hanno detto gli stessi attori, quattro uomini, all’inizio dello spettacolo e certamente il loro scopo 
non era proprio quello di recitare la tragedia in maniera tradizionale quanto piuttosto quello di ren-
dere l’opera piacevole per tutti. ora la domanda nasce spontanea: come può una tragedia violenta 
e spietata come l’Amleto essere resa piacevole? Scelta molto rischiosa ma vincente, lo spettacolo è 
risultato simpatico, frizzante e leggero; in alcuni momenti addirittura esilarante. 
Allora la domanda da porsi è un’altra: questo espediente è piaciuto al pubblico? Molti hanno ri-
sposto con un grande sorriso e una leggera inclinazione del volto: «è stato straordinario, in questo 
modo tutti, anche i più piccoli, sono stati in grado di capire l’Amleto». Altri invece non sono stati 
per niente d’accordo: «Era necessario conoscere l’opera per poterla apprezzare veramente e l’idea 
di rendere comica una tragedia ha completamente stravolto quelle che dovevano essere le inten-
zioni di Shakespeare».
Il mio commento si trova più o meno a metà strada tra questi: lo spettacolo non era per niente facile 
da comprendere, era fondamentale infatti conoscere l’opera per riuscire ad interpretare corretta-
mente le scelte, talvolta molto clever, come direbbero gli inglesi, intelligenti, che sono state fatte. 
Ho trovato molto originale per esempio, la rottura dell’illusione scenica che è stata inserita all’in-
terno della trama: era forse una forma di metateatro, parolone assolutamente familiare al genio di 
Shakespeare, il quale amava molto questa tecnica e che utilizzò lui stesso.
Dall’altro lato però, le considerazioni sull’attualità sono state un po’troppo forzate e non si amalga-
mavano benissimo con la situazione. Per concludere quindi potremmo dire, facendo una proporzio-
ne, che questo spettacolo sta all’Amleto come la morbidissima cornice di riccioli biondi di Elisabetta 
I sta alla sua epoca: la rappresentazione non è perciò sbagliata ma ci offre solo una piccola, contorta 
visione di ciò che veramente è la drammatica e straziante potenza del vero Amleto. 

Anna Mazzi 

«tutto il teatro è mondo»

Quando esci da teatro, dopo aver visto Amleto a pranzo e a cena non sai bene cosa pensare: sicu-
ramente, non ti sei annoiato ma continui a chiederti se quello che hai appena visto è veramente 
Amleto – o forse un’esibizione basata sul capolavoro shakespeariano – o qualcosa di totalmente 
diverso. riflettendo, capisci che Amleto è uno dei testi teatrali più difficili da rappresentare: può 
facilmente diventare una sofferenza senza fine. Per questo motivo, il regista ha cercato di evitare ciò 
mescolando il teatro elisabettiano, la commedia dell’arte e un linguaggio quotidiano e popolare; la 
rappresentazione teatrale, così, è spesso interrotta dalla musica, errori, litigi e incomprensioni tra gli 
attori; la scenografia è semplice, quasi improvvisata, i costume di scena riciclati dall’Anna Karenina 
di Nekrosius. In questo modo, l’illusione scenica è rotta, proprio come accadeva al tempo di Shake-
speare, e la storia del giovane principe di Danimarca diventa più vicina alla vita di tutti noi, e a un 
pubblico che, purtroppo, è attratto solamente da cosa lo fa ridere. 
«Tutto il mondo è teatro» diceva William Shakespeare, «Tutto il teatro è mondo» possiamo dire 
dopo aver visto Amleto a pranzo e a cena. In questo modo, la tragedia diventa una commedia, il 
nobile principe di Danimarca un moderno adolescente disorientato, il famoso monologo prima 
reppato e poi recitato completamente a memoria, gli attori vanno in scena nei momenti sbagliati.
Lo sforzo del regista di modernizzare il capolavoro di Shakespeare è sicuramente accettabile e sod-

Amleto al modo dei comici dell’arte

«Questo è l’essere o non essere, la summa del teatro occidentale!». La citazione è presa dalla rap-
presentazione teatrale Amleto a pranzo e cena, ma se ci soffermiamo unicamente su questa, che 
propone la tragedia shakespeariana come il vertice delle opere drammatiche della storia del teatro, 
rischieremmo di non apprezzare pienamente il lavoro di interpretazione degli attori.
Abbiamo visto un dramma esistenziale proposto in chiave rap, personaggi derisi e sminuiti e ancora 
molti altri elementi che sarebbero più adatti al genere della commedia dell’arte, piuttosto che ad 
una tragedia. Ma nonostante tutto questo, Amleto rimane il principe di Danimarca, che deve com-
battere contro i suoi tormenti interiori e le sue insicurezze. 
Comprensibile la sensazione di disorientamento manifestata dalle persone che hanno visto lo spet-
tacolo senza ricevere nessuna informazione a riguardo. Fortunatamente la mia classe era stata 
informata qualche giorno prima del fatto che non avrebbe assistito alla presentazione di un Amleto 
classico e penso che questo avvertimento abbia aiutato molto, quanto meno perché ci ha permesso 
di avvicinarci allo spettacolo senza alcuna forma di pregiudizio.
Ma cosa posso dire di aver portato a casa? Domanda complicata! Sulla tragedia… non molto, 
forse nulla! Non intendo dire che mancasse una trattazione delle tematiche più importanti presenti 
nell’originale, ma i temi che venivano proposti al pubblico sembravano accennati casualmente e 
non sono stati approfonditi accuratamente. Inoltre i personaggi non presentavano l’introspezione 
psicologica profonda e complessa che era stata delineata da Shakespeare, ma sembravano piutto-
sto buffe caricature. Quindi? Cosa ho portato a casa? Forse l’unica cosa su cui mi sono soffermata 
a pensare consiste nel fatto che qualsiasi esperienza può essere considerata da diversi punti di vista, 
cambiando nell’intensità ma non nella sostanza. Ad esempio il monologo «essere o non essere» è 
stato proposto in una forma più vicina a quella dei giovani, ma le parole e i contenuti non erano 
cambiati. E infine, una particolarità che mi ha molto colpito è stata la scelta delle maschere per 
rappresentare le parti di rosencrantz e Giuldenstern, come se avessero qualcosa di diverso dagli 
altri personaggi. Forse le maschere simboleggiavano la distanza dei due personaggi dalla situazione 
di Amleto, come se fossero stati invischiati in una situazione che non avrebbero voluto… come se 
nascondendo i loro volti fossero coperte anche le loro vere emozioni.

Sara Furlan
 

Classe 2^C c

uno spettacolo che divide il pubblico

Qual è il primo pensiero che vi verrebbe in mente se dicessi Elisabetta I ? Sicuramente, forse perché 
fuorviati dai film e dai quadri, una delle immagini più comuni di questa incredibile sovrana è il suo 
viso deciso e severo, racchiuso in una morbidissima cornice di riccioli biondi.
Bisogna però saper andare al di là di quest’apparenza per riuscire a conoscere veramente l’anima 
del Paese di Elisabetta I: il cuore pulsante della cultura nell’Inghilterra del tardo ‘500 è infatti il 
teatro. Attorno a quest’antichissima forma di intrattenimento, cominciarono a formarsi, proprio 
durante il suo regno, importanti compagnie di attori, si costruirono le prime strutture e soprattutto, 
sbocciarono autori straordinari: Shakespeare è considerato, giustamente, il fiore più bello.
Di secoli ne sono passati da quando i teatri erano a cielo aperto e gli attori potevano essere solo 
uomini ma, nonostante tutto questo, ciò che è rimasto assolutamente invariato è lo spirito con cui 
le persone assistono agli spettacoli teatrali: andare a teatro è ancora un’importante appuntamento 
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te, pertanto, la continua alternanza tra realtà e apparenza, finzione e verità.
In relazione a quanto descritto da diverse presentazioni dello spettacolo, quest’ultimo avrebbe do-
vuto trattare della modernità del personaggio di Amleto e mostrare quanto simili sono i suoi fa-
migerati dubbi e la sua incertezza se confrontati con i nostri; tuttavia ritengo che questo obiettivo 
non sia stato pienamente raggiunto, in quanto sono presenti esclusivamente disseminati e sporadici 
riferimenti al centro della città di Pordenone, non sufficienti per persuadere il pubblico dell’effettiva 
attualità del principe danese e per portare Amleto nella nostra vita di tutti i giorni.
Ad ogni modo, credo che, nonostante ciò, questo sia sicuramente un modo diverso di concepire 
e di fare teatro, che non vuole attenersi a schemi fissi o a stereotipi, ma che propone una nuova 
interpretazione della realtà, regalando una piacevole e divertente serata.

Valeria Zingaro

Classe 2^B c

 Liceo LEOPARDI-MAJORANA

disfacente, forse solo perché ci sono delle opere immortali – e una di questa è sicuramente Amleto 
di Shakespeare – puoi modificarle, cambiarle, ma otterrai sempre un buon risultato.

Piero Piccolo 

cosa rimane dell’essenza tragica dell’amleto originale?

Divertente, leggero, creativo… Si potrebbe andare avanti con molti altri aggettivi per l’opera te-
atrale Amleto a pranzo e a cena. Ci sono dei classici che prima o poi decadono e altri classici che 
restano intramontabili, amati e letti anche a secoli di distanza dalla loro stesura: è questo il caso di 
Amleto di William Shakespeare, opera su cui si basa la rivisitazione della compagnia di oscar De 
Summa. Questo gruppo teatrale è composto da soli quattro attori, uno dei quali interpreta anche i 
ruoli femminili della vicenda: un’idea illuminante, vuoi per suscitare il sorriso dello spettatore, vuoi 
per riprendere una consuetudine del periodo elisabettiano. Ma, nonostante il fatto che gli artisti 
siano così pochi, riescono perfettamente a creare l’illusione di una moltitudine di persone in scena. 
Tale maestria nelle arti sceniche è sintomo di una matura padronanza del palco, dimostrata anche 
con il coinvolgimento diretto del pubblico, con la soluzione del metateatro, che rompe l’illusione 
scenica e riporta lo spettatore alla sedia su cui è seduto, e con l’uso di tecniche d’interpretazione 
molto moderne (si veda il rap del celebre monologo di Amleto). L’utilizzo di pochi attrezzi scenici 
richiede un grande impegno in fatto d’immaginazione da parte dello spettatore, e induce mille pos-
sibili diverse interpretazioni. Non è da dimenticare la felice selezione delle scene salienti: grazie a ciò 
infatti rimane più impressa la trama, senza magari restare focalizzati su elementi irrilevanti nell’eco-
nomia dell’opera. Bisogna sottolineare però un fatto molto importante, cioè che questa selezione 
prevede una conoscenza della trama da parte dello spettatore perché molti passaggi non vengono 
esplicitati: tale competenza non è scontata, dato che questa rivisitazione è destinata sia a studenti 
che ad un pubblico più maturo che magari non ricorda perfettamente la successione degli eventi.
Per concludere, vorrei esprimere le belle emozioni che ho provato mentre assistevo a questo spet-
tacolo: non credevo che si potesse reinterpretare l’Amleto in chiave comica. In generale la mia 
opinione su questo spettacolo è molto positiva, ma la commedia mi lascia una perplessità: non sarà 
che privando l’opera originale della sua pura essenza tragica si sia dispersa un po’l’anima shake-
speariana dell’Amleto?

Sara Tollardo 

una tragicommedia

Una tragicommedia – la definirei in questo modo – che fin dall’insolito titolo ci fa pensare ad una 
reinterpretazione del capolavoro shakespeariano. Infatti lo spettacolo, diretto dal regista oscar De 
Summa, è avvolto nell’ironia, testimoniata dai numerosi motti di spirito scambiati tra i vari attori.
Questo può essere considerato, inoltre, come una valida ricostruzione del periodo elisabettiano e 
in particolare del teatro del tempo: stiamo parlando del cosiddetto ‘non illusory theatre’, nel quale 
l’attore poteva disporre esclusivamente di effetti semplici e rudimentali, come, ad esempio, l’utilizzo 
di una torcia o di una lampada per simulare l’atmosfera notturna, e dove anche le parti femminili 
venivano recitate da uomini.
Amleto a pranzo e a cena è anche un esempio di metateatro, in quanto la reale compagnia teatrale 
gioca nei panni di un gruppo di attori, quali loro sono, che rappresenta la celebre tragedia. Eviden-
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Il 22 febbraio 2013, è stato rappresentato al Teatro Comunale Giuseppe Verdi di Pordenone lo 
spettacolo Questi fantasmi, una commedia. Viene messa in scena da bravissimi attori come Carlo 
Giuffré che pone fine alla sua carriera di attore proprio con questo spettacolo. La trama di questa 
commedia è molto particolare, vi chiederete ma perché i fantasmi, e sono certa che vi verrà in men-
te qualcosa del genere film horror per ciò vi spiegherò la trama nel seguente paragrafo. Pasquale 
Lojacono è un uomo di età avanzata e sposato ad una giovane e bellissima donna, essendo povero 
non può offrirle ciò che desiderava e questo è per lui motivo di grande dispiacere.
Un giorno si accorda con il concierge di una casa che è considerata infestata dai fantasmi: abiterà 
la casa e in cambio dovrà sfatare la leggenda dei fantasmi. Tuttavia la moglie Maria, che non è sod-
disfatta del suo matrimonio, intraprende una relazione con Alfredo, un uomo sposato, che le offre 
tutto quello che non ottiene dal marito. Pasquale trasloca nelle sua nuova casa e nello stesso giorno 
incontra Alfredo e lo scambia per un fantasma. Così, ogni volta, Pasquale credendo di incontrare il 
fantasma con cui ha fatto amicizia, gli racconta i suoi problemi, la sua incapacità di offrire una vita 
decente a sua moglie.
La filosofia di questa trama è che qualunque sia la nostra situazione abbiamo bisogno di aggrappar-
ci a qualcosa; le nostre illusioni, i nostri sogni che ci permettono di andare avanti. Ed io penso che 
questa è una opera di grande valore che ci può insegnare tanto. 

 Pegghy Akakpovi

Vengono ad abitare in un appartamento Pasquale e la moglie Maria. Pasquale ha un accordo con 
il proprietario e in cambio dell’alloggio, dovrà far credere che non esistono i fantasmi in quell’ap-
partamento. Pasquale si incontra con Alfredo, amante della moglie Maria, che lo scambia per un 
fantasma. Il professore Santana che era invisibile e silenzioso testimone di tutto ciò che accade 
nell’appartamento, intrattiene Pasquale. I regali di Alfredo consentono a Pasquale e alla moglie 
un certo benessere e Pasquale, sentendosi beneficiato dai fantasmi, non si pone troppe domande. 
Maria decide di fuggire con Alfredo perché non sopporta più il marito. Pasquale ora è in difficoltà 
ed è senza donazione. La notte Pasquale rivede Alfredo e lo riconosce come fantasma e gli rivela il 
suo amore per la moglie e la sfortuna di non poterle assicurare una vita migliore. Alfredo sentendo 
queste parole dalla bocca di Pasquale si commuove e sta al gioco e quindi gli regala il denaro che 
desidera. 
È stato uno spettacolo teatrale molto bello, divertente e commovente. L’attore principale che inter-
pretava il personaggio di Pasquale è stato molto bravo perché passava dal registro ironico a quello 
dolce nei confronti della moglie. Sommato tutto mi è davvero piaciuto.

Mohammed Latiff 

Il protagonista di quest’opera è Pasquale, sposato con Maria una donna giovane e bella. Pasquale 
affitta un appartamento a Napoli che conta ben diciotto stanze. Su questa abitazione girano voci 

Questi fantasmi

la storia…

PORDENONE

Foto di scena



la
 l

ez
io

n
e 

d
el

 l
eg

g
er

e 
- 

Q
u

es
ti

 f
a

n
ta

sM
i

90

la
 l

ez
io

n
e 

d
el

 l
eg

g
er

e 
- 

Q
u

es
ti

 f
a

n
ta

sM
i

91

in un avvenire diverso, in un mondo migliore. La commedia Questi fantasmi di Edoardo De Filippo 
mi ha colpito soprattutto per quanto riguarda la personalità di Pasquale Lojacono in quanto pur 
sapendo della sua triste realtà economica cerca di ribaltare la sua situazione pensando sempre in 
modo positivo. Mi è piaciuta la commedia poiché è anche in dialetto napoletano, da me conosciuto 
in quanto provengo dalla provincia di Caserta. Quindi, ascoltandola mi sono anche divertito.
ritengo che l’attore protagonista Carlo Giuffré pur avendo la sua età abbia interpretato al meglio 
la sua parte con grande passione e dedizione per il suo lavoro di attore.

Giuseppe De Biasio 

una commedia comica e al contempo amara

In data 22 febbraio 2013 abbiamo assistito, al teatro comunale Giuseppe Verdi a Pordenone, all’o-
pera teatrale Questi fantasmi che è stato uno dei più belli spettacoli a cui ho assistito. Lo spettacolo 
è durato circa due ore ed stato molto interessante per me vedere una rappresentazione come que-
sta. Questa opera ti trasmette l’ironia e la serietà della vita quotidiana. Anche in situazioni estreme 
il protagonista, Pasquale Lojacono, sdrammatizza il tutto con battute molto azzeccate. 
(…) La scenografia era molto ben strutturata, rappresentava la maestosa casa di Pasquale. I mobili 
erano tutti molto semplici e ad effetto. Nel corso della storia non ci sono stati cambiamenti partico-
lari in scena. Era una stanza molto luminosa e con due balconi rivolti verso il pubblico. 
Il pubblico è stato molto rispettoso nei confronti dell’opera. Solo in momenti opportuni applaudiva 
o rideva. Ma penso che agli attori sia arrivato il calore e l’entusiasmo.
Un’altra cosa da sottolineare è la bravura degli attori nel cimentarsi in una storia come questa. In 
particolare Carlo Giuffré, alla sua ultima apparizione nel mondo del teatro, ha dato tutto se stesso 
per poter esprimere al meglio la storia. 
In generale mi è piaciuto molto, sono rimasta molto colpita da tutto. Non avevo mai assistito a un’o-
pera così significativa. La storia non è tanto complicata ma nella sua semplicità è di gran effetto. Lo 
spettacolo ha ottenuto il successo meritato che va ricercato nella sua caratteristica principale: quella 
di essere una commedia comica ma al tempo stesso amara.
Con questa commedia Eduardo approfondisce un tema fra i più ricorrenti nella sua drammaturgia: 
l’illusione, il desiderio che gli uomini hanno di credere in qualcosa di irragionevole, di irraggiungibi-
le, ma che rende felici, perlomeno sereni. 

 Nicole Ferrer

Prima volta a teatro

In un appartamento di un palazzo seicentesco vengono ad abitare un certo Pasquale Lojacono e la 
giovane moglie Maria. Egli ha un accordo con il proprietario per cui, in cambio della permanenza 
gratuita per cinque anni nell’alloggio, dovrà sfatare le dicerie sull’esistenza dei fantasmi nella casa.
Suggestionato dal portiere, da una serie di racconti ed eventi, Pasquale confonderà l’amante della 
moglie, Alfredo, per un fantasma, ma il ‘proprietario’ non si spaventa, anzi, invoca la sua presenza 
in quanto al suo apparire, come per magia, arrivano regali e denaro, mai così tanto desiderati in un 
momento di problemi economici. Pasquale confonderà anche i familiari dell’amante per fantasmi, 
venuti da lui per denunciare l’adulterio.
Intanto egli intrattiene sul balcone lunghi monologhi con il vicino, un professore che è invisibile agli 

che ci siano dei fantasmi. Dopo avere affittato questo enorme appartamento, Pasquale svolge una 
routine quotidiana: sbatte i tappeti da ogni stanza, la abbellisce comprando oggetti nuovi ecc...  
Il portiere gli racconta tutte le leggende su questa casa perciò il protagonista è impaurito. Nello 
stabile di fronte abita un professore ed esso dice a Pasquale che ogni notte vede dei fantasmi 
nella sua abitazione. Dopo un certo periodo di tempo arriva in casa Maria (sua moglie), essa ha 
da un certo periodo un amante di nome Alfredo, che volendo stare vicino a Maria si nasconde in 
casa dentro un armadio! Esce da esso per parlare con Maria e ad un tratto arriva Pasquale, che 
scambiandolo per un fantasma inizia a tremare. Nel frattempo gli affari vanno male, nessuno ri-
sponde agli annunci! Una cosa strana è che Pasquale trova soldi nei cassetti, nelle tasche e tutto 
sembra molto strano. I soldi in realtà sono di Alfredo che vuole provvedere a Maria. Alfredo se ne 
va e Pasquale pian piano cade in rovina, gli viene tolta la luce in casa e man mano i vari mobili.  
Alfredo fa ritorno e dice a Maria di prepararsi per partire per sempre insieme. Alfredo incontra 
Pasquale ed esso chiede un ulteriore aiuto per saldare i debiti. Essi dialogano e infine Alfredo lascia 
una busta con i soldi sul tavolo e dice «io ora me ne vado, per sempre!». Pasquale essendo con-
vinto ancora che Alfredo sia un fantasma dice «Avete ragione, i fantasmi esistono!». Lo spettacolo 
teatrale mi è piaciuto molto anche se, a causa dell’uso del dialetto in alcuni tratti del canovaccio 
teatrale, alcune parole erano per me di difficile comprensione. Nonostante ciò l’opera mi ha inte-
ressato soprattutto perché ironica e divertente e anche perché molto ben recitata. 

Martina Cantoni 

Questi fantasmi è una commedia scritta nel 1945 da Eduardo De Filippo. I personaggi principali 
sono: Pasquale Lojacono, sua moglie Maria, Alfredo (amante di Maria) e raffaele (portiere del pa-
lazzo). Pasquale Lojacono e sua moglie Maria vanno ad abitare in un appartamento di un palazzo 
antico. Senza che Maria lo sappia, suo marito Pasquale ha un accordo con il proprietario, per cui, in 
cambio dell’appartamento, dovrà negare l’esistenza di fantasmi nell’appartamento. Però condizio-
nato dai racconti del portiere, Pasquale quando incontra Alfredo, l’amante della moglie, lo scambia 
per un fantasma. I regali del presunto fantasma (Alfredo), consentono alla coppia di vivere in modo 
benestante. Ad un certo punto la moglie di Pasquale, si stanca di vivere con lui perciò scappa con il 
suo amante Alfredo, ma i famigliari di quest’ultimo vanno ad avvisare Pasquale del tradimento della 
moglie, però anche questi vengono scambiati per dei fantasmi.
Senza le donazioni del ‘fantasma’, Pasquale cade in rovina e quando incontra Alfredo, rivela tutto il 
suo amore per Maria. Alfredo commosso dalle parole di Pasquale, sta al gioco e regala del denaro 
a Pasquale. La commedia mi è piaciuta molto perché la trama è divertente, coinvolgente; ed è stato 
divertente l’utilizzo del dialetto napoletano.

Michele De Bel Belluz

una commedia costruita sull’ambiguità

(…) Costruita molto abilmente sull’ambiguità, non lascia mai capire chiaramente se Pasquale Loja-
cono, per raggiungere il suo scopo, agisce in buona fede o in malafede. Con questa commedia 
Eduardo approfondisce un tema fra i più ricorrenti nella sua drammaturgia: l’illusione, il desiderio 
che gli uomini hanno di credere in qualcosa di irragionevole, di irraggiungibile, ma che rende felici, 
perlomeno sereni. Pasquale Lojacono diventa il simbolo dell’uomo che pur essendo consapevole 
delle brutture della realtà, vuole trasformare i fantasmi cattivi in buoni, perché vuole avere fiducia 
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la commedia della vita

Il sipario si apre con il palcoscenico al buio. Questa immagine mi colpisce molto: è la commedia 
della vita che sta per nascere al buio. Il ‘guarda porte’, il portiere raffaele fa strada con la luce di 
una candela e dei facchini portano nell’appartamento pesanti mobili. I facchini stanno per tornare 
al pianoterra per portare gli altri mobili, ma raffaele impedisce loro di scendere. Preferisce atten-
dere l’arrivo dell’inquilino Pasquale Lojacono e, mentre aspetta, ruba dalle ceste quello che gli può 
essere più utile. Finalmente arriva Pasquale con una gallina stretta sotto il braccio che si meraviglia 
dalla paura del portiere, ma questi gli racconta che quel palazzo è molto antico. raffaele racconta 
che la sua stessa sorella, Carmela, aveva visto un fantasma. Pasquale comincia a preoccuparsi e a 
guardarsi attorno impaurito. In realtà il ‘fantasma’ benefico è Alfredo, un uomo sposato con due 
figli, divenuto l’amante di Maria, moglie di Pasquale.
Egli gli fornirà del denaro fingendosi un fantasma, garantendogli dunque i soldi di cui ha bisogno 
per arredare la sua pensione. La commedia prosegue con la scena di Pasquale che seduto sul balco-
ne, chiacchiera con il professor Santanna, spiegandogli come basti poco per essere felici.
Le cose non vanno bene per Lojacono, nonostante i generosi aiuti del fantasma, nessuno frequenta 
la sua pensione. Egli discute con sua moglie che gli chiede da dove provengono quei soldi con cui 
ha affrontato le prime spese.
La moglie, convinta che il marito sappia della sua relazione, è ormai decisa a lasciarlo. Pasquale 
allora gli tende una trappola: finge di partire, ma invece si nasconde sul balcone e sorprendeAlfre-
do venuto per fuggire con l’amante. Pasquale implora di aiutarlo e di non abbandonarlo altrimenti 
perderà sua moglie che l’ama profondamente.
Alfredo si commuove e gli lascia sul tavolo del denaro, intenzionato a pagare la sua fuga con l’a-
mante a cui ha ormai rinunciato.
Lo spettacolo mi ha colpito non solo per la bravura degli attori ma anche per la semplicità della 
scenografia che ha messo in evidenza il ruolo degli attori e il contenuto della commedia, a tratti 
amaro e che suggerisce allo spettatore delle riflessioni importanti sulla vita e sull’amore, che vanno 
oltre il denaro e le convenzioni sociali. 

Camilla Aleya McCormick 

un finale ambiguo

Questi fantasmi è una delle opere teatrali più importanti e famose di Eduardo de Filippo. Si tratta di 
una commedia comica, ma anche drammatica, in dialetto napoletano. La durata è di circa due ore 
e mezza. La regia è affidata a Carlo Giuffré, interprete anche del personaggio principale. Il protago-
nista è Pasquale Lojacono, affiancato dalla moglie Maria. Altri importanti personaggi sono Alfredo, 
l’amante di Maria, raffaele, il portiere e il professor Sant’Anna, invisibile e silenzioso testimone di 
tutto ciò che accade. Sono presenti anche altri personaggi, che fungono però da ruolo secondario, 
e talvolta solo da comparse. Gli attori principali sono Carlo Giuffré, Piero Pepe, Maria rosaria Carli, 
Claudio Veneziano.
(…) Il finale di quest’opera è ambiguo: non si capisce infatti fino in fondo se Pasquale scambi 
realmente le persone per fantasmi o sappia come stanno le cose e approfitti della situazione. La 
commedia riprende chiaramente il tema della fede dell’uomo verso qualcosa di irraggiungibile, che 
rende però felici, compensando il grande vuoto che ogni persona sente dentro di sé. Personalmente 
ho trovato l’opera un po’ noiosa, specialmente nella seconda parte, dove la drammaticità prende 
il posto della comicità.

spettatori. Il nodo cruciale della commedia sta nella domanda: Pasquale, crede veramente ai fanta-
smi? Fa finta di crederci poiché Alfredo mette un gruzzoletto di denaro nella tasca del giubbotto di 
Pasquale? o appunto gli conviene credere a questo, pur di ottenere il denaro?
La storia si conclude quando Pasquale, pensando che Alfredo fosse un fantasma, narra tutti i sen-
timenti che prova verso sua moglie Maria, tanto che Alfredo si commuove, dà i soldi a Pasquale 
(quelli necessari per il mantenimento della struttura) e scompare dalla scena.
Lo spettacolo, diretto da Carlo Giuffré, mi è piaciuto poiché è un misto tra comicità e drammaticità: 
alcune parti dello spettacolo mi hanno fatto riflettere, soprattutto la scena finale in cui Pasquale 
intenerisce il ‘fantasma’ affinché non gli porti via sua moglie, dato che senza di lei non vivrebbe e 
sarebbe un uomo perso, fallito. Un’altra scena che ho apprezzato molto, questa volta comica, è 
stata quella sui furti e i relativi dialoghi tra il protagonista e il portiere.
Nel complesso lo spettacolo mi è piaciuto soprattutto per gli intercalari e il gergo tipico del dialetto 
napoletano: a tal proposito, il cast (quasi esclusivamente napoletano, appunto) era veramente at-
tinente e di grande esperienza come Carlo Giuffré e Maria rosaria Carli, estremamente adatto per 
riproporre agli spettatori lo spettacolo di Eduardo De Filippo che, nel 1946, è stato messo in scena 
al Teatro Eliseo di roma con la sua Compagnia teatrale. Tornando allo spettacolo, ricco di effetti 
speciali e di humor, nel primo atto è stato molto coinvolgente, anche perché era prevalentemente 
dialogato, mentre nel secondo tempo è stato, a mio avviso, più lento, in quanto maggiormente 
riflessivo con lunghi monologhi di Carlo Giuffré nei panni di Pasquale Lojacono.
Era la prima volta che partecipavo, in qualità di spettatore, ad uno spettacolo teatrale ed è stata 
una esperienza meravigliosa anche perché, la carriera del signor Giuffré termina con questo tour 
a causa dell’età avanzata dell’attore, pertanto, consiglierei di andare a vedere lo spettacolo, anche 
per trascorrere una serata in allegria.

Grazia Grillo

il dialetto napoletano a volte rende difficile la comprensione

 Questi fantasmi è una commedia scritta da Eduardo de Filippo nel 1945 e portata nei teatri recen-
temente da Carlo Guffrè. (…) Lo spettacolo racconta la vicenda di Pasquale che va a vivere con la 
moglie in un palazzo con diciotto stanze e sessantotto balconi. Deve dimostrare, in cambio, che 
in quella casa non vi siano fantasmi, come raccontano le dicerie del quartiere. Egli, però, scambia 
per un fantasma l’amante della moglie nascosto dentro un armadio e si impaurisce, ma non dice 
niente alla moglie per non darle spavento. Nei giorni seguenti tutto è tranquillo e Pasquale scambia 
quattro chiacchere con il professor dirimpettaio spiegando che vuole trasformare il palazzo in una 
pensione. Nel frattempo comincia a trovare soldi in giro per la casa, lasciati da Alfredo, l’amante. 
Ma una notte appaiono la moglie, i figli e il nonno di Alfredo che lo convincono a tornare dalla sua 
famiglia. Da quel giorno Pasquale non riceve più soldi e, poiché la pensione non riscuote successo 
comincia a trovarsi in difficoltà economiche. Allora si nasconde in terrazza e aspetta che riappaia il 
fantasma. Così quando Alfredo torna a prendere la moglie di Pasquale, quest’ultimo gli chiede dei 
soldi così Alfredo gli lascia una busta contenente del denaro. La vicenda termina con Pasquale che 
parla con il professore dicendo che i fantasmi esistono ma sono buoni. La commedia è a larghi tratti 
divertente e gustosa, colmata da un bel mix di musiche e luci. L’unica difficoltà è la comprensione 
di alcune parti a causa di alcuni dialoghi in dialetto napoletano. Da ricordare l’addio alle scene, al 
termine di questa tournée, di Carlo Giuffré famosa icona della televisione, del cinema e del teatro 
italiano.

Andrea Luchin
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messa in scena e una scenografia davvero pulite e tradizionali. Tra un equivoco e l’altro, Pasquale 
ai fantasmi comincia a credere davvero, ma poiché gli regalano denaro, mobili, cibo e fiori, tutto 
sommato, egli impara a conviverci serenamente. Peccato però che non si tratti dell’opera di alcuni 
spettri, ma bensì dei premurosi omaggi di Alfredo, da qualche tempo amante della moglie Maria. 
Infatti, dopo qualche tempo, Maria decide di fuggire con Alfredo. Divertente è la scena dell’arrivo 
in casa Loyacono della famiglia di Alfredo, con l’intento di denunciare l’adulterio commesso; l’arrivo 
viene sottolineato con disegni di luce da brivido e con effetti speciali e proiezioni accompagnate da 
tuoni e fulmini che diffondono oscurità. Talvolta usati anche per cambiare scenografia.
Il finale lascia stupiti e commossi, ma allo stesso tempo, fa riflettere. 
Quando i due amanti ritornano a casa, Pasquale, confondendo Alfredo per un fantasma, gli rivela il 
suo amore per Maria e il suo dolore di non poterle assicurare una vita dignitosa. Alfredo commosso 
da quelle parole, lascia la scena, ma soprattutto Maria con un regalo per Pasquale: quel denaro 
tanto desiderato. Abbiamo esplorato quell’uomo (Carlo Giuffré), come se fosse terra; esattamente 
come quando si visita un luogo che si ammira e di cui si cerca di cogliere ogni piccolo particolare, 
anch’io ho colto i particolari di Giuffré in tutto e per tutto in questo suo ultimo spettacolo.
Quello che mi sento di dire, è che come sempre, emozioni ne ha regalate, attenzione e parteci-
pazione ne ha ricevute, e quindi, nessuna delusione; insomma, un finale degno di uno spettacolo 
classico. Assolutamente da vedere!

Giulia Susanna

ingenuità o opportunismo?

L’opera Questi fantasmi è una commedia scritta da Eduardo De Filippo. In quest’opera i personaggi 
principali sono: Pasquale Lojacono interpretato da Carlo Giuffré; Maria interpretata da Maria ro-
saria Carli; Alfedo Marigliano interpretato da Paolo Giovannucci e raffaele interpretato da Pietro 
Pepe. L’opera è ambientata a Napoli, nella stanza di un appartamento, di un palazzo del Seicento, 
nel quale vengono ad abitare Pasquale Lojacono e la sua giovane moglie, Maria. Pasquale, ha un 
accordo con il proprietario: in cambio della permanenza gratuita egli dovrà sfatare le dicerie che 
girano nel paese, riguardo l’esistenza dei fantasmi nella casa.
Tormentato e suggestionato dai racconti del bugiardo portiere raffaele, Pasquale scambia Alfredo, 
l’amante della moglie, per un fantasma, ma la cosa che stupisce di più è il fatto che di fronte al 
fantasma egli non si spaventa, anzi, addirittura lo invoca, poiché nelle sue apparizioni, come per 
magia appaiono regali e denaro. E per Pasquale, disoccupato e in evidente difficoltà economica, 
questo denaro è di vitale importanza. Il protagonista, scambia per fantasmi anche i familiari di 
Alfredo, venuti in cerca di lui per denunciare il suo adulterio. Tutto ciò avviene sotto gli occhi di un 
protagonista silenzioso ed invisibile: il professor Santanna, con il quale, spesso, Pasquale Lojacono 
intrattiene lunghi monologhi, seduto sul terrazzo dell’appartamento. La commedia, è basata prin-
cipalmente sul dubbio che si ha riguardo a Pasquale e sul fatto che egli creda o finga di credere 
all’esistenza dei fantasmi. Ad un certo punto però, la moglie Maria, cerca di fargli notare ciò che sta 
accadendo, ma Pasquale dice di non comprendere; oppure finge? Difatti, a volte Pasquale, sembra 
che costringa se stesso, o meglio sembra che gli convenga credere, pur di ottenere il denaro. È una 
commedia molto coinvolgente e con contenuti attuali, in cui si può trovare quasi una divisione tra 
la parte più comica, caratterizzata sia dalle circostanze che dall’utilizzo del dialetto napoletano, e la 
parte riguardante l’attualità, in cui si ha anche un tempo per riflettere e confrontare i concetti che 
l’opera vuole esprimere con le condizioni odierne.

Giorgia Trevisan

Nonostante questo la grande interpretazione degli attori con un mirato gioco di luci e musiche è 
riuscita a coinvolgere e divertire il pubblico e a trasmettere forti sensazioni.

Gabriele Pagnucco 

alcune opinioni…

(…) La lingua è corretta e abbastanza comprensibile tenendo conto che viene usato il napoletano. 
Anche se è amara la storia di Pasquale alle prese con i problemi economici, lo spettacolo strappa 
comunque delle risate. L’attore passa da registro ironico, a quello dolce nei confronti della moglie, 
fino a quello straziante delle suppliche al ‘fantasma’ con molta leggerezza. Uno spettacolo molto 
interessante e divertente.

Gloria Pascot

Questi fantasmi è una delle Commedia di Eduardo de Filippo che ha avuto un eccezionale successo. 
I motivi di questo suo successo principalmente sono due: il primo, è che all’interno della commedia 
si delinea sia un lato tragico che un lato comico, dove molte scene strappano più di una risata al 
pubblico ed il secondo motivo è che tutta la commedia ha una trama intrigante e costruita sull’am-
biguità. (…) La tematica principale che Eduardo sottolinea è proprio quella di come l’uomo cerca di 
credere in qualcosa di irraggiungibile per ottenere la felicità, in questo caso il denaro che Pasquale 
utilizzerà per riconquistare la moglie.
Una delle cose che più mi ha colpito è l’efficacia con cui su di un palcoscenico si sia ricreato l’am-
biente di un palazzo seicentesco; inoltre, essendo stato il primo spettacolo teatrale a cui ho assistito, 
ho notato la netta differenza tra rappresentazione teatrale e cinematografica. A teatro è tutto più 
realistico: la scenografia, il cambio scena, i costumi, lo stabilirsi di un rapporto tra il pubblico e i 
protagonista della scena. La commedia mi è piaciuta, ma soprattutto molti interessanti sono stati i 
lunghi monologhi tra Pasquale ed il Professor Santanna, testimone invisibile della vicenda.

Nicole Pigat

esploriamo quell’uomo come se fosse terra

Questi fantasmi, una commedia con una caratteristica, quella si essere comica ma al tempo stesso 
amara e che ci lascia un senso di ambiguità. Perché è così che Carlo Giuffré interpreta Pasquale 
Loyacono nella commedia di Eduardo De Filippo.
La storia, ambientata in un appartamento secentesco, racconta la vicenda di Pasquale Loyacono cui 
viene proposto di abitarci. Questo palazzo però è ‘vittima’ di dicerie popolari che insinuano sia infe-
stato da fantasmi. La concessione a titolo gratuito dell’edificio, si sovrappone alle dicerie e Pasquale 
coglie l’occasione di andarci ad abitare, risolvendo in questo modo la sua problematica finanziaria 
e riconquistando finalmente la stima e l’affetto della giovane moglie Maria.
Pasquale è un’anima ingenua. D’impatto la sua capacità di resistere senza mai voltarsi, è saldo, ma 
anche eroico nel suo modo di presentarsi al pubblico.
È proprio vero, Carlo Giuffré nel suo ultimo spettacolo prima dal ritiro dalle scene, ha dato il meglio 
di sé supportato anche dall’atmosfera creata nelle stanze, con luci simili a un crepuscolo e una 
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i fantasmi della vita reale

«Noi abbiamo bisogno di questi fantasmi»: è la battuta conclusiva dell’opera di De Filippo Que-
sti fantasmi. Questa frase racchiude in sé l’intero significato dell’opera, al cui interno i fantasmi 
rappresentano anche gli amanti della giovane moglie del protagonista Pasquale, uomo anziano 
interpretato da Carlo Giuffré. Egli, trasferitosi in un palazzo del ‘600, spera di poter guadagnare 
qualcosa da questo, trasformandolo in una pensione e ricavando del denaro che l’uomo avrebbe 
utilizzato per mantenere in modo adeguato la moglie Maria (Maria rosaria Carli), che lui ama 
molto ma che lo tradisce. Tuttavia il povero Pasquale non riesce nel suo intento, perché, secondo 
alcune leggende, la casa è infestata dai fantasmi, fatto che spaventa molto la possibile clientela. 
L’uomo finisce per credere a queste leggende a causa degli oggetti scomparsi, rubati in realtà dal 
portiere raffaele (Piero Pepe), e a causa delle apparizioni di un fantasma. Questo, infatti, è Alfredo 
(Paolo Giovanucci) l’amante della moglie, che finge di essere un fantasma per spaventarlo ma al 
tempo stesso compra il mobilio necessario allo stabile. Il protagonista, anche grazie alla magistrale 
interpretazione di Giuffré, non sembra essere a conoscenza della realtà. In verità, egli è consapevole 
di ciò che accade ma preferisce dimostrarsi all’oscuro per continuare a ricevere il denaro. L’opera 
è stata piacevole e non priva di colpi di scena come l’apparizione dei fantasmi della famiglia che 
possedeva la casa prima di Pasquale. L’interpretazione degli attori è stata notevole, fatta eccezione 
per alcuni casi. Infatti l’attrice che interpretava Maria è risultata a volte inopportuna ed esagerata. 
Senza dubbio, punta di diamante del cast è Giuffré con il suo stile elevato che ha fatto emergere 
egregiamente la condizione precaria di Pasquale nel monologo finale dove pronuncia la frase «Noi 
abbiamo bisogno di questi fantasmi».
I fantasmi di Pasquale sono questi benefattori che cercano di spaventarlo per intimorirlo, ma al 
tempo stesso lo aiutano. A mio parere, anche nella realtà attuale, ogni essere umano ha fantasmi 
simili a quelli di Pasquale. Per noi essi sono paure, angosce e superstizioni che spingono ogni uomo 
ad agire per determinati motivi e influenzano il nostro operare, come per esempio ‘l’uomo nero’ per 
un bambino. Sono pensieri intangibili e irrazionali, frutto delle esperienze vissute da ognuno. Per 
questo, forse, ha ragione De Filippo a definirli fantasmi perché essi condizionano il modo di vivere 
di ciascuno senza che ci accorgiamo.

Chiara Celot 

una commedia tra realtà e ambiguità

Un palazzo seicentesco infestato da misteriosi fantasmi, un uomo mediocre, una moglie infedele: 
questi gli ingredienti principali della commedia drammatica Questi fantasmi di Eduardo De Filippo, 
magistralmente interpretata da un grande artista quale Carlo Giuffré. Una commedia che fa riflet-
tere, che nasconde dietro il sorriso l’amarezza e le lacrime della condizione del protagonista, una 
condizione comune a tutti e in cui ciascuno può riconoscersi.
Pasquale Lojacono è, infatti, un uomo qualunque che cerca in tutti i modi di riconquistare la moglie 
Maria (Maria rosaria Carli), una donna molto più giovane di lui che da tempo lo tradisce con un 
altro uomo, Alfredo (Paolo Giovannucci). Per raggiungere il suo obiettivo, Pasquale e la moglie si 
trasferiscono in un appartamento ricavato in un antico palazzo seicentesco che si dice infestato da 
spiriti. Leggenda o verità? Non è certo questo il punto su cui si interroga Pasquale, e perciò egli tace 
sugli eventi ‘paranormali’ che avvengono in quella casa: misteriose figure che escono dall’armadio, 
soldi che sembrano moltiplicarsi, strane apparizioni… Situazioni tutto sommato sopportabili nel 
momento in cui gli affari familiari sembrano migliorare, finché la pancia è piena e l’aspetto mate-

i fantasmi come fuga dalla realtà

Questi fantasmi è una commedia di Eduardo de Filippo, che è riuscito a cogliere il successo del pub-
blico grazie alla parte comica e alla parte tragica presenti in questo spettacolo teatrale. Con questa 
commedia Eduardo vuole approfondire un tema che non è molto presente nella vita di oggi, vale a 
dire il desiderio che le persone hanno nel credere in qualcosa di irraggiungibile. (…) Lo spettacolo 
strappa molto risate al pubblico, e fa rivivere sensazioni rare, perché non si vede spesso a teatro uno 
spettacolo che contiene sia la parte comica che quella tragica. 
È una straordinaria messa in scena, soprattutto grazie agli attori che hanno dato una interpretazio-
ne moderna e tradizionale, muovendosi perfettamente nella scena e dando una regia senza pause 
lunghe, con un ritmo tipico da commedia. 
Quello che mi sento di dire è che mi è piaciuto molto, perché sono riusciti a suscitare in me una 
certa curiosità nello svolgersi delle scene, e, guardandolo sono riuscita a capire il significato che 
c’era dietro a questa straordinaria interpretazione. Forse è vero, a volte, se lo si vuole si può credere 
in qualcosa che, anche sapendo che è una figura immaginaria creata dalla mente, fa stare bene: è 
come un sogno immaginario che l’uomo costruisce per liberarsi dalla realtà che lo circonda. 
Sono stata molto soddisfatta di questo spettacolo a cui ho potuto partecipare e, consiglio a tutte le 
persone di andarlo a vedere per concedersi due ore di serenità e divertimento.

Desirè Truant

uno spettacolo riuscito

Questi fantasmi è una commedia teatrale scritta da Eduardo de Filippo nel 1945, e che è tornata in 
teatro con Carlo Giuffré, un bravissimo attore che ha saputo interpretare al meglio il protagonista 
di quest’opera. Pur essendo stata scritta il secolo scorso, con alcuni accorgimenti sono riusciti a 
renderla un’opera attuale. Il problema economico che affligge il protagonista è un problema che 
colpisce molti di noi anche oggi. (…) Lo spettacolo, pur trattando un tema a tratti drammatico, è 
riuscito a far ridere gli spettatori attraverso le battute dei personaggi. Un altro elemento che ha 
reso questo spettacolo divertente è che è stato utilizzato il dialetto napoletano. Hanno trasformato 
questa commedia in una commedia napoletana. La scena è stata esaltata dall’interpretazione stra-
ordinaria degli attori, e dai gesti che loro stessi hanno compiuto. Sono riusciti a dare importanza 
anche ai piccoli gesti della quotidianità, come ad esempio bere un caffè. Giuffré poi ha dato il suo 
importante contributo: è stato in grado di cambiare con grande abilità il suo registro, passando ad 
esempio da un registro ironico a uno dolce verso la moglie. La scenografia è stata ben costruita, 
e lo spazio scenico ben arredato. Quello che più mi ha colpito della scenografia sono stati i lampi 
e i tuoni. I personaggi sono stati interpretati molto bene dagli attori, che sono stati in grado di 
trasmettere le personalità di queste persone, i loro pensieri e le loro emozioni. Lo spettacolo è stato 
poi suddiviso in atti, dove gli attori hanno potuto modificare lo spazio scenico. Ho trovato questo 
spettacolo molto curato in tutti i suoi aspetti e attinente all’opera. 

Alessia Zoccolan 

Classe 3^C

I.S.I.S P. SARPI
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di noi, che rappresentano le nostre paure, i nostri desideri, le certezze a cui vorremmo aggrapparci. 
A proposito di questo, la battuta finale di Pasquale, pur concedendo libertà di interpretazione e 
mantenendo una certa ambiguità, arriva allo spettatore con incredibile forza espressiva, lasciando 
un po’ di amarezza e anche un po’ di malinconia al pubblico, memore del fatto che sarebbe stata 
una delle ultime esibizioni del grande Carlo Giuffré.

Irene Baldissin, Alessandra Lupis 

da ghostbusters a ghostmakers: la situazione degli uomini di ieri, 
oggi e domani

«Abbiamo bisogno di questi fantasmi!». Ecco le parole con cui Carlo Giuffré congeda il pubblico 
nella sua ultima rappresentazione al Teatro Verdi di Pordenone nella fredda serata di giovedì 21 
febbraio 2013. Una frase lapidaria, tanto essenziale quanto estremamente vera.
L’orizzonte dell’uomo è «umano, troppo umano» diceva Schopehauer, perciò nella realtà quoti-
diana diventa quasi inevitabile cercare di oltrepassarlo sino quasi a giungere al di là dei confini del 
razionale. Forse per questo la storia di Pasquale Loiacono ha riscosso tanto successo: perché in lui 
ciascuno vede un po’ di se stesso.
Una commedia piacevole, ma non certo spensierata, Questi fantasmi di Eduardo De Filippo con 
Carlo Giuffré come regista e interprete principale è ambientata in un palazzo seicentesco di Napoli, 
avvolto da una leggenda inquietante. Si dice infatti che nell’edificio, composto da 366 stanze, una 
per ogni giorno dell’anno, fossero stati murati vivi nella loro camera da letto la moglie dell’origina-
rio proprietario e il suo amante, colti nell’atto di adulterio. Pasquale, il protagonista, riceve questo 
palazzo gratuitamente, con la sola accortezza da parte sua di effettuare precisi riti in certi momenti 
della giornata, in modo da scongiurare la presenza dei fantasmi con i vicini, mostrando invece che 
nell’abitazione è possibile condurre una vita normale.
Nella permanenza del signor Loiacono e della moglie Maria (Maria rosaria Carli) la residenza è 
controllata dal portiere raffaele (Piero Pepe), il quale non fa che alimentare le fantasie di Pasquale 
in merito all’esistenza di queste presenze soprannaturali. L’azione centrale si articola attorno ad 
una serie di ambiguità che portano il protagonista a credere dei fantasmi l’amante della moglie, 
Alfredo (Claudio Veneziano) e la famiglia di questo accorsa per denunciare la relazione illegittima: 
a questo proposito va sottolineato il contributo coinvolgente e accattivante della moglie di Alfredo, 
interpretata da Antonella Lori, che, grazie all’energia espressiva e ad un pizzico di effetti speciali, è 
riuscita a catturare l’attenzione anche dello spettatore più distratto.
Pasquale, nonostante tutto, rimane ignaro fino alla fine di quello che la moglie faccia in sua assenza 
e, esprimendo la sua disperazione nel ricordare un passato felice con una donna che resta comun-
que molto più giovane di lui, ma che non è più quella di un tempo, fa riflettere il pubblico che 
invece conosce la realtà dei fatti. Si avverte nel suo personaggio il dramma esistenziale dell’uomo 
che percepisce lo scorrere incalzante di un tempo che non potrà più essere restituito, di quell’essere 
umano che giunge al momento di trarre le somme della sua esistenza, realizzando con l’amaro in 
bocca che non gli è rimasto null’altro che sperare nell’aiuto di questi fantasmi, pur con la consa-
pevolezza che, come dice lo stesso De Filippo «I fantasmi non esistono...li creiamo noi, siamo noi 
i fantasmi!».
Così Pasquale non mette in dubbio che i soldi lasciati dall’amante di Maria appartengano effetti-
vamente ad un uomo in carne ed ossa e non ad un fantasma come invece lui crede, poiché poco 

rialistico della vita viene soddisfatto. Ma ciò che lascia lo spettatore interdetto è la sottile ambiguità 
che si cela dietro la figura del protagonista: Pasquale è cosciente della situazione in cui sta vivendo 
o è solamente un bravo approfittatore, che, senza farsi troppe domande, riesce a trarre vantaggio 
da ogni situazione? Una domanda che resta sospesa per tutta la commedia e che nemmeno alla 
fine trova una risposta chiara e lampante.
L’interpretazione magnifica di Giuffré riesce abilmente a destreggiarsi in tutte le sfaccettature di 
questo complesso personaggio, dalle battute comiche a quelle più pungenti e amare, spalleggiata 
sempre dalla complicità del portiere, interpretato da Piero Pepe, aiutante ma allo stesso tempo rovi-
na del protagonista; il tutto in una scenografia molto fedele all’originale, caratterizzata da quei due 
balconi dai quali Pasquale intrattiene lunghi monologhi con il dirimpettaio, il professor Santanna, 
silenzioso interlocutore e invisibile spettatore di ciò che accade sulla scena.
La commedia di Eduardo, scritta nel 1946, sembra non sentire il peso degli anni e si ripropone 
prepotentemente sulla scena, attuale più che mai. Una attenta riflessione sull’uomo moderno, 
che non nasconde le illusioni e le contraddizioni di un mondo che cambia molto rapidamente; un 
mondo fatto di luci e di ombre, popolato da fantasmi invisibili pronti a spaventarci quando meno 
ce lo aspettiamo. Ma questi fantasmi esistono davvero? Sono loro che si divertono a tormentare 
l’esistenza dell’uomo comune? o sono pretesti, scuse dietro alle quali ciascuno di noi si nasconde 
per celare una verità amara, troppo scomoda per poterci convivere? Forse aveva ragione Eduardo 
quando, nelle battute finali di Questi fantasmi scriveva: «I fantasmi non esistono… li creiamo noi, 
siamo noi i fantasmi!».

Marica De Pascalis 

i fantasmi sono i veri protagonisti della storia 

Lo spettacolo Questi fantasmi tratto dall’omonimo testo di Eduardo De Filippo, è a metà tra la 
commedia e la tragedia. I cambi di scenografia dividono la vicenda in tre parti, e in tutti e tre i casi 
l’ambientazione rende perfettamente l’atmosfera della storia: nella prima parte, con la pensione 
di lusso da allestire, si presentano figure buffe come quelle dei facchini, e ci sono dialoghi friz-
zanti e spassosi (recitati in dialetto napoletano) di Pasquale (il protagonista) e il simpatico portiere 
raffaele; nella seconda parte hanno inizio gli intrighi, gli equivoci e i problemi, e il clima si fa più 
malinconico; per arrivare poi alla parte conclusiva, in cui l’ambientazione torna ad essere spoglia 
e, insieme alle luci e ai dialoghi sotto tono, costituisce il finale, estremamente amaro. Anche gli 
effetti speciali utilizzati per rappresentare le apparizioni dei presunti fantasmi sono molto efficaci, e 
l’attenzione dello spettatore durante tutto lo spettacolo è mantenuta sempre viva dai vari giochi di 
luci. Alcuni elementi della scenografia sono particolarmente apprezzabili: ad esempio i due balconi, 
fondamentali in diverse occasioni, e anche la ricostruzione del palazzo seicentesco nel complesso. 
Per quanto riguarda gli interpreti, sono tutti abilissimi, fatta eccezione forse per Maria rosaria Carli, 
che non ha saputo impersonare fino in fondo il carattere passionale, sensibile e anche tormentato 
di Maria. Gli altri, specialmente Carlo Giuffré, nel ruolo di Pasquale, e Paolo Giovannucci in quello 
di Alfredo, l’amante, sono stati capaci di trasmettere tutte le sfaccettature dei loro personaggi: il 
primo, un uomo che non ha mai assaporato la vittoria o il successo, ma profondamente innamorato 
della sua giovane moglie, il secondo, più ricco e spavaldo, che alla fine dei conti rivela il suo animo 
buono, facendosi da parte, pur con dispiacere. Grazie alla loro interpretazione la parte finale è stata 
molto emozionante e coinvolgente per il pubblico, che era partecipe e interessato, nonostante lo 
spettacolo sia durato più di tre ore. È stata una rappresentazione piacevole, e ha offerto diversi 
spunti di riflessione: i fantasmi sono i veri protagonisti della storia, quei fantasmi creati da ciascuno 
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a rendere l’ambiente molto suggestivo e costituire una cornice perfetta per la rappresentazione.
Per quanto riguarda la performance degli attori si sono particolarmente distinti Carlo Giuffré, no-
nostante il suo prossimo abbandono delle scene, e Piero Pepe nei panni del portiere, i quali hanno 
saputo offrire un grande spettacolo e un’esemplare interpretazione. Meno brillante è stata Maria 
rosaria Carli, la cui recitazione si è rivelata, in certe scene, troppo enfatizzata e poco spontanea. 
C’è, però, da dire che non è certo facile reggere il confronto con l’esperienza di un attore del calibro 
di Giuffré. Tuttavia, nel complesso, la commedia si è risultata avvincente e gradevole. ragione di 
tale successo va ricercata, probabilmente, nella sua caratteristica principale di commedia comica, 
ma al tempo stesso amara. Pasquale Lojacono diventa il simbolo dell’uomo che, pur essendo con-
sapevole delle brutture della realtà, vuole trasformare i fantasmi cattivi in buoni e fa riflettere sulla 
necessità umana di aggrapparsi a qualcosa di irragionevole ma che assicura tranquillità.

Viviana Alberti, Marzia Moras 

il teatro della vita nasce al buio

Al Teatro Verdi di Pordenone il sipario si apre con il palcoscenico avvolto dal buio. È la commedia 
della vita che sta per nascere al buio, ancora una volta, come avviene spesso nelle commedie di 
Eduardo De Filippo. Questa volta però, ad interpretare Questi fantasmi è Carlo Giuffré, che vuole 
celebrare proprio il maestro napoletano portando nei teatri d’Italia la sua commedia, nella tournée 
che segnerà il suo definitivo abbandono delle scene.
Una performance riuscita alla perfezione. Già dall’inizio della rappresentazione era infatti chiaro 
l’intento di rimanere fedele il più possibile al testo originale. Così una fioca luce illumina lo stanzone 
dell’appartamento in cui si svolge la vicenda solo dopo qualche minuto, facendo sì che l’atmosfera 
rimanga sospesa fin tanto che raffaele, il ‘guardiaporte’, compare al centro del sipario, recando 
con sé una candela. La scena viene quindi illuminata e risulta evidente come questa sia disposta 
ed organizzata esattamente com’è descritta da De Filippo nell’incipit della sua opera: semplice e 
dettagliata al tempo stesso, né spoglia né esagerata, sicuramente d’impatto.
Mentre raffaele è indaffarato con i facchini nello spostare armadi, sedie e tavoli per l’imminente 
arrivo di un ospite, il pubblico sembra divertito e rilassato, ma si percepisce che qualcosa in scena 
sta per accadere: dapprima attraverso una voce in lontananza, che già suona familiare, poi in carne 
ed ossa sul palcoscenico, giunge infatti Carlo Giuffré, l’ospite che raffaele stava aspettando, il pro-
tagonista Pasquale Lojacono. Invecchiato e stanco certo, ma emozionante e magistrale come ci ha 
sempre abituato. La commedia vera e propria può così avere inizio, creando nel pubblico una tale 
illusione scenica che il tempo sembra scorrere più veloce del normale. La lontananza fra gli spetta-
tori e i protagonisti si assottiglia sempre più, specialmente durante il colloquio fra il protagonista 
e il portinaio (Piero Pepe), una delle scene più divertenti della commedia. L’illusione scenica viene 
tuttavia spezzata quando ad entrare in scena è Maria (Maria rosaria Carli), la moglie di Pasquale 
Lojacono. Il suo modo di recitare è infatti ambiguo: alterna urla a sussurri, si muove come in mano 
ad un burattinaio e rende così la scena irrimediabilmente finta, facendo notare quella finzione tea-
trale che fino a quel momento non si era percepita.
Fortuna vuole che in scena sia presente un maestro vero come Carlo Giuffré che, nel commosso e 
sincero monologo finale, che non segna solo la fine della commedia ma il termine stesso della sua 
carriera, si supera con un’interpretazione straordinaria. Nonostante sia ormai agli sgoccioli della sua 
vita teatrale, egli dice di aver ancora bisogno di ‘questi fantasmi’, così come ne ha bisogno Lojacono 
per pagare i suoi debiti. Il bisogno di Giuffré cela tuttavia la voglia di non fermarsi e di continuare a 

gli importa della provenienza reale delle cose; determinante è al contrario il possibile uso che può 
essere fatto di esse, elargite secondo il suo modo di vedere il reale di tanto in tanto dalla ‘fortuna’. 
Per stare bene dunque occorre avere questi fantasmi come aiutanti, bisogna crearseli, è conve-
niente crederci. Tuttavia la resa dei conti arriva per tutti: non è possibile vivere in eterno facendo 
affidamento su qualcosa che non esiste. Il fatto di cercare del buono dove non può esserci o di 
avere fiducia in un futuro migliore non fa che deludere Pasquale, che alla fine comprende di aver 
ormai perso l’unica cosa a cui avrebbe dovuto prestare attenzione: Maria, sua moglie, stufa della 
vita precaria che lui stesso le offre e desiderosa di scappare con il suo amante.
Infine Alfredo, sentendo le parole commoventi di Pasquale che, sull’orlo del pianto, riscopre l’amore 
per la moglie sempre più distante, decide di farsi da parte, da un lato mandando in fumo i sogni di 
Maria, ma rispettando i sentimenti di un vecchio solo e disperato, dall’altro dimostrando insomma 
di essere un insieme di anima e corpo.
Tutta la vicenda è recitata in un dialetto napoletano adattato e comprensibile, che enfatizza nei suoi 
tratti la duplicità interpretativa, oscillante tra il comico e l’amaro. Pur nella sua lunghezza e nell’u-
nicità dell’ambientazione (sempre la stessa stanza del palazzo) lo spettacolo risulta coinvolgente, 
soprattutto per i numerosi spunti di riflessione che offre rappresentando delle situazioni umane 
sempre attuali e condivise sotto diversi aspetti. Una piccola pecca è forse l’interpretazione data di 
Maria, che in alcuni momenti poteva risultare forzata e smascherare la finzione scenica, ma visto 
nel complesso questo racconto di delusioni, illusioni e della voglia dell’uomo di ricominciare, è sicu-
ramente riuscito a trasmettere il messaggio di De Filippo, coinvolgendo uomini, donne e fantasmi!

Giulia Zanetti 

una commedia comica e amara: la ragione di un grande successo

Giovedì 21 febbraio 2013 abbiamo assistito alla commedia di Eduardo de Filippo Questi fantasmi. 
Il protagonista, Pasquale Lojacono, interpretato da Carlo Giuffré, e la sua giovane moglie Maria 
(Maria rosaria Carli) si trasferiscono in un sontuoso palazzo secentesco, in cui potranno abitare 
gratuitamente con l’incarico di sfatare le antiche voci riguardo alla presenza di fantasmi. Pasquale 
si impegna, dopo vari fallimenti, ad aprire una pensione sfruttando le camere dell’appartamento.
Tuttavia, nelle stanze aleggia (anche in carne e ossa!) la presenza di Alfredo, amante della moglie, 
che Pasquale ritiene essere un fantasma e del quale non si insospettisce, né spaventa in quanto 
riceve da lui generosi regali.
Non sopportando più la convivenza con il marito, Maria decide di fuggire con Alfredo, ma i suoi 
familiari si recano da Pasquale per denunciare il tradimento, venendo a loro volta scambiati per fan-
tasmi. Alfredo torna con la moglie e Pasquale, senza più i regali, è in difficoltà economiche. Quando 
lo incontra di nuovo, tornato per Maria, lo riconosce come ‘fantasma’ e gli rivela il suo amore per 
la moglie e il dispiacere di non poterle assicurare una vita dignitosa. Alfredo, commosso da quelle 
parole, regala a Pasquale il denaro desiderato. Efficace, eloquente la battuta finale «noi tutti abbia-
mo bisogno di questi fantasmi». Questa frase, come l’intera commedia è, del resto, costruita molto 
abilmente sull’ambiguità. Infatti non si riesce mai a capire se il protagonista abbia compreso la vera 
realtà dei fatti o sia rimasto convinto fino in fondo dell’esistenza dei fantasmi. 
Alla leggerezza e alle battute umoristiche del primo atto si passa ad un secondo tempo dove ven-
gono affrontate tematiche più amare e impegnative, che mettono a nudo il lato più meschino e 
disonorevole di Pasquale, disposto addirittura a condividere la donna che ama con un altro uomo.
Senza dubbio la scenografia molto realistica, insieme agli appropriati effetti di luce, ha contribuito 
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lusso, fa ingenti investimenti, acquista mobili di valore in previsione di un’attività di successo come 
albergatore. È aiutato nel suo intento da dei cosiddetti fantasmi, che il protagonista vede come 
figure positive e benevole. A dar man forte alle strampalate credenze di Lojacono c’e il portiere 
(Piero Pepe), con il quale intrattiene comici scambi di battute che ravvivano la rappresentazione.
A lungo andare però i problemi economici e familiari si fanno sentire, soprattutto perché viene a 
mancare il provvidenziale aiuto dei fantasmi.
Pasquale infatti non comprende o finge di non comprendere che il benevolo fantasma che lascia 
laute mance nella tasca del suo cappotto è in realtà Alfredo (Paolo Giovannucci) l’amante della sua 
giovane moglie Maria (Maria rosaria Carli). E qui nasce l’ambiguità sulla buona o cattiva fede del 
protagonista, che accompagnerà gli spettatori fino alla fine della rappresentazione. La magistrale 
interpretazione di Carlo Giuffré porta in scena tutta la complessità della figura di Pasquale Lojaco-
no: egli è uno sconfitto, tenuto in piedi da un’esile speranza e per certi versi da un po’ d’indiffe-
renza. Secondo lui tutto in ogni caso si sistemerà, la vita continuerà come prima, ci saranno nuovi 
progetti irrealizzabili e nuove illusioni. Per lui è facile affidarsi a chi porge il suo aiuto in silenzio, e 
ancora più facile accettare una realtà onirica ed irrazionale, pur di fuggire dai problemi della vita.
Gli interpreti di questa commedia sono riusciti a far emergere delle condizioni comuni a tutti gli 
uomini, come la speranza, l’illusione, il senso di sconfitta, arrivando in alcune occasioni anche alla 
disperazione. Lo spettatore si sente coinvolto nella rappresentazione proprio perché vede concretiz-
zati negli stessi stati d’animo, sotto forma di fantasmi, in carne ed ossa sul palcoscenico.
Forse ci saranno anche per tutti noi, come per Pasquale Lojacono dei nuovi fantasmi, inquietanti e 
provvidenziali che ci accompagneranno nel nostro cammino.
   Elena Coan 

Quando l’ambiguità si fa spettacolo

Il 21 e il 22 febbraio 2013 il Teatro comunale Giuseppe Verdi di Pordenone è stato invaso dai 
fantasmi: non quelli che tutti potrebbero immaginare, creature soprannaturali che terrorizzano gli 
uomini dalla notte dei tempi e a cui fa pensare ogni minimo scricchiolio, bensì dai protagonisti della 
commedia Questi fantasmi di Eduardo De Filippo. opera dal sapore agrodolce, Questi fantasmi 
racconta le vicende di Pasquale Lojacono (Carlo Giuffré) e della sua giovane moglie, Maria (Maria 
rosaria Carli). I due vanno ad abitare in un appartamento di un palazzo seicentesco che non si 
potrebbero permettere ma che viene dato loro quasi gratuitamente dal proprietario a causa di un 
piccolo problema: gira voce che sia infestato da terribili fantasmi. Nonostante a Pasquale spetti il 
compito di sfatare tali voci in cambio dell’alloggio, suggestionato dagli spettrali racconti del por-
tiere (Piero Pepe) scambia Alfredo (Paolo Giovannucci), l’amante della moglie, per un fantasma. 
Approfittando dell’apparente (o forse no?) ingenuità di Pasquale, il giovane uomo cerca di aiutare 
economicamente la coppia, quasi per avere la coscienza pulita, fingendosi uno spirito benevolo. 
La vita nell’appartamento prosegue tranquillamente tra una tazzina di caffè e una chiacchierata 
col Professor Santanna, il dirimpettaio, finché Maria non sopporta più la strana situazione che si è 
venuta a creare e decide di fuggire con l’amante. A questo punto intervengono tuttavia i familiari 
di Alfredo che riescono ad allontanarlo da Maria ma vengono scambiati a loro volta per fantasmi da 
Pasquale. Alla partenza del giovane amante, seguono chiaramente le difficoltà economiche della 
coppia, che vede svanire di fronte ai propri occhi il sogno di trasformare l’appartamento in un alber-
go. Il povero Pasquale, disperato per la situazione venutasi a creare, confessa il proprio amore per 
la moglie e la preoccupazione di non riuscire a renderla felice ad Alfredo che, venuto per salutare 
un’ultima volta la bella Maria, viene nuovamente scambiato per un fantasma. Commosso, decide 

coltivare la sua passione, il suo mestiere, la sua vita.
Se quello del Teatro Verdi è dunque un Giuffré ormai stanco ed affaticato, prossimo al ritiro, come 
non augurarsi che possa cambiare idea?

Michele Nardi 

il fantasma di ogni uomo

Uno spettacolo davvero coinvolgente e soprattutto toccante, come accade a tutti i drammi che han-
no un messaggio profondo e sempre attuale da condividere. Questi fantasmi, tratto dall’omonima 
opera di De Filippo, si è rivelato uno spettacolo anche molto vivo che, pur sapendo rimanere fedele 
al testo, è riuscito a coniugare una storia ambientata in un recente passato e la tecnologia moderna. 
Bellissimo infatti il gioco di luci colorate che riusciva a rendere l’atmosfera magica e incantevole.
Ho trovato sorprendente anche la cura nei dettagli della scenografia, nei decori e nella scelta dei 
mobili in particolar modo: quest’attenzione, infatti, palesa la volontà del regista di rimanere fedele 
all’opera di De Filippo. Quando il sipario si è sollevato, ho provato infatti la profonda gioia e par-
tecipazione comune a tutti i lettori che possono osservare quanto soltanto letto nella lunga e det-
tagliata didascalia dell’autore e ho atteso con ansia la comparsa di Carlo Giuffré, la cui recitazione 
si è rivelata magistrale anche se inizialmente è stato leggermente difficile seguirla con attenzione. 
Divertente anche l’interpretazione di Don rafè: Piero Pepe è riuscito con indubbia comicità a calarsi 
nella gretta mentalità di questa macchietta teatrale che ricorda tristemente anche personaggi del 
mondo contemporaneo. Non particolarmente apprezzabile, invece, la recitazione della moglie di 
Pasquale, Maria. I continui e improvvisi sbalzi nel tono della voce sono risultati spesso finti e hanno 
portato sovente alla rottura dell’illusione scenica, condizione fondamentale della rappresentazione 
teatrale.
Commovente, invece, la scena conclusiva, in particolar modo il monologo del protagonista. Una 
scena ricca di pathos che ha rappresentato anche il congedo doloroso di Giuffré dalla scena tea-
trale. La voce tremante per l’emozione e la fragilità con la quale si è mostrato al pubblico nella sua 
commozione mi hanno colpito particolarmente.
Bello anche il messaggio lasciatoci da Pasquale: «Ho bisogno di questi fantasmi». Un invito a riflet-
tere sul dramma che ogni uomo in ogni tempo vive. Che cos’è infatti un fantasma se non la paura 
di affrontare questo mondo pur rimanendone al tempo stesso consapevoli? Un’esitazione perenne 
che il regista e soprattutto gli attori sono riusciti a comunicare con ironia e semplicità rendendola 
oggetto di un pensiero profondo che ha catturato giustamente l’applauso entusiasta di tutta la sala.

Alberta Polo del Vecchio 

i fantasmi che ci accompagnano

Un palazzo seicentesco popolato da fantasmi, un uomo pieno di speranze, ma poche certezze, con 
una moglie che lo tradisce: questi gli ingredienti fondamentali della commedia scritta da Eduardo 
de Filippo nel 1946 e portata in scena al Teatro Verdi di Pordenone per la regia di Carlo Giuffré.
Una commedia però dal sapore dolce-amaro. Pasquale Lojacono (Carlo Giuffré), uomo squattrina-
to, accetta un contratto un po’ particolare con il proprietario di un palazzo seicentesco a Napoli: 
dovrà sfatare la credenza sull’esistenza di fantasmi nella casa in cambio di cinque anni di affitto 
gratuito del quarto piano del palazzo. Parte pieno di entusiasmo con il progetto di una pensione di 
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un espressivo uso delle luci, ad opera di Aldo Terlizzi e le altrettanto efficaci musiche di Francesco 
Giuffré, ma soprattutto con la magistrale recitazione del regista stesso e degli altri componenti della 
compagnia, fra cui spiccano un astuto e perspicace portiere, Piero Pepe, e una frizzante Antonella 
Cioli, moglie abbandonata con i figli, e un generoso, e in fondo, compassionevole amante, Paolo 
Giovannucci, rende appieno l’atmosfera agrodolce della vicenda, l’ambiguità di un protagonista 
che non fa trapelare se non sa davvero o finge di non sapere, ma che alla fine si rivela in tutta la sua 
autenticità di uomo fragile e stremato, ma ancora capace di provare grandi sentimenti, sconfitto 
ma che difende la sua dignità.

Giulia Popaiz 

ridere e riflettere con Questi fantasmi

Straordinaria interpretazione di Questi fantasmi di De Filippo al Teatro Verdi di Pordenone, per la 
regia Carlo Giuffré, nella sua ultima tournée prima del ritiro dalle scene.
Ambientata in un antico palazzo secentesco, secondo le leggende popolari infestato dai fantasmi, 
la storia ha come protagonista Pasquale Lojacono (lo stesso regista) e il suo infelice matrimonio con 
la giovane Maria, interpretata da Maria rosaria Carli, che non è stata eccezionale come il resto del 
cast, forse perché troppo impostata e risultando, così, poco sincera.
Lojacono, pur di rendere felice la sua sposa e garantirle tutto quello di cui ha bisogno, è disposto 
persino ad accettare la sua relazione con Alfredo (Francesco D’Angelo), un uomo sposato, iden-
tificandolo con uno di quei fantasmi che infestano la casa. Se il protagonista sia a conoscenza di 
quello che accade intorno a lui o se creda veramente agli spettri, questo si scopre soltanto alla fine, 
ma non completamente.
Proprio in questo la rappresentazione è stata molto efficace, perché ha saputo esprimere al meglio 
l’essenza di questa che è un’opera tragicomica, che fa sì sorridere, ma al tempo stesso riflettere. 
Se, infatti, all’inizio le risate sono assicurate anche grazie al bravissimo Piero Pepe, interprete di 
raffaele, il furbo portiere, a partire dal secondo atto l’atmosfera si fa più seria e lo spettatore viene 
invitato a riflettere su quello che lo stesso Eduardo De Filippo voleva rappresentare con questa 
commedia: la necessità che noi uomini abbiamo di crearci dei fantasmi, che ci aiutino a nascondere 
la realtà delle cose.
Uno spettacolo riuscito in ogni suo scopo e sotto ogni punto di vista, dalla scenografia e dallo stra-
ordinario uso delle luci e dei suoni. Uno spettacolo degno di Carlo Giuffré che esce così dal teatro 
in grande stile.

Davide Nogherot 

i fantasmi, emblema della debolezza umana 

Carlo Giuffré sceglie la sua Napoli per l’ultima tournée teatrale, proponendo al pubblico l’intramon-
tabile (e a lui particolarmente caro) Eduardo de Filippo. La versione propostaci di Questi fantasmi si 
caratterizza quindi per un sentito coinvolgimento del regista-attore protagonista che si traduce in 
un’interpretazione magistrale dell’opera. 
Fin dalle prime battute infatti il pubblico è immerso completamente nell’atmosfera napoletana, la 
scenografia riesce a rendere in modo estremamente efficace il palazzo in cui si svolge la vicenda. 
Scenografia che molto semplicemente riproduce l’interno di una stanza del palazzo e i due balconi 
da cui il protagonista ama affacciarsi.

quindi di saldare i debiti di Pasquale e non farsi più vedere.
Questi fantasmi non è certo una commedia nata col puro scopo di far ridere: eccezion fatta per un 
primo atto scoppiettante e divertente soprattutto grazie alla presenza del furfantesco e irrinuncia-
bile portiere, interpretato magistralmente da Piero Pepe, a partire dal secondo atto l’attenzione si 
focalizza sulle preoccupazioni e le insicurezze di un pover’uomo che nella vita non è mai riuscito 
ad avere successo e si è ridotto a vivere con dei soldi di cui non conosce la provenienza… o forse 
è tutta finzione? L’ambiguità di questo personaggio è infatti al centro della commedia: nessuno 
saprà mai se Pasquale creda davvero in questo spirito incredibilmente benevolo o se, consapevole 
del rapporto extra-coniugale della moglie, approfitti della situazione nella speranza di risollevarsi 
economicamente.
Su una cosa però non si discute: tale ambiguità è stata espressa alla perfezione da un grande Carlo 
Giuffré che, nonostante la veneranda età di 83 anni, ha interpretato il personaggio di Pasquale Loja-
cono con un realismo e un pathos a dir poco eccezionali. Di pari bravura si è dimostrata Antonella 
Cioli, nei panni della moglie tradita, grazie a un’interpretazione energica e molto ironica; un po’ 
troppo marcata e forzatamente patetica è stata invece la recitazione di Maria rosaria Carli. Impec-
cabile infine l’allestimento scenografico a cura di Aldo Terlizzi, tradizionale ed estremamente pulito 
in tutti e tre gli atti; stupendo anche l’utilizzo delle luci, in particolare nella scena in cui compare la 
famiglia di ‘anime dannate’. Uno spettacolo imperdibile sia per gli amanti del teatro di De Filippo 
sia per i profani. Anche perché questa sarà l’ultima tournée di Carlo Giuffré.

Federica Castrianni, Gian Marco Zaghet

tutta l’amarezza, e l’ironia, dei nostri fantasmi

I fantasmi non esistono. o forse si? Forse non son spettri di anime dannate che si aggirano ancora 
nel mondo dei vivi, ma sono le nostre paure, i nostri ‘non detti’, le scuse che creiamo per giustificare 
noi stessi e a cui ci imponiamo di credere, le illusioni vane che continuiamo a coltivare, perché non 
riusciamo o non vogliamo vedere la realtà. Questi sono i veri fantasmi che aleggiano nel palazzo 
secentesco dove, in un appartamento, ricreato da una meravigliosa ed efficace scenografia, si tra-
sferisce Pasquale Lojacono (Carlo Giufrè), assieme alla moglie Maria (Maria rosaria Carli). Se ini-
zialmente sembra che gli spettri possano essere quelli, spaventosi e dispettosi, che descrive l’astuto 
portiere raffaele (Piero Pepe), presto diviene chiaro che sono ben altre le ombre che infestano le 
mura del palazzo: il desiderio di riscatto e la speranza di mettere da parte una vita fatta di delusioni 
e sconfitte di Pasquale, reso in tutta la sua drammatica solitudine da una magistrale interpretazione 
da Carlo Giuffré, che, forse anche perché preso dal sogno di una rivincita, non capisce o finge di 
non capire ciò che accade veramente attorno a lui; tanto da credere (o fingere di credere?) l’amante 
della moglie, Alfredo (Paolo Giovannucci), un fantasma; e l’infelicità e il rimorso di Maria, interpre-
tata forse in maniera troppo nevrotica e a tratti fredda da Maria rosaria Carli, combattuta fra il suo 
senso del dovere, come moglie, e il suo desiderio di evasione, di una nuova vita con Alfredo.
Questi fantasmi di Eduardo De Filippo è, dunque, una commedia amara sull’incapacità di comuni-
care i propri sentimenti, le proprie angosce, i propri desideri, di comprendere gli altri e se stessi, di 
accettare la realtà e affrontarla, sul bisogno di crearsi dei “fantasmi”, delle maschere, delle certezze 
fittizie dietro a cui nascondersi e celare le proprie debolezze e i propri errori, i propri fallimenti e la 
paura di sbagliare di nuovo e soffrire ancora, perdendo le persone che amiamo; riflessioni, però, 
sempre celate da un velo di ironia che la rendono un pezzo teatrale coinvolgente, commovente e 
divertente allo stesso tempo. La regia di Carlo Giuffré, con una scenografia emozionante, fatta di 
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spiriti poiché ha paura di rimanere solo nella casa. Poi c’è la figura di Maria, interpretata da Maria 
rosaria Carli, giovanissima moglie di Pasquale, infedele, insoddisfatta e avida di denaro. Lei e il suo 
amante (Paolo Giovannucci) si incontrano all’interno del palazzo giocando sull’inconsapevolezza di 
Pasquale che scambia Alfredo per un fantasma. Insieme a quest’uomo Maria si sente soddisfatta e 
amata, prova sentimenti che non condivide con il marito. Sicuramente salta subito all’occhio il con-
trasto di età tra Pasquale e Maria, ma ho trovato comunque un po’ troppo forte il carattere tragico 
di quest’ultima. Ambiguo l’atteggiamento di Pasquale nel credere che i due non siano amanti e 
nell’accettare i doni di Alfredo per pura cortesia. Forse Pasquale gioca su questo capire-non capire, 
su questo voler far finta di niente come se avesse gli occhi bendati. Magari è solo un povero uomo 
cosciente dei tradimenti della moglie, ma che preferisce far finta di nulla approfittando della sua 
falsa ingenuità, dal momento che gli fanno molto comodo i doni portati da Alfredo e soprattutto 
gli piace credere che la moglie gli sia fedele. Forse allora siamo proprio noi stessi uomini a crearci 
i fantasmi, perché ci fanno comodo, perché abbiamo bisogno di alibi per i nostri comportamenti. 
L’uomo crede ai fantasmi per non credere alla realtà. Sorprendente la scena in cui giungono i 
famigliari della moglie adultera Maria accompagnata da lampi e tuoni che li fanno apparire quasi 
come dei veri fantasmi. Così sarebbe banale definire questa storia come una vicenda di tradimenti; 
piuttosto sembra che assuma la funzione di paradigma della condizione del matrimonio fra uomo 
e donna, vista in maniera sarcastica e cinica.

Jessica Di Gregorio

ciascuno ha bisogno dei propri fantasmi

Un anziano signore, Pasquale Lojacono (Carlo Giuffré), e sua moglie, Maria (Maria rosaria Carli), 
vanno ad abitare a Napoli in un palazzo del Seicento. Vengono accolti da raffaele (Piero Pepe), 
l’ambiguo portinaio, che non esita a intascarsi oggetti di valore giustificando tali scomparse con la 
presenza di fantasmi nel palazzo. Proprio l’esistenza di questi dovrà sfatare il povero Pasquale, che 
nel frattempo viene tradito dalla moglie con il giovane Alfredo (Francesco D’angelo). Infatti ogni 
giorno Pasquale dovrà sbattere i tappeti alle finestre e mostrarsi sereno ai passanti, in modo tale da 
far cessare le misteriose dicerie sulla casa e poter così affittare le stanze del grande palazzo. Tuttavia 
nessuno si dimostra interessato a prendere in affitto, ma Pasquale riesce a vivere grazie ai soldi che 
i fantasmi gli fanno trovare. In realtà questa generosità proviene esclusivamente da Alfredo, che 
intanto aveva programmato di fuggire con Maria. Pasquale vedrà anche Alfredo, ma lo scambierà 
per uno spirito del palazzo, a cui da quel momento in poi rivolgerà tutte le sue preghiere per il 
sostentamento economico. Avendo la moglie di Alfredo scoperto l’adulterio ed essendo questo 
tornato a casa, Pasquale si dispera essendo rimasto senza denaro e non potendo più sopportare il 
mancato affetto di Maria che lo ignora e lo disprezza; annuncia una sua finta partenza, ma in realtà 
si nasconde in terrazzo. Alfredo ritorna e i due uomini si incontrano; Pasquale è felice di vedere 
nuovamente il suo spirito benevolo, su cui sfoga tutti i suoi tormenti e le sue pene. Cosi Alfredo, 
avendo pietà del pover’uomo, lascia sul tavolo dei soldi e se ne va. La commedia si conclude con un 
ambiguo monologo di Pasquale: chi sono questi fantasmi? Non lo sappiamo, ma abbiamo bisogno 
di loro.
Pasquale Lojacono, magnificamente interpretato da Carlo Giuffré – nonché regista dello spettacolo 
– imposta l’intera vicenda sull’ambiguità: non si riesce infatti a comprendere se egli sia al corrente 
della realtà dei fatti, e taccia per intascare il denaro, o creda veramente all’esistenza di questi fan-
tasmi. Molto probabilmente la prima ipotesi è la più plausibile. Pasquale è dunque un uomo che, 

Personaggio principale (interpretato da Giuffré) è Pasquale Lojacono, il quale si trasferisce a Napoli 
con la moglie Maria, convinto di poter fare del palazzo una pensione e vivere affittando le numero-
se stanze disponibili. Deve però fare i conti con la leggenda che avvolge quelle stanze: si crede che 
lo stabile sia infestato dai fantasmi. Perciò il facchino che lo accompagna lo avvisa delle disposizioni 
del proprietario: per dimostrare che il posto è sicuro deve affacciarsi ogni giorno da ogni finestra 
del palazzo sorridendo e cantando. 
Troppo preso dalle nuove affannose occupazioni lavorative, Pasquale ignora (almeno inizialmente) 
che la moglie lo tradisce con Alfredo, un ricco amante che ha lasciato moglie e figli per lei. 
Il primo atto è segnato dalla vivace comicità con cui vengono interpretate le vicende: l’arrivo di 
Pasquale, la conoscenza del prof. Santanna (mai presente sulla scena), il viaggio di Alfredo dentro 
un armadio sono scene di grande ilarità secondo la grande tradizione napoletana. Tuttavia già si 
intravedono alcuni segni di inquietudine nei personaggi, in particolare nella moglie, che anticipano 
quello che sarà il vero tema di fondo della vicenda. Nel secondo atto dunque la comicità viene meno 
e prendono il sopravvento quelle scene ampiamente patetiche e molto più tragiche che tipiche di 
una commedia. 
Alfredo è creduto dal povero Pasquale un ‘fantasma benigno’: egli infatti lascia in giro quelle ban-
conote di cui il protagonista ha estremo bisogno, dato che la pensione non riesce a procurare 
guadagni all’affittuario che vive solo grazie a queste donazioni. Pasquale si rivela quindi in questa 
situazione inquieto e ormai cosciente della lontananza dalla moglie. La sua unica valvola di sfogo 
sembra essere la chiacchierata con il professore fuori scena, gustando un caffè come nella migliore 
delle tradizioni di Napoli. 
I protagonisti veri dello spettacolo non si trovano però sulla scena, bensì nella testa di Pasquale. 
Questi fantasmi che ci tormentano la vita non sono una maledizione ma pura invenzione dell’uomo, 
un uomo che vuole scappare dalla dura realtà e crearsi un’illusione in cui vivere. Pasquale Lojaco-
no è l’emblema dell’uomo moderno, insicuro e forse comprensibilmente vigliacco poiché vive tra 
dubbi, difficoltà economiche e una famiglia in crisi. Non è poi difficile immaginare una persona 
qualunque in quelle vesti, un attore in quella commedia dal sapore tragico che è la vita stessa. 

Tiziano Milan

un’analisi di personaggi e interpreti

(…) Ho apprezzato molto questa commedia di Eduardo di Filippo dai tratti comico-amari reinter-
pretata da Giuffré, a mio parere bravissimo nell’immedesimarsi nei panni del vecchio Pasquale. La 
storia è ambientata nella Napoli del secondo dopoguerra, contraddistinta dalla crisi economica. La 
scenografia in stile barocco è molto bella; essa rappresenta il salotto del grande palazzo seicentesco 
nel quale si sono trasferiti Pasquale e la moglie Maria (interpretata da Maria rosaria Carli). Ai lati 
opposti della scenografia si trovano i due piccoli balconcini dai quali Pasquale intraprende i lunghi 
monologhi con il professor Santanna. Questi sono molto suggestivi dal momento che Giuffré riesce 
a parlare da solo per molto tempo senza mai far calare l’attenzione degli spettatori e soprattutto 
dando l’idea di interloquire realmente con qualcuno. I suoi monologhi vertono sulla solitudine, sul 
desiderio di trasformare i fantasmi cattivi in buoni. Molto convincente anche l’attore che interpreta 
raffaele, il portiere interpretato da Piero Pepe, che cerca in tutti i modi di convincere il pove-
ro Pasquale dell’esistenza dei fantasmi all’interno dell’abitazione e che, giocando su questa cosa, 
commette furti su furti a danno del povero uomo. Lui stesso però entra in contraddizione perché 
da una parte cerca di spaventare Pasquale, e dall’altra sembra crederci anch’egli all’esistenza degli 
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non le manda a dire al marito e che vorrebbe scappare con l’amante, ma l’attrice si è forse immersa 
troppo nel personaggio e recita in misura esagerata e ridondante. Ma si tratta solo di particolari, 
di finezze: tutto il cast si è mosso perfettamente, rispettando le attese e dimostrando di meritare 
il posto in uno spettacolo del genere. Una storia triste, che parla di quei fantasmi che ci aiutano 
a tirare avanti nella vita, ma raccontata in una maniera veramente esilarante e divertente, almeno 
nella prima parte.                                   

Giulio Pellis 

i veri spettri si nascondono dentro di noi

Magistrale interpretazione di Carlo Giuffré nel ruolo di Pasquale Lojacono nella commedia di Eduar-
do De Filippo Questi fantasmi rappresentata di recente al Teatro Verdi di Pordenone.
La parte infatti sembrava scritta appositamente per lui, attore di ben 83 anni ma abilissimo nel saper 
cogliere tutte le sfaccettature della personalità del protagonista, un uomo apparentemente ingenuo 
ma in realtà molto acuto.
La vicenda ha inizio quando Pasquale Lojacono si trasferisce con la moglie Maria (interpretata 
dall’attrice Maria rosaria Carli) nell’appartamento di un palazzo che si diceva essere infestato dai 
fantasmi. Proprio su questa credenza si basa il gioco di equivoci che dà vita alla commedia. Quando, 
infatti, Pasquale si imbatte in Alfredo (lo spasimante della moglie), crede di assistere all’apparizione 
di un fantasma ma, poiché questo sembra essere un fantasma molto generoso che lascia dei graditi 
regali ogni volta che compare, Pasquale non si pone molte domande e accetta ben volentieri la sua 
presenza.
Un altro personaggio significativo è raffaele, il portiere (interpretato da Piero Pepe),un uomo astuto 
e un tantino disonesto: anch’egli, infatti, sfrutta la diceria dei fantasmi per rubare qualcosa a Pa-
squale ogni volta che gli si presenta l’occasione.
La moglie di Pasquale, Maria, è una donna inquieta ed insoddisfatta e attribuisce la colpa della sua 
infelicità al marito che invece prova dei sentimenti sinceri nei suoi confronti. 
Giuffré sa cogliere ed interpretare alla perfezione tutte le ambiguità dell’animo di Pasquale, tanto 
che la scena finale è addirittura commovente.
Lo spettacolo è risultato molto gradito al pubblico proprio perché alterna momenti di comicità a 
momenti di riflessione, presenti soprattutto nei lunghi monologhi di Pasquale.
Significativo, inoltre, il continuo riferimento ai fantasmi, che non sono reali spettri ma le angosce, le 
inquietudini e i tormenti che si annidano nell’animo del protagonista, forse emblema di ogni uomo. 
Nel complesso dunque uno spettacolo curato in ogni minimo particolare e soprattutto molto ben 
interpretato.

Cinzia Boer 

l’ambiguità

Questi fantasmi è uno spettacolo messo in scena da Carlo Giuffré tratto dalla commedia omonima 
scritta da Eduardo De Filippo.Il protagonista, Pasquale Lojacono, interpretato dal fenomenale Carlo 
Giuffré, si trasferisce in un palazzo del Seicento insieme alla moglie Maria, interpretata da Maria ro-
saria Carli. Si dice, però, che questo meraviglioso palazzo, costituito da trecentosessantasei stanze 
cioè una per ogni giorno dell’anno, sia in realtà infestato da fantasmi. Per questo motivo, Pasquale 
fa un patto con il portinaio: Pasquale può vivere gratuitamente nel palazzo con sua moglie, purché 

come tutti, ha bisogno di crearsi dei fantasmi per non vedere il reale: non può accettare che sua 
moglie lo tradisca e preferisce credere che l’uomo che ha visto uscire dall’armadio sia uno spirito. 
Quello del denaro non è dunque il motivo principale per cui egli non vuole ammettere a se stesso la 
realtà, ma lo fa per essere felice, sereno, perché ammettere l’esistenza di questi fantasmi è più facile 
piuttosto che vivere le angosce della vita reale. Metaforicamente dunque i fantasmi rappresentano 
le illusioni che l’uomo stesso volontariamente si crea, uno scudo davanti agli occhi per non vedere 
ciò che sta oltre. Grazie ai fantasmi l’uomo può vivere più serenamente; per questo motivo, come 
dice Pasquale nella battuta finale, egli ha bisogno di questi fantasmi.

Mathias Eccher 

una grande interpretazione di carlo giuffré

Questi fantasmi scritta nel 1945 da Eduardo De Filippo, è una delle sue opere più importanti e 
famose. Per interpretare uno spettacolo del genere, ci vuole ovviamente un campione del teatro: 
Carlo Giuffré, a ottantatré anni ancora attivo sul palcoscenico e pure in perfetta forma, decisamen-
te all’altezza del ruolo.
La commedia si svolge a Napoli, vede come protagonista Pasquale Lojacono (interpretato da Giuf-
fré), un uomo che per tutta la vita ha inseguito dei sogni, ma non è mai riuscito a realizzarli e, ormai 
vecchio, ha trovato un’ultima spiaggia in un palazzo in pieno centro di Napoli, da tempo disabitato 
e dal quale la gente si tiene alla larga, a causa di una leggenda riguardo a dei fantasmi che vi dimo-
rerebbero. Pasquale non crede all’inizio a queste storie ed è intenzionato a portare avanti il progetto 
di trasformare il palazzo in una pensione di lusso. La posta in palio è alta: Pasquale deve riconqui-
stare la giovane moglie Maria (M. rosaria Carli ), che ormai non lo ama più. Ben presto, però, cose 
strane iniziano ad accadere: oggetti spariti, apparizioni di un uomo che non parla, ma sembra un 
fantasma e, soprattutto, un cappotto dal quale spuntano i soldi che Pasquale usa per sistemare la 
pensione. Egli crede veramente che ci siano degli spettri e che essi lo stiano in qualche maniera 
aiutando; in realtà è tutto spiegabile razionalmente: gli oggetti spariscono a causa di raffaele (Pie-
ro Pepe ), il portiere, ladruncolo e bugiardo, ma anch’esso terrorizzato dalla leggenda, mentre lo 
spettro che si aggira per casa è in realtà un uomo in carne ed ossa, Alfredo (C. Veneziano), amante 
di Maria, che finanzia Pasquale, sperando che, alla sua morte, Maria abbia l’eredità e di poterne 
di fatto entrare in possesso. Pasquale non si accorge di quello che succede ed anche il litigio che 
avviene in casa sua tra Alfredo, la moglie da lui tradita, e i figli gli appare come un convegno tra 
fantasmi. Alfredo torna per un po’ con la moglie, ma poi chiede a Maria di fuggire con lui. Intanto 
l’impresa di Pasquale è fallita ed è proprio in occasione della visita di Alfredo a Maria che l’uomo, 
ancora convinto che si tratti di un fantasma, lo supplica di aiutarlo ancora, per riconquistare la 
moglie delusa e disillusa. Alfredo allora sparisce di nuovo, lasciando nel cappotto “ infestato” una 
grossa somma di denaro per il povero Pasquale, che alla fine della commedia si dichiara di fatto 
insufficiente a se stesso, affermando «ho bisogno di voi, di questi fantasmi».
L’interpretazione migliore è di sicuro quella che Giuffré dà di Pasquale: nonostante l’età, egli riesce 
ancora a interpretare in maniera ottima ed efficacissima un personaggio molto complicato, in bilico 
fra il bisogno di soldi e l’amore per la moglie, talmente disperato sia sull’uno che sull’altro fronte 
da arrivare a credere nei fantasmi. Mi è sembrato convincente anche Piero Pepe, nel ruolo di un 
altro personaggio di spicco, raffaele, il portiere: ladro e bugiardo, da un lato è spaventato dalla 
possibilità di incontrare davvero i fantasmi, dall’altro alimenta la leggenda con i furti ai danni dei 
vari inquilini che si sono susseguiti, compreso Pasquale. Stonata è, invece, a mio parere, l’interpre-
tazione di Maria, la moglie delusa: essa è, sì, una donna energica e decisa, per di più disperata, che 
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cela però una verità nascosta; sembra nascondere infatti una tragedia dell’animo umano, amara. 
Il protagonista, Pasquale Lojacono, è una figura fondamentale che rappresenta il tipico uomo pi-
randelliano e che, un po’ alla volta, abbraccia tutti gli aspetti dell’ animo umano. È senz’altro una 
commedia basata sull’ambiguità e sul tema del doppio; ciò che vediamo rappresentato è un mondo 
cupo e nello stesso tempo ironico, grottesco e buffo ma tuttavia amaro e crudele. Un altro dissidio 
fondamentale è quello basato sulla realtà, cioè sulla descrizione diretta dei fatti e degli avvenimenti, 
come può essere il tradimento di Maria e il sussidio da parte di Alfredo, ma dall’altra parte si entra 
in un mondo onirico, creato in questo caso da Pasquale, anche un mondo che creiamo ogni giorno 
noi stessi. I fantasmi, quindi, non sono altro che la personificazione delle nostre necessità di crearci 
un’illusione, di credere in qualcosa di irreale. risulta quindi scioccante la capacità del protagonista 
di adattarsi al dolore, causato dal tradimento della moglie amata, che lo mette in una posizione di 
cecità sia per furbizia ma anche per paura. Ma dietro tutto questo cercare di nascondere ciò che ve-
ramente esiste, spicca ciò per cui l’animo umano patisce: la solitudine, il bisogno d’amore e la voglia 
di ricominciare. Pasquale è costantemente solo, sia quando lo è effettivamente, sia quando è con gli 
altri, poiché non ascolta che il suo mondo interiore. A questo sentimento si affianca il desiderio di 
essere amati ed apprezzati per ciò che siamo, anche se i fallimenti non mancano mai, la volontà di 
sentire quel caldo affetto che sarebbe in grado di sostituire quel mondo irreale e di dare coraggio. 
Eppure questo amore non c’è e viene invano cercato nelle piccole cose come nel piacere di bere un 
buon caffè e nel conversare con l’unica persona che sarà in grado di sentirlo, il professor Santanna. 
Questi sentimenti sono ben stati rappresentati nelle scene paradigmatiche ambientate nel balcone, 
che diventa il centro della rappresentazione. La solitudine colmata da una tazza di caffè nella prima 
scena e la volontà di ricominciare con le nuove forze e con l’amore di Maria una nuova vita. Mentre 
Pasquale infatti ispira compassione e provoca tanto dolore, nel pubblico, dall’altra parte troviamo 
Alfredo: egli è commosso dalle parole di Pasquale e sente un bisogno interiore di non togliergli le 
ultime speranze, le piccole cose di cui egli ha un gran bisogno. Infine il fantasma – Alfredo se ne 
va, ma Pasquale spera nel profondo dell’anima del suo ritorno; «Parlanno cu’te me sento (…) pic-
cirillo, piccirillo, mi sento niente… e mi fa piacere sentirmi niente, così posso liberarmi del peso del 
mio essere che mi opprime», afferma Pasquale. I fantasmi quindi non esistono, ma siamo noi che, 
avendone bisogno, li creiamo.

Anastasia Rogova 

Classe 3^Ec
 

Liceo LEOPARDI-MAJORANA

uno spettacolo al di sotto delle aspettative

Testo meraviglioso e interpretazione non delle migliori ma anche non eccessivamente malvagia: 
questa la combinazione, insieme a una lista di interpreti tra i più acclamati, che ha stregato il pub-
blico nella rappresentazione di Questi fantasmi.
Al testo di Eduardo così profondo, ben calibrato, denso di attimi di ironia a inframezzare riflessioni 
profonde, ha fatto da contrappunto una recitazione dimessa, al di sotto delle aspettative che si è 
soliti avere di fronte ad un cast stellare, guidato da Carlo Giuffré nella duplice veste di protagonista 
e regista. L’atmosfera con la quale il sipario si è aperto ha lasciato letteralmente a bocca aperta la 
platea, rapita dalla magistralità con cui i giochi di luce andavano ad ampliare la scena, sottolineando 

egli sfati il mito della presenza dei fantasmi al suo interno. Egli, dopo qualche giorno, si imbatte in 
Alfredo, interpretato da Paolo Giovannucci, l’amante della moglie, scambiandolo per un fantasma. 
Alfredo lascia in dono a Pasquale del denaro ogni notte nelle tasche del giubbotto. Grazie all’offerta 
fatta da Alfredo, Pasquale riesce a garantire a Maria una vita agiata. Tuttavia, Maria non sopporta 
più il comportamento del marito, anche perché non sa da dove vengano i soldi con cui vive quoti-
dianamente. Quindi Maria decide di fare una fuga d’amore insieme ad Alfredo, ma in quel momen-
to appare nel palazzo l’intera famiglia di Alfredo che Pasquale scambia ovviamente per fantasmi. 
Questa famiglia rivela a Pasquale il tradimento di sua moglie e in questo caso l’atteggiamento di 
Pasquale è ambiguo perché non si intuisce se lui sia consapevole o meno dell’adulterio. Tutto lo 
spettacolo è giocato sull’ambiguità tra ‘questi fantasmi’ e la realtà: questa,talvolta, è talmente tanto 
cruda e dolorosa da scorgere che la nascondiamo attraverso un velo di Maja perché noi, in quanto 
esseri umani, non siamo pronti ad affrontarne le conseguenze. Ci creiamo ‘questi fantasmi’ nella 
mente, che non sono altro che le nostre paure irrazionali nascoste nel nostro inconscio. Queste 
entità puramente fittizie ci servono però da scudo, da protezione nei confronti di un mondo che an-
cora non siamo capaci ad affrontare, nei confronti di un mondo che non ci appartiene. Proprio per 
le tematiche affrontate e soprattutto per la modalità di rappresentazione, questo spettacolo,a mio 
parere, si è rivelato un successo. La performance degli attori è stata eccellente: grande esperienza e 
grande professionalità; questi inoltre sono stati in grado di coinvolgere il pubblico, di farlo divertire 
e allo stesso tempo di farlo riflettere attraverso le loro battute.

Valentina Giacomel 

«Il peso del mio essere che mi opprime»

Lo spettacolo teatrale intitolato Questi fantasmi è tratto dall’omonima opera di Edoardo De Filippo 
ed interpretata, con grande successo e abilità professionale, dal regista e attore Carlo Giuffré, nel 
ruolo del protagonista, Pasquale Lojacono, mettendo in luce del personaggio e dell’uomo tutta la 
amarezza più profonda. Diventa una figura paradigmatica che pensa, sente, soffre e ama come tutti 
noi. Carlo Giuffré, con grande professionalità e passione, trasporta tutti noi sulla scena e come lui 
ci sentiamo soli e bisognosi di sperare in una realtà metafisica; forse in un qualcosa che nemmeno 
esiste, appunto come i fantasmi. La storia ha inizio, anzi si svolge interamente, in un palazzo son-
tuoso del seicento in centro a Napoli, dove vengono ad abitare il protagonista, Pasquale Lojacono, 
e sua moglie Maria. Da una parte Pasquale cela alla moglie l’accordo stretto con il proprietario 
del palazzo: egli, infatti, dovrà, in qualche modo, sfatare le antiche credenze sulla presenza dei 
fantasmi, effettuando ogni giorno azioni comiche come sbattere i tappeti fuori ad ogni balcone e 
canticchiare facendosi sentire dai vicini. In cambio avrebbe avuto il vantaggio di non pagare l’affitto 
per cinque anni. Dall’altra parte la moglie Maria ha un rapporto adulterino con Alfredo. Quest’ulti-
mo personaggio viene scambiato per un fantasma da Pasquale. Alfredo, frequentando ogni giorno 
Maria, lascia regali e denaro alla coppia, cercando così di sistemare Pasquale per poi portarsi via 
sua moglie. I regali consentono infatti a Maria e Pasquale un benessere, ma non suscitano in lui 
alcune domande o dubbi. La moglie, disgustata dal comportamento ambiguo del marito, decide 
di fuggire con Alfredo, ma sopraggiungono a loro volta i famigliari di Alfredo, che denunciano 
l’adulterio, anche se vengono scambiati anche loro per fantasmi. Alfredo torna così nella famiglia 
e Pasquale, senza donazioni del “suo fantasma”, versa in una complicata situazione economica. 
Volendo rivedere Maria, Alfredo torna; Pasquale vedendolo si rallegra e gli confida l’amore immen-
so per sua moglie e il dolore di non poterle dare una vita dignitosa. Alfredo, commosso da quelle 
parole, se ne va lasciando il denaro di cui il protagonista ha bisogno. È una commedia comica che 
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un finto realismo permea tutta l’opera

Questi fantasmi, spettacolo allestito dal grandissimo regista Carlo Giuffré, riesce senz’altro a rag-
giungere il pubblico emotivamente, grazie a scattanti e vivaci dialoghi in dialetto napoletano che lo 
calano immediatamente in un’atmosfera familiare ma al contempo misteriosa ed ambigua.
Tutti in fondo ci identifichiamo un po’ con il protagonista Pasquale Lojacono, interpretato in ma-
niera convincente da Carlo Giuffré, il quale cerca incessantemente la felicità ed il benessere e per 
farlo non esita a crede in ‘questi fantasmi’, illusioni create da lui stesso nel tentativo di non vedere 
ed affrontare la dura realtà che gli si pone davanti, oltrepassando persino il limite della razionalità.
Durante tutta la durata dello spettacolo ci si chiede se Pasquale è realmente a conoscenza di quello 
che veramente accade intorno a lui e se distorcendo l’apparenza cerca di trarne solamente profitto, 
senza pensare alla natura delle proprie azioni.
Tramite questa ‘finta’ ignoranza tuttavia giustifica davanti agli altri personaggi il suo comportamen-
to, nascondendo le proprie angosce e preoccupazioni per farle riaffiorare soltanto in momenti di 
smarrimento, mediante lunghi ed eloquenti soliloqui.
Il tutto viene supportato da una suggestiva scenografia e dalla bravura degli attori, nonostante il 
protrarsi delle scene in alcuni punti, che interagendo animatamente lasciano di sé un ritratto umano 
e alquanto comico, ma allo stesso tempo creano un’aurea di ambiguità che dona all’intera opera 
una nota di ‘finto’ realismo.

Martina Fabris 

Classe 3^H

carlo giuffré e i suoi fantasmi: un successo

La sera del 22 febbraio 2013, presso il teatro verdi di Pordenone, è entrato in scena un inconfondi-
bile Carlo Giuffré, regista stesso dell’opera, nei panni di Pasquale Lojacono, il grande protagonista 
dello spettacolo Questi fantasmi di Eduardo De Filippo.
A quest’uomo anziano e affatto ricco viene offerta l’occasione di abitare in un lussuoso palazzo 
storico, in cui, si dice, abitano dei fantasmi. Proprio essi saranno fondamentali per lo sviluppo 
dell’intera storia. Uno dei fulcri della vicenda è il rapporto tra il protagonista e sua moglie, Maria, 
la quale, ancora giovane (e maritata da piccola), ora ha l’amante, Alfredo. Quest’ultimo più volte, 
andando a trovare Maria, lascerà doni, o addirittura denaro, nella casa di Lojacono, il quale, condi-
zionato dalle voci e dai pregiudizi, vedendolo, lo scambierà per un fantasma. Questi errori, continui 
e sempre maggiori, sono veri, o forzati, o sono le “sviste” di un uomo che non vuole affrontare la 
verità? Comunque, dopo molti pesanti litigi con la moglie, Pasquale, distrutto anche dal fatto che 
quel ‘fantasma’ non lasciava più soldi da tempo ed egli era quindi in miseria, quando rivede Alfredo, 
che stava progettando una fuga d’amore con Maria, si confida con lui, credendolo un fantasma, 
ed esprime tutto l’amore per la moglie e il dolore nel vedere che ormai lei non lo ricambia più. Così 
Alfredo decide di fare un ultimo dono a quel povero vecchio e di non rivedere più Maria. Ma, come 
dice il Professore, il vicino di casa che mai compare, ma con cui molti personaggi tengono lunghe 
conversazioni, probabilmente c’è già un nuovo pretendente o ‘fantasma, che dir si voglia.
Così Eduardo ci dà una particolare presentazione della società ed esprime il suo giudizio: una 
società povera, ma che ci tiene alle apparenze (il lussuoso palazzo storico), che conserva i suoi riti 
(l’episodio della preparazione del caffè), ma anche i suoi pregiudizi (la presenza dei fantasmi), una 
società con valori forti (il senso della famiglia) e forti incongruenze. E saranno proprio questi valori 

vari particolari di una scenografia sfarzosa ma mai eccessiva nelle forme, elegante e delicata nei co-
lori dei marmi ricreati, in una parola: perfetta. I veri ‘fantasmi’ sembravano essere le stanche figure 
di alcuni tra gli interpreti principali che si trascinavano sul palcoscenico, di fronte ad un pubblico che 
sembrava comunque apprezzare con calorosi applausi e fragorose risate.
I momenti di maggiore intensità di tutto il testo, i vari monologhi di Pasquale Lojacono (Giuffré) 
sembravano, in certi tempi, mancare di convinzione, di pathos tanto da risultare quasi superflui allo 
svolgersi della vicenda, più che parti per essa essenziali, fondamentali per comprendere l’estrema 
complessità di un personaggio così necessitante di ricercare in qualsiasi situazione a lui stesso sfavo-
revole, in qualsiasi insuccesso della sua vita (dal lavoro, alla vita matrimoniale…) una causa maligna 
esterna ed indipendente dalla sua volontà. Altro personaggio di spessore che è apparso meno in 
luce è stato quello di Maria (Maria rosa Carli), passionale, tormentato, interpretato tuttavia con 
tale freddezza da risultare quasi accessorio, un soprammobile capitato per errore su un ripiano della 
cucina, come se l’interprete fosse intimidita dalle tavole del palcoscenico e le calcasse con sicurezza 
solo in brevi momenti di accesa partecipazione alla scena.
Eccellenti sono parse, invece, le prove espresse da Paolo Giovannucci nei panni di Alfredo, Piero 
Pepe in quelli del portiere raffaele e, in ultima battuta, Antonella Cioli nelle vesti di interprete di 
Armida, la moglie di Alfredo: incantevoli nel loro incedere sicuro e armonioso sul palcoscenico, 
ironici e in grado di catturare l’attenzione dello spettatore con meravigliose movenze, frutto certo 
dell’ottima prova di regia mostrata da un Giuffré più abile che mai in questo frangente.

Lisa Ragagnin 

una messa in scena, nel complesso, riuscita

Commedia in apparenza non troppo avvincente né movimentata, Questi fantasmi di Eduardo De 
Filippo è da comprendere nella sua chiave più nascosta, che va al di là della semplice trama. 
Il protagonista Pasquale, trasferitosi con la moglie Maria in un palazzo secentesco, crede di avere a 
che fare con un fantasma che lo ha preso in simpatia e che gli regala regolarmente denaro (in realtà 
si tratta dell’amante della moglie, il quale sta al suo gioco). Egli sembra non interrogarsi troppo sulla 
sua vera natura o sulle ragioni del suo comportamento e sta al pubblico decidere se allo spettro 
Pasquale creda ingenuamente o faccia finta di credere, e proprio in questa ambiguità consiste la 
profondità del messaggio: nella lettura della realtà, quanta parte è condizionata dal nostro voler 
credere ciò che vorremmo fosse vero? La commedia, quindi, apparentemente scherzosa, si rivela 
amara nell’essenza del suo contenuto. Da gustare in tutta la sua notevole durata, la messa in scena 
del classico di Eduardo de Filippo è senz’altro ammirevole, soprattutto grazie all’esperta presenza di 
Carlo Giuffré, che dà un tocco di classe alla già valida interpretazione degli altri attori: la sua bravura 
emerge non solo nell’esprimere sentimenti intensi come angoscia, amarezza, strazio, ma anche 
quelli tenui quali la serenità o l’appagamento derivanti dai piccoli piaceri della vita.
Anche la scenografia, che si limita ad una sala ornata in stile barocco, si presenta particolareggiata 
e verosimile, ottima cornice dell’intera vicenda.
Un po’ meno indovinata, forse, l’insistenza su certe battute di spirito (in particolare nelle occasioni 
che vedono in scena il portiere raffaele) basate su giochi di parole del dialetto napoletano.
Nel complesso, mi trovo a ripetere, considero l’opera riuscita e, anche se un po’ lenta nel susseguirsi 
degli eventi, impreziosita dalla qualità dell’esecuzione e dal suo stesso spessore tematico.

Annachiara Rigo
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un ritratto dell’umana debolezza 

Giovedì 21 febbraio 2013, al Teatro Verdi di Pordenone, è andata in scena la commedia Questi fan-
tasmi di Eduardo De Filippo, per la regia di un magistrale Carlo Giuffrè, anche eccelso primo attore, 
all’altezza della fama che lo ha preceduto. Gli applausi del pubblico, infatti, hanno accolto il grande 
attore alla sua prima apparizione, ma soprattutto lo hanno premiato al termine dello spettacolo. 
L’attore napoletano ha portato il valore aggiunto della propria grandezza artistica a un’opera che 
è già di per sé una brillante commedia comica, che cela tutta la malinconica amarezza del tema 
trattato: quello dell’illusione, del bisogno di credere in qualcosa che, pur in contrasto con gli schemi 
della realtà, ci renda felici.  Pasquale Lojacono, il protagonista, deve sfatare le dicerie sull’esistenza 
di fantasmi nella casa dove va a vivere. Egli scambia per un fantasma buono Alfredo (Paolo Giovan-
nucci), l’amante della moglie Maria (Maria rosaria Carli), e alla fine scopre di avere necessità dei 
regali di Alfredo per mantenere il proprio tenore di vita.
Tra gli altri protagonisti meritano una citazione il portinaio raffaele, ladruncolo e pettegolo, inter-
pretato da un credibile Piero Pepe, e Armida, la moglie tradita di Alfredo, interpretata con intensità 
emotiva da Antonella Cioli. A parte, merita poi considerazione la figura “invisibile” del professore 
Santanna, il dirimpettaio di Lojacono con cui il protagonista intrattiene lunghi monologhi, perso-
naggio costruito per fornire a Lojacono il modo di esternare il proprio pensiero, la propria fantasia di 
vita, a lui necessaria per poter sfuggire al peso di una realtà che, se fosse vissuta come tale, lo por-
terebbe solo alla sconfitta. Pasquale Lojacono diventa così il simbolo dell’illuso, cioè di colui che, pur 
consapevole di una realtà che non può accettare, non sfugge ad essa, ma la trasforma e la popola 
di fantasmi “buoni”, esorcizzando in essi quelli cattivi che appartengono al mondo reale dei vivi.
Un grande Giuffré ha così reso pieno onore a un altro grande, Eduardo De Filippo, insegnandoci 
ancora una volta quanto il suo teatro porti in scena un ritratto di come noi siamo ridicoli, ma non 
ridicolizzandoci, anzi rendendoci ancora più grandi per la nostra debolezza.

Martina Boccadoro 

Classe 3^H

fantasmi a teatro?!

Questi fantasmi è un’opera teatrale di Eduardo De Filippo, che è stata portata in scena al Teatro 
Comunale Giuseppe Verdi di Pordenone lo scorso 22 febbraio. La rappresentazione ha attirato un 
pubblico ampio, tra cui persone arrivate da tutta la provincia e anche classi di varie scuole superiori, 
grazie al progetto Adotta uno spettacolo. Questa iniziativa ha permesso ai giovani di avvicinarsi al 
mondo del teatro, una realtà, per molti, ancora piuttosto sconosciuta. 
Eduardo De Filippo, l’autore di quest’opera, ha rappresentato un unicum per il teatro novecentesco. 
È riuscito a portare ad altissimi livelli il teatro popolare napoletano e, pur partendo da personaggi 
“bassi” o comunque non appartenenti all’alta società, è stato capace di attribuire loro sentimenti 
nobili. La lingua di solito utilizzata nelle sue rappresentazioni teatrali (anche in Questi fantasmi) è un 
italiano parlato, molto vicino al dialetto napoletano, ma non un dialetto ‘stretto’, troppo difficile per 
i non napoletani, bensì una lingua più chiara e di facile comprensione. Molte opere di quest’autore 
ci presentano come protagonista un personaggio particolare: molto servizievole, ingenuo e di solito 
poco sveglio. È lui che, con il suo modo di fare e la sua gestualità, nel contesto in cui è inserito, ci 
fa divertire. È lui, che sembra un agnellino nella gabbia dei leoni. È lui, infine, Pasquale Lojacono, 
il protagonista della commedia Questi fantasmi. Pasquale è interpretato da Carlo Giuffré, che, pur 

a causare i principali rovesciamenti, ad esempio il colpo di scena finale in cui Pasquale Lojacono si 
dimostra in tutta la sua umanità. Infatti, accanto ai personaggi stereotipati, come il furbo portiere, 
grande importanza hanno quei personaggi profondi, che si evolvono insieme alle situazioni, mo-
strando sempre di più di essere individui, persone vere, non maschere o visi di cera. 
Tutto contribuisce a dare un senso di realtà: la monotonia degli eventi, la complessità di fili condut-
tori, la focalizzazione scenica: lo spettatore è come uno di quei vicini di casa che vedono il salotto 
del dirimpettaio dalla finestra.
La scena consiste in quell’unica stanza con i relativi terrazzini, ma i fili narrativi sono molteplici, in 
quanto i personaggi che attraversano quella stanza sono molti ed ognuno ha la propria storia, mal-
grado gli venti siano sempre gli stessi, come nella normale quotidianità. L’azione è sostenuta da un 
chiaro gioco di luci ed ombre, da musiche (di Francesco Giuffré), scene e costumi (di Aldo Terlizzi) 
che danno grande supporto nel creare il senso di verosimiglianza delle situazioni.
La presentazione teatrale e gli attori indiscutibilmente bravi si sono certamente meritati il caloroso 
apprezzamento giustamente dimostrato dal pubblico.

Artica Da Re
 

una comicità amara

Carlo Giuffré mette in scena l’ intrigante commedia di Edoardo De Filippo Questi fantasmi.
L’attore ottantaquattrenne interpreta Pasquale Lojacono, che  prende casa in un antico palazzo, 
si dice, infestato da fantasmi, insieme alla moglie Maria (Maria rosaria Carli) di parecchi anni più 
giovane di lui. A riprova delle dicerie, Lojacono viene a conoscenza delle testimonianze del suo 
dirimpettaio, l’invisibile professor Santanna con il quale si intrattiene in lunghi discorsi e del portiere 
raffaele (Piero Pepe). 
Quando per errore incontra Alfredo (Paolo Giovannucci), amante della moglie Maria,  lo confonde 
con un fantasma. Grazie ai regali di Alfredo a Maria, i coniugi Lojacono si assicurano una vita agiata. 
Pasquale beneficia, infatti, del denaro che trova ogni giorno nella tasca della giacca e continua a 
vivere una vita illusoria, accogliendo a braccia aperte la fortuna, secondo lui disinteressata. Pasquale 
è un uomo stanco e ambiguo, che preferisce nascondersi dietro una fittizia spiegazione per giusti-
ficare la sua ricchezza piuttosto che affrontare la realtà e cercare di sistemare la sua precaria vita. 
Nel corso della commedia, composta da lunghi dialoghi tra due personaggi quali Lojacono e il 
portiere raffaele, con battute e frecciatine in uno spiccato accento napoletano, a cui fanno da 
contrappunto frasi amare e tristi, si nota come il personaggio principale sia ambiguo,  disposto 
ad oltrepassare il limite e a sottovalutare la felicità della moglie pur di raggiungere il suo scopo e 
assicurarsi un avvenire sicuro. 
Grazie alla suggestiva scenografia raffigurante una sola stanza del palazzo, i costumi e i dialoghi dai 
contenuti spesso ripetitivi, la commedia è specchio della Napoli del tempo.  
Il grandissimo talento di Giuffré strappa una risata anche mentre spiega nei minimi dettagli al pro-
fessore la procedura per preparare un ottimo caffè alla napoletana e fa tremare quando, appostato 
sul balcone e infagottato in una coperta, aspetta sotto il temporale l’apparizione del fantasma. 
Ho trovato lo spettacolo molto ben riuscito, un cast eccezionale e una comicità frammista di ama-
rezza e amara ironia particolarmente riuscita, nonostante a volte fosse presente un’eccessiva prolis-
sità  nei dialoghi, finalizzata ad una maggiore immedesimazione nell’atmosfera dell’opera. 

Giorgia Zanette 
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pena nei confronti di Pasquale, deciderà di rinunciare alla sua fuga d’amore con Maria e di ritornare 
dalla propria famiglia, donando inoltre un’ingente somma di denaro a Pasquale stesso. È proprio 
su questo concetto di reciproca comprensione e solidarietà che si sofferma il teatro di Eduardo De 
Filippo, evidenziata dal questa sorta di aiuto reciproco dei personaggi tra loro, anche se avversari. 
Lo spettacolo è inserito in una scenografia essenziale, ma allo stesso tempo concreta e realistica, 
che, insieme ai vari effetti sonori e ai giochi di luce, ci permette di essere molto vicini ai personaggi  
e alla loro quotidianità. Inoltre, non è difficile notare che uno dei cardini su cui ruota tutta l’opera 
è quello che viene detto “relativismo Pirandelliano”, cioè la differenza tra la realtà e l’apparenza. 
La volontà, in questo caso, di credere a qualcosa di impossibile piuttosto che piegarsi alla realtà. Un 
pensiero che ci accompagna per tutte le due ore abbondanti e che ci porta a riflettere sulla nostra 
quotidianità, compatendo, ma anche immedesimandoci  nel povero Lojacono: quante volte infatti 
abbiamo mascherato la realtà, preferendo credere in qualcosa di impossibile e positivo, piuttosto 
che accettare l’amara verità delle cose!

Alessandra Benedetti

il grande carlo giuffré in scena al Verdi

Carlo Giuffré, 84 anni e ancora in scena. Questa volta ha portato al Teatro Comunale Giuseppe 
Verdi di Pordenone Questi fantasmi di Eduardo de Filippo, di cui è regista e interprete principale, 
riuscendo egregiamente nell’impresa. Questa rappresentazione, dinamica e divertente, si svolge in 
un palazzo seicentesco di Napoli, che si dice essere infestato dai fantasmi. (…) La messa in scena 
di Giuffré accompagnata dalla semplice, ma studiata scenografia di Aldo Terlizzi e dalle musiche di 
Francesco Giuffrè, risulta ben riuscita anche nel coinvolgimento del pubblico, soprattutto durante i 
dialoghi tra Pasquale e il suo dirimpettaio, il professore Santanna, un personaggio che non si vede 
in scena e con cui spesso il protagonista si intrattiene in lunghi monologhi, che danno l’impressione 
che parli direttamente al pubblico. oltre al tema dell’amore di Alfredo e di Pasquale per Maria, 
l’autore sottolinea l’importanza della famiglia. Alla fine dello spettacolo, nel monologo di Pasquale, 
lo spettatore comprende quanto quest’uomo ami la moglie e quanto sia triste per il fatto che non 
riesce a darle quanto vorrebbe, a causa delle ristrettezze economiche. Giuffrè è quindi riuscito ad 
affrontare temi seri e oggi talvolta dimenticati, come l’importanza dell’amore e della famiglia, senza 
però perdere nulla in comicità. Senza togliere il merito ai vari attori, che hanno interpretato molto 
bene la loro parte, bisogna però sottolineare la superiorità della recitazione di Carlo Giuffrè, un 
vero pilastro del teatro italiano, lungamente applaudito al Verdi segno che il buon teatro è ancora 
apprezzato a Pordenone.

Classe 4^L

Liceo Scientifico M. GRIGOLETTI

essendo ottantaquattrenne, non ‘molla’ e si è fatto carico anche della regia dello spettacolo, come 
era solito fare Eduardo. Giuffré si dimostra più che all’altezza ad interpretare un personaggio così 
particolare inserito in una la situazione difficile. (…) L’opera si svolge in un’unica stanza, ovvero il 
soggiorno del nuovo appartamento, ma non risulta affatto monotona. Molto apprezzata infatti è la 
scenografia di Aldo Terlizzi, che è riuscito a realizzare un ambiente verosimile e magico nello stesso 
tempo, e, grazie alla presenza di più piani sullo sfondo, ha creato un certo movimento alla scena, 
che altrimenti sarebbe stata piuttosto statica. Anche le musiche di Francesco Giuffré e l’utilizzo delle 
luci hanno contribuito a rendere il pubblico più vicino e partecipe di quanto accadeva sulla scena.
Uno spettacolo lungo nel complesso, che però ha entusiasmato gli spettatori con la sua comicità 
semplice e genuina, basata su una piacevole vena sarcastica, e ha saputo far nascere riflessioni su 
quanto peso possano avere le dicerie nella vita di una persona, in questa società dove le “voci”, 
spesso, arrivano prima della persona stessa.

Rachele Borsatti 

un’opera complessa, ambigua e ben rappresentata 

Venerdì 22 Febbraio il Teatro Comunale Giuseppe Verdi di Pordenone ha ospitato Carlo Giuffré, 
celebre attore italiano, interprete e regista di Questi fantasmi. Questa è una delle opere teatrali più 
famose di Eduardo de Filippo, personalità fondamentale nel teatro italiano del Novecento, dopo  Pi-
randello, da cui egli stesso prenderà spunto. Le umili origini del napoletano De Filippo, la sua fiducia 
nell’uomo, nella solidarietà tra le persone e la volontà di far riflettere sorridendo gli permettono di 
dare origine a un’opera complessa, ambigua e ben rappresentata dallo stesso Giuffré.
Il primo personaggio ad entrare in scena è un vecchio portinaio di un antico, ma decaduto, palazzo 
seicentesco, che, secondo le dicerie del luogo, è infestato dai fantasmi. È proprio lui ad accogliere 
il povero Pasquale Lojacono, il protagonista dell’opera. Egli, pur di rendere felice la giovane moglie 
Maria, cercando di offrirle migliori condizioni di vita, fa un patto con il padrone del palazzo, che gli 
permette di soggiornare gratuitamente in uno dei piani dell’edificio per un lungo periodo di tempo 
e  in cambio gli chiede di sfatare le dicerie e i pregiudizi sulla casa.
Fin dall’inizio dello spettacolo il protagonista scoprirà dei regali arrivati in casa in modo alquanto 
misterioso, a partire da un semplice pollo cotto insieme a un mazzo di fiori, fino ad arrivare a tro-
vare regali più ricchi e dispendiosi, addirittura dei soldi. Doni che Pasquale Lojacono attribuisce ad 
un fantasma buono e generoso, che vive in quella casa e che lo vuole aiutare. Peccato che questo 
spirito, in verità, si chiami Alfredo e che sia l’amante di sua moglie e che abbia il solo intento di 
volerlo sistemare, per avere Maria tutta per sé. L’ambiguità del personaggio di Pasquale Lojacono ci 
accompagnerà per tutto lo spettacolo, lo spettatore infatti non riesce a comprendere se la sua sia 
estrema ingenuità nei confronti di tutto ciò che lo circonda, oppure astuzia, nel capire perfettamen-
te la situazione, ma accettarla per dare alla moglie qualcosa che lui solo non avrebbe mai potuto 
darle e dimostrarle, quindi, il suo sincero amore. Quello che però sicuramente capiamo è che il pro-
tagonista, interpretato divinamente dall’ottantacinquenne Carlo Giuffré, è un personaggio molto 
complesso, a volte buffo e comico o depresso e vittima, ma in ogni caso ricco di pathos, capace di 
commuoverci e insieme di farci sorridere attraverso il suo accento napoletano, mentre è alle prese 
con le comuni situazioni della vita quotidiana, come nella scena in cui spiega al suo dirimpettaio 
come si prepara il caffè e sembra rivolgersi al pubblico, coinvolgendolo. 
Tutti i personaggi della commedia, anche quelli che all’apparenza sono più spregiudicati risultano 
dotati di una certa moralità: Maria per esempio è un’amante inadeguata, che non vuole fingere e 
ingannare il marito, al quale cercherà di far aprire gli occhi; ma anche Alfredo, che, colpito dalla 
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Il nipote di rameauIl nipote di Rameau
di Denis Diderot 
adattamento di Edoardo Erba e Silvio orlando 
con Silvio orlando, Amerigo Fontani,  
Maria Laura rondanini
Pordenone, Teatro Comunale Giuseppe Verdi
15, 16, 17 marzo 2013

Percorso “La lezione del leggere”
Liceo Leopardi Majorana – Pordenone
Classe 4^B sc
Coordinatrice: Prof.ssa C. Tirone

PORDENONE

Locandina realizzata dagli alunni della classe 4^B sc  
del Liceo Leopardi-Majorana
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Il ventaglio è una commedia scritta da Carlo Goldoni nel 1763-1765. È divisa in tre atti ed è am-
bientata in un piccolo paese nel Settecento. I temi principali sono: l’amore e la gelosia ma il filo 
conduttore della trama è un ventaglio, simbolo dell’amore tra Evaristo e Candida.
Evaristo rompe per sbaglio il ventaglio della signora Candida e decide di prenderne un altro per farle 
una cortesia. Così, si reca dalla merciaia, la signora Susanna per comprarlo e lo consegna a Gianni-
na, incaricata di darlo a Candida senza farsi vedere dalla zia (la signora Geltruda). Man mano inizia 
a diffondersi la notizia che Evaristo non è più innamorato di Candida e anche Coronato e Crespino, 
entrambi innamorati di Giannina, credono che lei abbia una storia con Evaristo. Inzia così una serie 
di fraintendimenti che caratterizza tutta la vicenda.
I personaggi di questa commedia hanno tutti dei tratti caratteriali significativi. Evaristo è un giovane 
timido, impacciato, spensierato ma allo stesso tempo rispettoso con tutti e soprattutto con le don-
ne. Nello spettacolo l’attore che lo interpretava era vestito da tennista per mettere in evidenza il suo 
animo giocherellone, cosa che dal testo non traspare molto. Candida è l’amata di Evaristo. ricca, 
bella ma diffidente e permalosa. rimasta orfana, vive con la zia Geltruda. Il personaggio del Conte 
è uno di quelli che colpisce di più nella storia. È arrogante, saccente e vanitoso. rispetto al testo ori-
ginale, nello spettacolo vengono messe in risalto le sue eccessive raffinatezze, sembra quasi un cici-
sbeo. Giannina è una popolana. È una ragazza determinata. Sa quello che vuole, non si fa mettere i 
piedi in testa e non si fa condizionare da nessuno. È il personaggio più originale, simpatico e anche 
più trasgressivo. Il fatto che l’attrice abbia indossato delle calze fucsia e scarpe dal tacco vertiginoso, 
hanno messo in mostra la sua trasgressività. Ha interagito molto di più col pubblico rispetto agli altri 
attori\personaggi, rompendo l’illusione scenica per stabilire un legame tra la storia rappresentata e il 
presente. Susanna è una merciaia. È una donna che si impiccia sempre negli affari degli altri e nella 
storia fa litigare i personaggi tra di loro; è un’attaccabrighe sebbene capace alla fine di ammettere 
i propri torti. Coronato e Crespino, entrambi si innamorati di Giannina e se la contendono con vio-
lenza, passando subito alle mani ogni volta che si parlano. Sono molto scontrosi. 
Il personaggio del Barone invece è stato meno incisivo e meno caratterizzato rispetto agli altri. 
È un uomo ‘libero’, altero, preso dall’orgoglio di casta e ha bisogno di una moglie al più presto. 
Infatti vuole sposare Giannina solo perché desidera avere una moglie ricca. Vista a teatro, questa 
commedia, è tutt’altra cosa. Nella scena c’erano delle luci a led bianche collocate in verticale ai lati 
del palcoscenico, in duplice fila: si accendevano e si spegnevano per dare la possibilità agli attori di 
recitare contemporaneamente due scene diverse. Gli attori che si trovavano nella prima fila, quando 
si spegnevano le luci, rimanevano immobili, lasciando che gli altri recitassero la loro a parte e vice-
versa. Nello sfondo c’era una grande lavagna con una scala mobile per permettere a Cupido di spo-
starsi, di scrivere alcune parole chiave e di disegnare gli intrecci delle varie relazioni tra i personaggi 
al fine di rendere più chiara al pubblico l’indiavolata trama. Il groviglio di scritte che nel corso della 
rappresentazione si sovrappongono sulla lavagna simboleggia l’intricata rete di rapporti amorosi e 
la difficoltà di sciogliere le incomprensioni che via via si creano tra i personaggi.
Qualche attore usciva dalla parte per attualizzare i temi affioranti dal testo goldoniano: alcuni han-
no riferito di amori traditi, di amori trasformati in indifferenza, altri parlavano di storie quotidiane.

Il ventaglio

Il ventaglio: analisi dei personaggi

Il ventaglio
di Carlo Goldoni
regia di Damiano Michieletto
San Vito al Tagliamento,  
Auditorium Centro Civico 
16 aprile 2013 

Percorso “La lezione del leggere”
Liceo Scientifico Le Filandiere –  
San Vito al Tagliamento
Classe 2^C
Coordinatrice: Prof.ssa G. Bergamo

Foto di scena
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Mettendo a confronto la lettura con la rappresentazione scenica ci siamo resi conto che le diffe-
renze sono molte. Gli attori a teatro fanno emergere alcuni concetti che nel testo originale sono 
meno evidenti. La novità più grande è quella del personaggio di Cupido, che nel testo originale non 
compariva ed è stata una scelta in linea con la tradizione letteraria classica e italiana, ma rivivificata 
attraverso l’arguta invenzione della parete-lavagna. Ed è stata scelta del regista anche quella di far 
comparire il vecchio che parlava dialetto veneto. Una figura molto divertente che ha dato un tocco 
di comicità farsesca a tutta l’opera: il vecchio ha rotto l’illusione scenica affermando di essere stato 
necessario allo scioglimento della vicenda.

Sara Durigon, Alessia Franzon

la forza del personaggio di giannina…

Il Conte è uno dei personaggi più importanti della commedia. È un nobile decaduto che, in quanto 
tale, pretende il rispetto da parte di tutte le persone che lo circondano. Ha spesso un libro in mano 
per emergere sugli altri e far comprendere meglio che lui è un uomo di buona cultura e gusto, 
nobile per l’appunto. Nella rappresentazione teatrale, i suoi modi di fare sono esageratamente 
snob e raffinati. Ha un atteggiamento molto paternalistico e in qualche maniera cerca sempre di 
monopolizzare le vite degli altri. Fa molte smancerie e adula le persone per ottenere qualcosa, e non 
perché pensi davvero ciò che va blaterando.
Nonostante questo comportamento eticamente riprovevole, quando si trova di fronte a dei sen-
timenti veri, si arrende e cede. Quando Candida, infatti, ammette che non prova amore verso il 
Barone del Cedro, da lui raccomandato, lascia perdere, non forzando i sentimenti altrui. Apprezza-
bilissima la giovane attrice che ha interpretato Giannina. Giannina è una popolana molto schietta, 
sicura di sé e determinata in ogni cosa che fa. È di indole impulsiva e può apparire impertinente e 
sfrontata in alcuni aspetti del suo carattere, perché dice sempre quello che pensa e, a differenza di 
Candida, non si fa condizionare da niente e nessuno e non dà retta alle voci del paese.
Nella rappresentazione scenica, il suo modo di camminare, vestirsi e pettinarsi, riflette perfettamen-
te la sua indole e la capacità di porsi di fronte a tutte le situazioni. È una donna che è indipendente, 
e anche in amore sa ciò che vuole. Nella commedia, quindi, è la persona che emerge di più, non 
per l’appartenenza ad un rango alto della società ed ai conseguenti privilegi, ma per il suo modo 
leale ed indipendente di rapportarsi e di affrontare le situazioni in maniera razionale e ponderata, 
ma anche generosa.

Gaia Bragatto

… e la sua modernità

I personaggi sono individualmente ben caratterizzati e possono trovare riflesso nella società attuale 
dove l’invidia e l’inerzia continuano ad essere ben presenti. Tra le figure in rilievo c’è il Conte che ha 
tutte le caratteristiche di un nobile: è un finto ricco poiché ha dissipato il patrimonio avito, ma non 
conosce la vera importanza della vita e dei sentimenti. È snob e si interessa solo ai soldi e a tutto 
ciò che luccica. Gli piace distinguersi dai ‘villani’ però, nonostante questo disprezzo, li sfrutta per 
ottenerne piccoli vantaggi (un nuovo paio di scarpe, il vino, un invito a cena ecc.). A dare ancora più 
animo alla scena è Giannina che è interpretata fedelmente rispetto al testo goldoniano, ma con un 
tocco più attualizzato nella scena. Prende parte allo spettacolo con la grinta e con un abbigliamento 
spigliato, che ricorda il personaggio di rizzo del musical hollywoodiano Grease. La caratteristica che 122
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la distingue dagli altri personaggi è la sicurezza delle sue emozioni e la consapevolezza di sé e del 
suo cuore. Unita all’innata solidarietà che manifesta nei confronti di chi si trova in difficoltà.

Cristina Colussi

evaristo

... Il protagonista maschile, Evaristo, è risultato essere ancora più impacciato, bamboccione e “svo-
lazzante” rispetto all’originale goldoniano perchè nello spettacolo è stata messa in luce la sua inca-
pacità di rivelare i suoi sentimenti e rischiare con la sua amata Candida che, stufa dell’insicurezza di 
lui e gelosa marcia, decide di accettare il corteggiamento del Barone del Cedro, finendo col creare 
ulteriori ostacoli prima dell’inevitabile lieto fine.

Emma Zorat

tutti nudi di fronte all’amore

… Coronato vuole ad ogni costo poter sposare la ragazza (Giannina), pur sapendo di non essere 
ricambiato. Lui cerca sempre l’appoggio del conte e del fratello di lei, ma non dà importanza ai 
sentimenti veri di Giannina. Crespino, invece, anche lui influenzato dalle voci e da tutti i frainten-
dimenti, diventa molto geloso della sua innamorata, ma alla fine riesce a fidarsi. È molto impulsivo 
e vuole ottenere ciò che desidera, ma da solo. Infine Giannina, uno dei personaggi più importanti 
della storia, è caratterizzata dal fatto che ha molti atteggiamenti talvolta strafottenti e anche un 
abbigliamento provocante. Lei pretende autonomia nelle sue scelte, infatti rifiuta tutte le offerte di 
aiuto che le vengono offerte dal conte. 
… Alla fine tutti gli equivoci si sono risolti e l’amore tra Evaristo e Candida ha trionfato. Anche l’ul-
tima scena di questa rappresentazione è stata particolare, poiché gli attori si sono spogliati per far 
capire che di fronte all’amore alla fine l’uomo riesce a togliersi le maschere che indossa.

 Alessia Cappelletto, Cristina Falcomer

alcune perplessità

I due personaggi principali, Evaristo e Candida, non mi sono piaciuti. Evaristo perché durante tutto 
lo svolgersi della vicenda appare insicuro e impacciato ogni volta che si trova in presenza della 
ragazza che egli ama profondamente e perché, a causa dei numerosi malintesi, crede che Candida 
lo abbia preso in antipatia, assumendo un atteggiamento infantile e a tratti catastrofista. Candida 
presenta alcuni aspetti positivi, quali la gentilezza sia con Evaristo che con le altre persone, e il co-
raggio di confessare sinceramente alla zia i propri sentimenti per Evaristo. A volte però la giovane 
dimostra di essere diffidente, senza essere capace di guardare in faccia la realtà, ed inoltre non ha 
il coraggio di dichiarare il proprio amore ad Evaristo.
Il personaggio che tra tutti mi è maggiormente piaciuto è il Conte, un nobile decaduto, molto in-
fluente, anche se non più ricco. Pur essendo una persona arrogante, altezzosa e superba, agli occhi 
del pubblico appariva buffo e simpatico.
Infine ci tengo a dire che lo spettacolo è stato di mio gradimento anche se mi aspettavo costumi 
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diversi, dal momento che la commedia era ambientata nel Settecento, mentre i personaggi vesti-
vano abiti attuali.
   Umberto Gasparinetti 

le innovazioni della regia di Michieletto

... rispetto al testo goldoniano, a teatro ci sono state delle novità. Ad esempio i personaggi avevano 
delle caratteristiche che dallo scritto non si coglievano. Evaristo è molto infantile e impacciato. Gian-
nina ha un carattere forte ed è sfacciata ed estroversa. Il conte ha degli atteggiamenti femminili e 
vuole dare la propria protezione a tutti per avere una buona reputazione, e ottenere così vantaggi 
in termini materiali, dal momento che è diventato povero. Il signor Barone è molto impegnato con 
i suoi affari. Il tempo in cui è ambientato è il ventesimo secolo, un tempo diverso da quello narrato 
da Goldoni. Il ventaglio non è il consueto oggetto cartaceo ma un ventilatore portatile. rispetto al 
testo c’è inoltre la personificazione dell’amore che, senza proferire parola, interviene nelle scene 
influendo nelle azioni dei personaggi. rispetto alla commedia di Goldoni ci sono degli intervalli, in 
cui un personaggio parla direttamente con il pubblico di storie d’amore contemporanee.

  Erona Biturku, Giorgia Fabris, Elena Marcon, Alessia Pulito 

Candida è una ragazza di buona famiglia e nipote di Geltruda; è diffidente, riflessiva, mantiene un 
certo decoro e crede alle apparenze. È innamorata di Evaristo ma anch’essa incapace di dichiararsi. 
Il suo amato Evaristo, nonostante la sua riservatezza, si rivela gentile, affidabile e rispettoso. Il Conte 
è un nobile arrogante ed eccessivamente raffinato. È capace di monopolizzare la vita degli altri, 
dimostrandosi superiore per l’appartenenza al ceto della nobiltà. Alcune scene mettono in mostra le 
smancerie che compie al fine di ottenere sempre qualcosa. Il Barone è anche lui un nobile: pretende 
di sposare Candida solo per avere una figura femminile di buona famiglia a fianco a sé. È un uomo 
violento e arrogante.

  Alessia Boz, Marta Pillon, Valentina Pizzuto, Giorgia Vit

... La complicata trama di questa commedia è stata rappresentata con originalità da una compagnia 
teatrale giovanissima che ha saputo far risaltare al meglio i temi dell’amore e della gelosia che 
la commedia goldoniana voleva esprimere. Interessante il contrasto tra i personaggi in costumi 
moderni e il loro linguaggio settecentesco.
... I personaggi principali sono Candida ed Evaristo... La loro storia è già complicata fin dall'inizio 
e l'intromissione continua di tutti i personaggi che si alleano, si disprezzano, si amano, litigano, 
spettegolano rende la commedia così intricata che la storia d'amore quasi passa in secondo piano.

 Francesca Gaia Sovran

124

il personaggio di cupido

... questa moderna versione de Il ventaglio ha regalato forti emozioni ed un naturale coinvolgi-
mento a tutti gli spettatori presenti in sala il 16 aprile a San Vito al Tagliamento: l’abilità del regista 
Damiano Michieletto non solo ha reso le scene più vicine alla quotidianità ma, nel contempo, più 
dinamiche e travolgenti, rivolgendosi ad un pubblico formato in buona parte da giovani ragazzi che 
spesso non frequentano il teatro.
Il personaggio di Cupido, un’aggiunta particolare e molto originale della regia, era vestito con un 
abbigliamento casual e delle piccole ali bianche, caratteristiche del personaggio mitico; in sintesi 
è rimasto muto per buona parte dello spettacolo, ha scritto sulla lavagna, ha osservato le scene 
dall’alto di una scaletta. Durante delle ‘pause’, dalla finzione scenica si è passati alla realtà, e sul 
palco era presente proprio Cupido, insieme a un personaggio principale che raccontava vicende 
amorose singolari, ma anche comuni, proprie della nostra epoca.

 Eva Cadore 

Di grande effetto la scenografia che ha catturato l’attenzione del pubblico. Una enorme lavagna 
bianca è servita per delucidare le relazioni tra i vari personaggi e per focalizzare le parole-chiave. Le 
luci provenienti dai neon posti ai lati del palcoscenico si accendevano alternativamente per mettere 
in evidenza la contemporaneità delle scene. 
Di grande originalità è stato l’inserimento di brevi sketch attraverso i quali gli attori hanno intera-
gito con il pubblico. Sorpresa per gli spettatori anche l’inserimento di un buffo personaggio che 
ha accattivato e divertito il pubblico con il dialetto veneto. Un Cupido si è invece occupato della 
disposizione degli oggetti di scena durante la rappresentazione e di scrivere sulla lavagna. 

 Francesca Marzari, Samanta Muzzin, Vanessa Pilot, Valentina Turolla 

Classe 2^C

Liceo Scientifico LE FILANDIERE
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Diciotto gennaio, ore 20.45: con il solito ritardo ‘accademico’ comincia Servo di scena, uno spetta-
colo curato anche da Masolino D’Amico che ha raccolto, nelle varie rappresentazioni, molte critiche 
positive. La scenografia promette bene, è l’interno di un teatro diviso in due piani: quello inferiore 
è un camerino, da cui si vedono però anche gli ingressi di quelli di altri attori, mentre quello su-
periore è la quinta del palcoscenico, da cui si riescono addirittura a distinguere nell’ombra i sedili 
degli spettatori.
La storia narra il rapporto tra un famoso attore ormai sul finire della carriera, un non meglio iden-
tificabile ‘Sir’, e il suo servo di scena, Norman. Si svolge negli anni Quaranta a Londra, in cui, in 
piena guerra, i teatri funzionano ancora; la compagnia di Sir, in cui c’è anche sua moglie Milady, 
deve mettere in scena Re Lear, l’opera shakespeariana che rappresenta il cavallo di battaglia di Sir. 
L’attore però sembra ammalato e ha atteggiamenti da pazzo, come i suoi comportamenti durante 
i bombardamenti nel pomeriggio della Prima del Re Lear, per l’appunto. Sembra quasi, infatti, 
che debba saltare lo spettacolo a causa della sua salute, ma il suo servo fedele Norman, da bravo 
inglese, non accetta una mancanza di rispetto simile verso gli spettatori e convince tutti, anche Sir 
stesso, ad andare in scena. Lo spettacolo va abbastanza a buon fine, anche se, mentre tutti se ne 
stanno andando dal teatro, rimangono in scena solo Sir, in fin di vita, e Norman, che gli sta vicino 
nei suoi ultimi attimi. Poco prima che muoia, Sir dona al servo la sua autobiografia, in cui ringrazia 
tutti i componenti della compagnia (che in quel momento lo avevano lasciato solo) tranne proprio 
Norman.
Il primo tempo dello spettacolo è stato abbastanza deludente e noioso, nel secondo si è un po’ 
riscattato: in generale il giudizio è comunque negativo. È stato troppo lungo e alcune scene fin 
troppo ridondanti. Inoltre la rappresentazione è a dir poco particolare, se non stravagante: per-
sonalmente mi sembravano dei personaggi venuti da un altro pianeta, che parlavano un’altra lin-
gua: Norman, per esempio, aveva un tono di voce che probabilmente doveva imitare un tipo di 
personaggio inglese, ma che in realtà risultava abbastanza ridicolo, al limite del fastidioso. Non è 
riuscito a coinvolgere a sufficienza gli spettatori, risultando quasi soporifero. Servo di scena non mi 
è piaciuto. Sarà forse che non sono all’altezza dei critici e dei letterati, ma mi chiedo veramente se, 
nei loro lusinghieri commenti, si siano espressi riguardo lo stesso spettacolo che ho visto io! Bah…

Elena Baldo

Classe 3^F

Liceo Scientifico M. GRIGOLETTI

Servo di scena

Molte perplessità

Servo di scena
di ronald Harwood 
traduzione di Masolino D’Amico
regia di Franco Branciaroli
Pordenone, Teatro Comunale Giuseppe Verdi 
18,19, 20 gennaio 2013 

Percorso “Teatro e cinema”
Liceo Scientifico M. Grigoletti – Pordenone
Classe 3^F
Coordinatrice: Prof.ssa A. Candido

PORDENONE

Foto di scena
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Mercoledì 23 gennaio al teatro zancanaro di Sacile è stata rappresentata la commedia L’apparenza 
inganna. Protagonista è un dipendente di una ditta di profilattici che, avendo casualmente scoper-
to il suo imminente licenziamento, su consiglio del nuovo vicino di casa, si finge omosessuale per 
mantenere il posto di lavoro. Con vari stereotipi, come le dichiarazioni della ex-moglie, del figlio e 
dei colleghi, la storia proseguirà fino a raggiungere un lieto fine inaspettato.
La trama è ben congegnata, tra colpi di scena e rivelazioni impreviste che le danno svolte inaspet-
tate; il tutto è condito con un umorismo incredibile che strapperà al pubblico più di una risata. Da 
lodare è anche la scenografia capace d’impressionare con i suoi cambi di scena meccanizzati grazie 
ai quali basta poco per passare da un ufficio ad un ristorante o ad un appartamento.
L’apparenza inganna è una commedia molto interessante, anche se ha uno humour non sempre 
facile da capire per i più giovani.

Matteo Favaro

… e a volte volgare 

Mercoledì 23 gennaio la compagnia teatrale La Contrada Teatro Stabile di Trieste ha portato sul 
palcoscenico del Teatro zancanaro di Sacile la commedia L’apparenza inganna nata dalla penna di 
Veber nei lontani anni ‘70. La rappresentazione, tratta dall’omonimo film francese uscito nel 2000, 
ha sicuramente fatto trascorrere una piacevole serata al pubblico che ha risposto con una fragorosa 
risata a ogni battuta degli attori.
La scena inizia con il drammatico licenziamento di Pino Tricarico dalla famosa fabbrica di preservativi 
Sicurex. La concomitanza dell’imminente divorzio e del quasi assente rapporto con il figlio adole-
scente, porta il protagonista a pensare che l’unica via d’uscita sia il suicidio. Quando il pover’uomo 
è ormai in procinto di gettarsi dal balcone interviene e fermarlo il suo nuovo vicino di casa il quale, 
seppur con molta fatica, lo convince a parlare dei suoi problemi. I due arrivano alla conclusione 
che l’unica soluzione sia che Pino si finga gay in modo che i dirigenti della fabbrica siano costretti 
a riassumerlo per non aizzare i movimenti omosessuali del Paese. Il furbo dipendente riesce nel 
suo intento, innescando una dietro l’altra una serie di gag esilaranti, riuscendo da solo a ribaltare i 
bilanci ormai in declino dell’azienda e ad accaparrarsi le simpatie degli altri impiegati.
Seppur molto piacevole e divertente, il copione presenta battute non propriamente adatte a un 
pubblico esteso. Gli scambi di freddure che animano lo spettacolo, infatti, non si addicono total-
mente ai più giovani, in quanto è ben diffusa la presenza di grossolanità in voga nel linguaggio di 
tutti i giorni. Come se non bastasse, gli attori imitano, talvolta con gesti o atteggiamenti troppo 
spudorati, movenze stereotipate e troppo marcate attribuite agli omosessuali. In conclusione la 
trama è sicuramente geniale e capace di focalizzare l’attenzione del pubblico per tutta la durata 
della sceneggiatura, ma a volte risulta volgare. La morale, come dice il titolo L’apparenza inganna 
sta a significare che a volte ci si può fare un’idea sbagliata delle persone senza conoscerle e, il più 
delle volte, quest’idea è errata. 

Andrea Verardo

L’apparenza inganna

uno humour non sempre efficace…

L’apparenza inganna
di Francis Veber
adattamento e regia di Tullio Solenghi e  
Maurizio Micheli   
con Maurizio Micheli e Tullio Solenghi  
e con Massimiliano Borghesi, Sandra Cavallini, 
Paolo Gattini,  Adriano Giraldi, Fulvia Lorenzetti,  
Matteo Micheli, Enzo Saturni
Sacile, Teatro zancanaro
23 gennaio 2013

Percorso “Teatro e cinema”
I.S.I.S. G. A. PUJATI – Sacile
Classe 3^B sc
Coordinatrice: Prof.ssa G. Segatto

Foto di scena

Teatro Zancanaro
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il senso dello spettacolo

Il protagonista, Pino Tricarico, si trova in una profonda crisi, perché è stato lasciato da sua moglie, 
suo figlio lo ignora ed è pure stato licenziato dalla ditta in cui lavora. Questa ditta si chiama Sicurex 
ed è un’industria che produce preservativi.
Tenta il suicidio ma il suo nuovo vicino di casa lo salva e gli dà dei consigli su cosa fare: si fingerà 
omosessuale per recuperare il suo posto di lavoro. L’iniziativa andrà a buon fine.
L’amministratore dell’azienda, che precedentemente lo aveva licenziato e che all’inizio appari-
va un uomo con dei pregiudizi che odiava i gay, alla fine si rivela di una sensibilità inaspettata. 
La commedia si conclude con tutti i personaggi che vanno ad una festa-gay. Come è successo 
all’amministratore dell’azienda che si è scoperto omosessuale, certe occasioni della vita svelano 
alla persona una parte a lei stessa sconosciuta. Questa commedia mi ha fatto sorridere perché ha 
affrontato in chiave ironica un argomento di grande attualità come l’omosessualità. Credo che la 
rappresentazione ci suggerisca di allontanarci dai pregiudizi e rispettare la libertà altrui.

Samuele Calliman

Il 23 gennaio 2013, al Teatro zancanaro di Sacile, è stato messo in scena lo spettacolo dal titolo 
L’apparenza inganna. Un’azienda, dovendo fare dei tagli al personale, licenzia il contabile Pino 
Tricarico, che già era stato lasciato dalla moglie tempo prima. Costui, su suggerimento del nuovo 
vicino di casa, decide di fingersi omosessuale.
Questa decisione darà origine a svariate vicende, molto divertenti e simpatiche. La commedia mette 
in scena lo stereotipo dell’omosessuale, con le tipiche movenze ed espressioni. Lo spettacolo risulta 
dinamico e per niente monotono, con veloci cambi di scena che non fanno annoiare lo spettatore. 
I due protagonisti, Tullio Solenghi e Maurizio Micheli, sono stati fantastici, molto coinvolgenti e 
spiritosi. Una nota di merito anche a tutti gli attori che hanno supportato i protagonisti e che si 
sono guadagnati, per la loro performance eccellente, gli applausi che sono scrosciati a fine serata.

Anna Scottà 

una divertente commedia degli equivoci

Lo spettacolo teatrale L’apparenza inganna racconta la storia di Pino Tricarico, un uomo buono che 
viene licenziato dall’azienda in cui lavora, che produce preservativi.
Inoltre egli sta anche divorziando dalla moglie di cui è ancora innamorato e oltre a questo il figlio 
diciassettenne non ha molta considerazione verso suo padre. Tricarico, preso dalla negatività della 
situazione, pensa al suicidio ma mentre è sul balcone di casa sua, pronto a gettarsi giù, arriva il suo 
nuovo vicino di casa che lo ferma in tempo. Una volta che i due hanno fatto conoscenza e Tricarico 
gli ha raccontato la sua drastica situazione, il nuovo vicino gli consiglia di fingersi gay per non per-
dere il lavoro, poiché l’azienda non può procedere al licenziamento per paura di fare insorgere le 
associazioni omosessuali. Il presidente dell’azienda lo riassume e una volta che tutti i suoi colleghi 
vengono a conoscenza della “verità”, cominciano a guardare Tricarico diversamente.
Si susseguono svariate vicende ed equivoci, ma il tutto porta Tricarico ad avere un gran successo, 
anche se indesiderato. 
Ho trovato molto divertente e coinvolgente questo spettacolo. La cosa che mi ha colpita maggior-130
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mente è stata la scenografia che era molto interessante poiché ben organizzata. È stata una com-
media esilarante e piacevole, grazie all’infinito vortice di equivoci divertenti in cui erano coinvolti i 
personaggi. Gli attori sono stati eccezionali, soprattutto i due protagonisti, per la loro bravura nel 
recitare e nel rendere partecipe il pubblico.

Rosita Mazzocchi 

uno spettacolo di attualità 

L’apparenza inganna è una commedia teatrale di Tullio Solenghi tratta dall’omonimo film francese 
girato nel 2000 da Francis Veber. In questo spettacolo si racconta la vicenda di un uomo di nome 
Pino Tricarico, il quale lavora come contabile in una ditta che produce principalmente preservativi. 
L’uomo, dopo essere stato avvisato del suo licenziamento, essere stato lasciato dalla moglie amata 
e aver scoperto un’indifferenza nei suoi confronti da parte del figlio diciassettenne, viene spinto 
sempre più all’idea del suicidio e perciò prova a mettere fine ad ogni sofferenza tentando di gettarsi 
dal balcone del suo appartamento. Fortunatamente il vicino di casa, accortosi di tutto, lo ferma e 
arriva a una bizzarra conclusione: Pino per evitare il licenziamento dovrebbe fingersi omosessuale. 
In questo modo la ditta non avrebbe più potuto togliere il lavoro al signor Tricarico, perché se lo 
avesse fatto sarebbe stato un danno alla notorietà e alla reputazione dell’impresa se non una pro-
vocazione contro le associazioni gay, le quali avrebbero subito contestato l’accaduto.                              
 Il curioso proponimento dell’amico è un trionfo e la vita di Pino cambia radicalmente sia nell’ambito 
lavorativo sia in quello privato. Egli dopo una lunga serie di avvenimenti ironici e divertenti che si 
svolgono per tutto il resto della commedia diventa un simbolo popolare dell’omosessualità in tutto 
il Paese. Questo forte cambiamento sembra dimostrare il riscatto personale dell’uomo semplice e 
mite che si ribella alla vita che gli aveva ormai voltato le spalle togliendogli ogni sentimento, amore 
e affetto. 
La scenografia è sembrata essere più moderna rispetto a precedenti spettacoli, con veloci cambi 
di scena e azione. Lo spettacolo teatrale riguarda casi di attualità ed è abbastanza interessante e 
coinvolgente grazie alla grande simpatia e al forte sarcasmo che hanno saputo trasmettere gli attori 
dall’inizio alla fine dell’opera.

Erica Da Ros 

uno spettacolo adatto ad un pubblico adulto

L’apparenza inganna è uno spettacolo teatrale tratto dal film francese del 2000 Le placard di Fran-
cis Veber. L’opera racconta la storia di Pino Tricarico, interpretato da un ottimo Maurizio Micheli, 
contabile che lavora per un’azienda di preservativi dal simpatico motto: «Se vuoi far sex tranquil 
fallo con Sicurex». Il protagonista è vittima di spiacevoli eventi: viene deciso il suo licenziamento ad 
opera del direttore del personale Ercole Spadoni, (ruolo recitato da Tullio Solenghi), viene lasciato 
dalla bella moglie di cui è ancora innamorato e il rapporto con il figlio diventa sempre più inconsi-
stente, tanto che prende la decisione di suicidarsi. Fermato in tempo dal vicino di casa che lo aiuta a 
risolvere i suoi problemi, organizza un piano per salvare il suo posto di lavoro, cioè quello di fingersi 
omosessuale. La sua nuova identità gli procura successo trasformandolo in un’icona gay. Si entra 
così nell’ottica del mondo omosessuale riguardo al quale non mancano pregiudizi e battute anche 
grossolane. L’opera è una commedia comica, ma affronta temi difficili, come le molestie sessuali, la 
disoccupazione e, soprattutto, l’omofobia. 131
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tanti regali, a portarlo fuori a cena ecc. Alla fine della vicenda si scopre che il contabile non è real-
mente omosessuale e tutto va a finire per il meglio. Infatti il protagonista riesce ad accaparrarsi la 
più bella collega dell’ufficio.
La trama dello spettacolo, forse proprio per la sua semplicità, si è rivelata molto piacevole e coin-
volgente. Man mano che il tempo passava ogni spettatore era sempre più emozionato e ognuno 
immaginava come potesse concludersi una vicenda così folle. Gli attori sono stati fantastici. Hanno 
saputo recitare al meglio ognuno il proprio ruolo, sia la parte dell’omosessuale che quella dell’uomo 
duro e insensibile. ogni attore è riuscito a trasmettere al pubblico emozioni genuine accompagnate 
da riflessioni non banali che costituiscono l’arricchimento dato dallo spettacolo.

Francesco Da Dalt 

un’ottima interpretazione degli attori 2

L’apparenza inganna racconta la storia di un impiegato, dotato di poco carattere e trattato 
malamente da tutti i suoi colleghi, che lavora in una fabbrica di profilattici. La rappresentazione 
inizia con una foto di gruppo, dove questo impiegato viene messo da parte e tagliato fuori. offeso e 
deciso a protestare con uno dei dirigenti, mentre vi si reca origlia una conversazione scoprendo che 
da lì a breve sarebbe stato licenziato. Preoccupato per il licenziamento, chiama l’ex moglie, che però 
non gli fornisce il coraggio di cui aveva bisogno, anzi getterà ancora benzina sul fuoco sminuendolo 
e accusandolo di essere un uomo senza attributi e di venire considerato una nullità dal figlio.
L’impiegato, demoralizzato, decide allora di suicidarsi. Verrà fermato dal suo nuovo vicino di casa, 
il quale gli consiglia, per evitare il licenziamento, di fingersi omosessuale perché la sua società non 
avrebbe mai potuto permettersi un tale scandalo. Questa decisione, seppur strana, cambierà la 
sua vita sotto ogni aspetto, privato e lavorativo. Nell’ambito lavorativo prima di tutto conserverà il 
posto, e anzi diventerà addirittura una figura di rilievo della sua ditta, poi rafforzerà il rapporto col 
dirigente che inizialmente lo voleva licenziare e non lo sopportava.
La sua vita privata migliorerà in tre aspetti: troverà un nuovo amore, la seducente e provocante 
collega di lavoro; riuscirà a lasciare alle spalle il rapporto con la moglie e, infine, ritroverà il rapporto 
col figlio interrotto anni prima. Personalmente ho trovato questa commedia molto interessante, 
principalmente per il fatto che tratta un argomento difficile, come quello della lotta degli omosessuali 
a difesa dei loro diritti, con molta ironia e puntando molto a far ridere il pubblico.
Nonostante non sia un amante del genere teatrale, questa commedia, dal titolo davvero azzeccato, 
è risultata molto simpatica e coinvolgente, tanto che la consiglio vivamente! 

 Gianluca Verardo

il tabù dell’omosessualità

L’apparenza inganna, oggi come vent’anni fa: un esempio lampante lo fornisce la commedia tea-
trale, messa in scena dal regista Solenghi, che affronta il tema sempre attuale dell’omosessualità.
Il povero Pino Tricarico, saputo di aver perso il proprio lavoro, si finge gay per costringere i datori 
di lavoro a riassumerlo onde evitare l’ira del mondo omosessuale. Tutta questione di apparenza, 
nessuno deve sapere la verità e con qualche bugia il lavoro è saldo: è proprio questo il consiglio 
ricevuto dal suo nuovo vicino di casa, ormai in pensione. Ma per quale motivo questo personag-

A mio parere, però, lo spettacolo si rivolge a una fascia d’età ben precisa, quella del pubblico adulto 
che ancora non ha completamente accettato l’omosessualità. Penso che per noi giovani non sia un 
problema questo aspetto della sessualità. Con ciò non voglio dire che il tema non sia degno di ap-
profondimento, ma che forse il problema non ci tocca da vicino perché la maggior parte della nuova 
generazione non ha pregiudizi o non è razzista. Le generazioni precedenti, invece, hanno dovuto 
combattere per raggiungere l’obiettivo di poter vivere alla luce del sole la loro preferenza sessuale.

Emil Biasatti 

un’interpretazione molto coinvolgente

Pino Tricarico, contabile dell’azienda Sicurex produttrice di preservativi, è un uomo tranquillo, 
divorziato dalla moglie e con un figlio che lo considera un inetto. Ad aggravare la situazione 
Tricarico scopre il suo licenziamento e decide di suicidarsi. Viene fermato dal suo nuovo vicino, 
psicologo aziendale, che lo convince a fingersi omosessuale per non farsi licenziare dal capo che 
teme, a sua volta, di scatenare una guerra contro gli omosessuali e perdere una fetta di mercato. 
La strana idea funzionerà cambiando completamente la figura del contabile che prenderà fiducia 
in se stesso, si riavvicinerà al figlio e farà aumentare i guadagni dell’azienda grazie ad uno spot 
pubblicitario rivolto agli omosessuali. Dopo molte vicende esilaranti si avrà un finale felice con un 
protagonista completamente trasformato.
L’apparenza inganna cerca di raccontare la vita di un dipendente mediocre di mezza età abbando-
nato dalla famiglia rimasto senza emozioni in un mondo grigio e arido che, fingendosi gay, riprende 
il controllo della sua vita facendo riaffiorare emozioni perdute e la voglia di continuare a vivere. Mol-
to bravi gli attori che, entrando in perfetta simbiosi con il proprio personaggio, hanno coinvolto fin 
da subito il pubblico con uno spettacolo rilassante ricco di battute e comicità; la rappresentazione 
ci ha permesso di capire meglio l’attualità dei temi trattati facendoci riflettere sui pregiudizi verso 
una persona spesso conosciuta superficialmente. Uno spettacolo che ha divertito durante tutta la 
rappresentazione, perfetto per trascorrere un paio d’ore in compagnia.

Simone Masutti

un’ottima interpretazione degli attori 1

L’apparenza inganna o è solo un modo di dire ? omosessualità ? L’apparenza inganna parla anche 
di questo. Nell’antichità gli omosessuali non erano discriminati, mentre ai giorni nostri la loro ses-
sualità è argomento molto delicato e discusso. Proprio qualche giorno fa in Francia è stata appro-
vata una legge che legalizza i matrimoni tra persone dello stesso genere. Ma tutto ciò che cosa ha 
a che fare con L’apparenza inganna? In questa commedia, il protagonista, contabile in un’azienda 
di profilattici, viene licenziato. Disperato, proprio quando sta per suicidarsi, viene aiutato dal suo 
nuovo vicino di casa, uno psicologo, il quale gli suggerisce di fingersi omosessuale. Infatti, una ditta 
di profilattici non si sognerebbe mai di licenziare un omosessuale, poiché sarebbe uno scandalo e 
nessun omosessuale avrebbe più usufruito di quella marca di profilattici. Successivamente la storia, 
con situazioni e battute divertenti, si svolge attorno al “finto” omosessuale e alle conseguenze di 
questa condizione. Per esempio un collega di lavoro che, prima della scoperta dell’omosessualità 
del contabile, era piuttosto sarcastico inizia a comportarsi in modo molto gentile con lui, a fargli 
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Sfortunatamente è stato deciso il suo licenziamento, la qual cosa, unitamente al divorzio dalla bella 
moglie di cui è ancora innamorato e al fatto che il figlio diciassettenne non lo considera minima-
mente, lo porta a contemplare il suicidio. Il suo vicino lo ferma in tempo, dando via a una serie di 
eventi che cambieranno totalmente la sua vita e persino il suo carattere: il primo passo è quello di 
fingersi gay, in modo da spingere la dirigenza a non procedere al licenziamento per paura di mobi-
litare le associazioni omosessuali.
L’idea, per quanto assurda, ha successo su tutti i fronti e ribalta completamente le sorti del povero 
Pino Tricarico, in ufficio, nella società e anche nella vita privata, trasformandolo da oscuro contabile 
a icona del movimento omosessuale, con tutte le conseguenze del caso.
La rappresentazione messa in atto dal regista Tullio Solenghi è molto coinvolgente soprattutto 
grazie alla recitazione dei due personaggi principali, il ‘gay’, rappresentato da Maurizio Micheli e il 
collega, ruolo sostenuto da Tullio Solenghi. 

Alberto Borin

sicuro di essere quel che credi?

L’apparenza inganna, messa in scena da Tullio Solenghi, è un testo scritto da Francis Veber nel 1973, 
da cui nel 2000 è stato tratto un film. La storia è imperniata sul personaggio di Pino Tricarico, un 
contabile scrupoloso che lavora per un’azienda che produce derivati dal caucciù, specializzata in 
preservativi. La vicenda inizia con il licenziamento di Pino unito al suo divorzio dalla moglie di cui è 
ancora innamorato e al difficile rapporto che ha con il figlio, il quale non prova minimamente inte-
resse nei confronti del padre. Questo sommarsi di eventi spiacevoli porta il protagonista a tentare il 
suicidio ma, fortunatamente, il nuovo vicino appena trasferitosi nell’appartamento contiguo al suo 
lo ferma appena prima che si verifichi la disgrazia.
Egli aiuta il nostro protagonista a riprendersi il lavoro con un piccolo inganno: convince il disoccupa-
to a fingersi gay dal momento che il licenziamento di un omosessuale porterebbe cattiva pubblicità 
all’azienda. Subito dopo aver scoperto la nuova identità di Tricarico, il direttore della fabbrica lo 
riassume e il capo del personale, uomo che per tutta la sua vita ha disprezzato i gay, viene costret-
to a diventare suo amico e a farlo sentire a suo agio sul posto di lavoro. Tale avvenimento porta 
quest’ultimo a scoprire e a fare venire a galla la sua vera natura di omosessuale.
Questa storia mette in luce come spesso la vera identità delle persone sia celata sotto false appa-
renze e convinzioni sbagliate. Nella commedia questa profonda affermazione è stata rappresentata 
con una comicità che ne ha permesso una più semplice e più piacevole comprensione. La scenogra-
fia, malgrado composta da un’unica scena divisa in due piani, è resa dinamica da un gioco di luci e 
dall’uso di pareti trasparenti e mobili che creano la diversità dei luoghi.

Alice Faoro

Pur di tenersi il lavoro…

L’apparenza inganna è una commedia che racconta di Pino Tricarico, impiegato in un’azienda di 
produzioni di derivati dal caucciù, sposato con una donna molto bella e con un figlio di diciassette 
anni. Ad un tratto la sua vita cambia così drasticamente (divorzio, licenziamento) da portarlo a 
tentare il suicidio.

gio, praticamente sconosciuto al nostro protagonista, è così interessato al suo caso? E come mai 
quest’idea alquanto bizzarra?
Il mistero si svela quando, spinto da questi interrogativi, il protagonista si interessa alla vita del nuo-
vo vicino, e questo gli risponde: «Io fui licenziato per lo stesso motivo per cui tu oggi non lo sarai». 
Ecco, anche il nuovo amico è omosessuale, quel che li divide però sono gli anni del loro coming 
out; quanti ne sono passati da quando l’essere gay era un tabù? Pochissimi, infatti fino a non molto 
tempo fa chi lo era fingeva, faceva credere di essere un uomo che amava le donne, anche e soprat-
tutto per non perdere il lavoro: sia mai che si scopra la diversa sessualità di qualche dipendente! 
L’apparenza, che era ed è tutto, apparenza che ha permesso a Pino di giocare invece sul modo di 
porsi della società moderna di fronte al tema, apparenza che, a volte, inganna!
Questa ironica commedia è composta da tante veloci scene dinamiche e movimentate; battute 
e situazioni si succedono con un ritmo colorato ed incalzante, non ci sono tempi morti o silenzi: 
l’attenzione è sempre al massimo, non ci si può perdere nemmeno una battuta, gli occhi non si 
staccano dai personaggi; l’unico momento di pausa sono le risate che salgono naturali dal pubblico.
L’attualità e l’importanza del tema sono unite in modo comico ma naturale e ciò fa di questa com-
media uno spettacolo per cui mettersi in coda.

Chiara Battistella 

un aiuto a comprendere la società

Mercoledì 23 gennaio 2013 al Teatro zancanaro di Sacile è stata messa in scena, con la regia di 
Tullio Solenghi, la rappresentazione teatrale L’apparenza inganna tratta dall’omonimo film francese 
di Francis Veber del 2000.
L’opera inizia quando Pino Tricarico, contabile in un’azienda che produce preservativi, viene a sco-
prire che sta per essere licenziato. Decide di buttarsi dal balcone dell’appartamento, non solo per 
il lavoro ma anche per il recente divorzio e per il mancato interesse del figlio nei suoi confronti, ma 
viene bloccato dal nuovo vicino di casa che gli consiglia di fingersi gay.
Anche se sembra una cosa assurda il protagonista accetta il suggerimento che avrà un buon risul-
tato; infatti la società non lo licenzierà poiché non vuole scontrarsi con le associazioni omosessuali. 
Questa iniziativa porta anche delle modifiche nel comportamento e nel pensiero sia dei colleghi 
d’ufficio, che dei famigliari del protagonista. La drammaturgia risulta più che gradevole, come an-
che l’interpretazione degli attori, particolare e ricca di dettagli; sorprendente anche la scenografia: 
l’appartamento di Pino si trova su un piano rialzato rispetto al palcoscenico.
L’opera ci aiuta a capire meglio la nostra società senza offese verso nessuno; questa rappresentazio-
ne teatrale è, infatti, un mix di attualità e di sarcasmo poiché vengono affrontati temi importanti, 
quali la discriminazione sessuale, la disoccupazione e lo stalking, in tono ironico, con dei modi di 
dire talvolta volgari, ma pur sempre non sottovalutando gli argomenti trattati.

Lucia Marcandella 

un uomo normale trasformato in icona del movimento omosessuale 

Contabile, dirigente e uomo mite senza qualità, Pino Tricarico lavora per un’azienda di produzione 
di derivanti dal caucciù, preservativi in primis.
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Viene fermato in tempo dal suo vicino, il quale con i suoi consigli lo aiuta a rientrare nell’azienda.
Tricarico finge di essere gay così che l’azienda per cui lavorava è costretta a riassumerlo per non 
scatenare i movimenti omosessuali.
La commedia è molto bella e divertente da vedere, ma allo stesso tempo anche interessante e 
attuale perché fa riflettere: fa capire che cosa può arrivare a fare una persona pur di tenersi il lavoro!

Alessandra Cauz

Classe 3^B sc

I.S.I.S. G. A. PUJATI 
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Un tram che si chiama desiderio, nell’allestimento di Antonio Latella, è una rappresentazione che 
mai, da studente, ti aspetteresti di vedere a teatro. La scenografia è semplice, quasi insignificante 
al primo impatto; le musiche e i rumori assordanti fanno sobbalzare lo spettatore, le luci e i fari 
accecano il pubblico ma soprattutto il personaggio che recita. 
Blanche, la protagonista del famoso dramma di Tennessee Williams è una donna dall’animo ari-
stocratico ma decadente, che si rifugia a New orleans, in Via dei Campi Elisi, dalla sorella Stella, 
sposata con Stanley, un giovane polacco dai modi di fare burberi e violenti. Il regista tratta delle 
tematiche profonde del testo del grande drammaturgo americano creando un senso di disagio tra 
gli spettatori, sia per la presenza delle luci che si insinuano tra gli spettatori, sia per la presenza di un 
attore che interrompe i dialoghi e che interpreta contemporaneamente la voce narrante ma anche il 
medico a cui Blanche viene affidata dopo essere stata rinchiusa in un manicomio. 
Blanche cerca di utilizzare la sua bellezza e i suoi modi nobili per nascondere la debole personalità 
e la sua patologia. Stanley usa contro di lei non solo una violenza fisica ma anche psicologica, 
che la fa crollare e diventare pazza. Ad aiutare Blanche nella riflessione c’è la voce narrante del 
dottore, che la abbraccia e la protegge dal cognato. L’atteggiamento utilizzato dal personaggio 
che impersona Stanley ricorda quello di uno scimmione, come viene descritto nel testo originale; la 
bravissima attrice che interpreta Blanche riesce a esprimere la schizofrenia del personaggio in modo 
molto intenso. Il pubblico inizialmente turbato, si abitua ai suoni e ai dialoghi sempre più strazianti. 
Sembra che il regista voglia trasmetterci che ci si abitua a tutto, perfino alla violenza domestica, 
come avviene anche nella realtà a noi più vicina e che sono sempre i più deboli a doversi piegare 
davanti alla malvagità altrui.

Giusy Polese

f  commento all’immagine 

Quando quella sera del 26 gennaio mi sono seduta al mio posto al Teatro Giuseppe Verdi ho sentito 
il bisogno di immedesimarmi in qualcuno del personaggi. Il mio istinto ha deciso che doveva essere 
Blance Dobois. Seguendo la vicenda dal punto di vista di questo personaggio mi è sembrato di aver 
fatto un viaggio a New orleans. Il ricordo di un viaggio lo identifico nel biglietto: per questo ho de-
ciso di riprodurre un biglietto un po’ particolare indicando il luogo di partenza e di arrivo, in questo 
caso immaginario. Il biglietto è nero perché identifica la confusione di Blanche.

Valentina Marazzato 

cambio del finale

Stella è in travaglio e Stanley la porta in ospedale. Quando l’uomo fa ritorno a casa, trova Blanche 

Un tram che si chiama desiderio
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cruciverba

8. 12.

3. 14.

9.

1.

 4.

2. 13.

5.

11.

6.

7.

 10.

1. Viene commesso da Stanley nei confronti di Stella
2. Secondo l’autore è l’opposto di morte
3. Nome proprio dell’autore
4. Ne è ambientata l’opera
5. Caratteristica narrativa di Williams
6. Lo diventa Blanche quando indossa il vestito rosa
7. Uno dei temi principali dell’opera
8. Vi è rinchiusa infine Blanche
9. Lo sono la personalità dei personaggi alla fine dell’opera 
10. Personaggio che mette a rischio gli equilibri
11. Verticale, Caratteristica di Blanche orizzontale, origine di Stanley
12. Lo è l’autore
13. Corteggiatore di Blanche
14. L’autore la contrappone a coloro che hanno conosciuto il dolore

Mila Poles

sul divano impaziente di sapere notizie riguardanti la sorella e Stanley coglie l’occasione, visto l’as-
senza della moglie, di accusarla di essere un’imbrogliona.
Blanche è presa in contropiede di fronte a quelle parole e la lite comincia a degenerare, lei prende 
la lampada che le sta accanto e la sferra contro Stanley, ma lui la schiva e si lancia contro la donna. 
Cominncia a picchiarla e lei non riesce ad opporre resistenza. Mitch ha dimenticato il portafoglio a 
casa di Stella e, controvoglia, torna in quell’appartamento e assiste alla scena sopra descritta. Anche 
se Blanche gli aveva mentito, non può fare finta di niente perciò decide di scagliarsi contro Stanley 
per mettere fine al pestaggio. Ci riesce e Blanche scappa via.
Vuole raggiungere la sorella per sentirsi un po’ al sicuro ma è frastornata e gira solo attorno all’ap-
partamento. Dopo alcune ore, stremata, rientra in casa e non trova nessuno, si lascia allora andare 
ad un pianto liberatorio. Finalmente Stella è dimessa dall’ospedale e, tornata a casa, scopre quello 
che è successo tra il marito e la sorella. Stanley aveva già picchiato la moglie in precedenza e spe-
rava che l’arrivo del figlio lo avrebbe calmato ma a quanto pare i suoi pensieri erano sbagliati. ora 
non è solo la sua vita e quella della sorella che l’uomo può mettere in pericolo, ma anche quella 
di un neonato. Queste riflessioni la portano a lasciare il marito che in collera e disperato cerca di 
farle cambiare idea ma non ci riesce. Sconvolto e perso decide quindi di porre fine alla propria vita 
gettandosi sotto il tram che si chiama Desiderio.
Stella distrutta da questo avvenimento cerca consolazione e la trova tra le braccia di Mitch; insieme 
i due riescono a convincere la sorella a tornare in manicomio per farsi curare.

Anna Sassarini

non è stato uno spettacolo volgare

Lo spettacolo teatrale Un tram che si chiama desiderio di Antonio Latella, tratto dal celebre testo di 
Tennessee Williams, narra di una coppia che vive a New orleans negli anni Quaranta. Il protagonista 
maschile principale, Stanley, è un polacco immigrato da poco in America sposato con Stella, una 
giovane americana. Stanley prova nei confronti della moglie un forte desiderio carnale alternato 
a momenti d’ira e violenza verbale. La tranquilla vita dei due coniugi viene turbata dall’arrivo di 
Blanche, sorella di Stella. Blanche è una donna dal carattere molto introverso e dai tratti oscuri, che 
nasconde alla sorella e al cognato di aver venduto la propria casa e di essersi tenuta e aver sperpe-
rato tutto il denaro. Viene smascherata da Stanley, che curiosa nella sua valigia.
Tra l’arrivo e la scoperta, Blanche si innamora dell’amico di Stanley, Mitch. Questo, sta per cadere 
nella trappola tesa dalla donna ma viene subito avvisato, dall’amico, dei segreti di Blanche. Mitch, 
allora, abbandona la donna che si impazzisce. Viene quindi ricoverata in un manicomio dove rac-
conterà tutta la sua storia fatta di alcolismo e inganni ad un dottore. La scena iniziale parte proprio 
con il riassunto della vicenda da parte del dottore che fungerà, durante lo spettacolo, da angelo 
custode di Blanche e da narratore.
La regia di Latella è molto difficile da capire se prima non si è letto il testo, perché la trama inizia 
dalla fine per poi ripercorrere, come una sorta di flashback, l’intera vicenda all’interno della testa di 
Blanche. La scenografia risulta molto scarna con gli oggetti che rappresentano la casa della coppia e 
che fungono da supporto alle luci di scena. In molti tra i presenti, si sono lamentati di alcune scene 
esageratamente esplicite e a loro avviso volgari. Non dovremmo scandalizzarci per dei corpi semi-
nudi che si stringono in abbracci un po’ troppo espliciti di fronte ad una la società che attraverso 
i media esprime immagini di ben più marcata volgarità. Forse il regista ha inteso in questo modo 
rendere ancora più attuale un messaggio che sembra essere stato scritto ai nostri giorni.

Davide Collodel
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scena al Verdi di Pordenone dal regista Antonio Latella. Il dramma in questione narra la vicenda di 
Blanche, che, dopo aver perso il marito e il lavoro, si trasferisce a New orleans dove vivono la sorella 
Stella e il marito di lei Stanley. Blanche è fuggita dalla sua città a causa del suo comportamento 
ambiguo e della perdita della proprietà di famiglia; giunta dalla sorella, inizia a raccontare una lunga 
serie di bugie per nascondere i propri errori, ma Stanley non prova simpatia per lei fin dall’inizio e 
vuole vederci chiaro sul suo recente passato che non lo convince. Egli, alla fine, riuscirà a scoprire 
la verità su ciò che è realmente accaduto alla cognata e allontanerà da lei un caro amico che aveva 
cominciato a provare qualcosa per Blanche. Alla fine del dramma, fra Blanche e Stanley si viene a 
creare un gioco di seduzione che finirà con lo stupro che conduce la donna alla follia. 
Il regista Latella per la messinscena decide di iniziare dalla fine, ovvero dalla scena in cui Blan-
che in braccio al dottore viene portata in un ospedale psichiatrico, per poi partire a recitare tutta 
la storia che sembra rappresentare l’enorme caos che affolla i pensieri nella mente di Blanche. I 
personaggi che incontriamo sono sei: Blanche (interpretata da Laura Marinoni), Stella (Elisabetta 
Valgoi), Stanley (Vinicio Marchioni), Steve e Eunice, marito e moglie che abitano al piano di sopra 
(interpretati contemporaneamente da un unico attore, Annibale Pavone), Mitch (Giuseppe Lanino) 
e il dottore/narratore (rosario Tedesco) che aprirà la scena con un prologo a cui seguirà tutta la 
messinscena e che diventerà quindi una guida per tutti i personaggi e una sorta di angelo custode 
per Blanche.
Le capacità di questi attori si possono definire eccellenti sia per l’interpretazione dei complessi 
sentimenti che animano l’azione, sia per la difficoltà di entrare in una scena complessa e ambigua. 
Quest’ultima rispecchia lo spirito colmo di confusione di Blanche, è caratterizzata da pochi oggetti 
domestici, semplici ed essenziali (vasca, letto, frigo, ecc..) tratteggiati nella forma ma vuoti, e circon-
dati da luci a cui si unisce un grande faro accecante, posizionato al centro sopra al tavolo, mosso 
dagli stessi attori. Un altro elemento utilizzato da Latella per esprimere il disordine è la musica, 
talvolta assordante, che rappresenta proprio la mente di Blanche nei momenti in cui nemmeno lei 
sa come agire. Tutto, perciò, dalla scenografia, alla musica, alle luci operano nello spettatore una 
visione iper realistica di ciò che sta vivendo Blanche. Questi sono infatti gli elementi che hanno 
permesso al regista una messinscena che ha saputo stupire le persone mettendo in luce gli aspetti 
moderni del testo di Tennessee Williams, senza però modificare il testo originale.

Ilaria Zanatto 

uno spettacolo da non perdere

Il 25 e il 26 gennaio scorso, il pubblico del Teatro Verdi di Pordenone ha potuto assistere alla bril-
lante interpretazione di Un tram che si chiama desiderio di Tennessee Williams, diretta da Antonio 
Latella.
Il dramma si svolge a New orleans negli anni Quaranta del secolo scorso. Protagonista è Blanche 
Dubois, da poco vedova, che è stata costretta a vendere la proprietà ereditata a causa di ingenti 
debiti. Decide così di trasferirsi dalla sorella Stella e dal cognato polacco Stanley. La vita familia-
re dei due coniugi viene però alterata dalla presenza della donna, che nutre disprezzo e timore 
nei confronti dell’europeo, tanto da provare inutilmente a convincere la sorella a lasciare quella 
casa. Stanco delle continue intromissioni nella sua vita con la moglie, Stanley decide di allontanare 
Blanche, che nel frattempo ha mostrato vari sintomi di pazzia, e di rinchiuderla in un manicomio. 
Grazie a questa decisione condivisa da moglie e marito, questi possono finalmente tornare alla loro 
perduta armonia familiare.

a streetcar named desire, un dramma degli anni ‘50...

Il giorno 26 gennaio 2013 presso il Teatro Verdi di Pordenone, nell’ambito del progetto Adotta 
uno spettacolo, abbiamo assistito alla rappresentazione teatrale di Un tram che si chiama deside-
rio, per la regia di Antonio Latella. Protagonista di questo dramma è Blanche DuBois, una donna 
aristocratica decaduta e alcolizzata. Altri personaggi sono: Stella, sorella di Blanche; il polacco 
Stanley, cognato di Blanche e marito di Stella; Mitch, amico di Stanley ed Eunice, il quale ha un 
doppio ruolo, quello di introdurre Blanche nel momento in cui viene presa definitivamente dalla 
pazzia e di rappresentare la vicina di casa di Stella.
La scenografia è costituita da alcuni oggetti quotidiani: un tavolo, un frigorifero, un letto, una vasca 
da bagno, una sedia ecc. L’arredamento è curato in ogni singolo particolare e ci fa venire subito 
in mente un ambiente domestico che durante lo spettacolo si trasforma poi in ambiente psichico, 
poiché tali oggetti rappresentano la visione della realtà secondo la mente di Blanche. L’aver letto il 
testo originale prima della rappresentazione ha reso l0 spettacolo più interessante e comprensibile.
Latella ha deciso di partire dal finale per proseguire nella messa in scena delle menzogne di Blanche 
che rendono la protagonista instabile. Segnata da un passato difficile, la giovane è divenuta 
vittima dell’alcolismo e dalla ninfomania. Cresciuta nella ricchezza, dopo la morte dei genitori, è 
stata costretta a vendere la proprietà di famiglia per riuscire a pagare i debiti. La vergogna però la 
costringe ad un certo punto ad abbandonare la città e a cercare ospitalità presso la sorella, Stella, 
che vive a New orleans con il marito Stanley. Fin dall’inizio la sua presenza scatena tra i due sposi 
tensioni. Blanche subisce anche la violenza del cognato. In preda alla follia, Blanche viene ricoverata 
in un ospedale psichiatrico da cui non uscirà mai più.
Nello spettacolo di Latella c’è una continua contrapposizione tra luce e ombra che rappresenta il 
contrasto tra i rari momenti di lucidità e i vuoti di memoria della protagonista durante il racconto.
Complessivamente gli attori sono stati bravi, perché sono riusciti a interpretare in modo personale la 
vicenda senza modificare le battute dell’opera di Tennessee. La chiave di lettura di tutta la vicenda 
è nella frase pronunciata da Blanche verso la fine dello spettacolo: «Mi hanno detto di prendere un 
tram che si chiama desiderio e un altro che si chiama cimitero». Blanche con queste parole sembra 
rimproverarsi perché non è stata capace di trovare la felicità tanto desiderata.

Suela Goxhaj

Nell’anagramma ho scritto varie parole legate in qualche modo alla rappresentazione teatrale Un 
ram che si chiama desiderio. La vicenda è ambientata a New orleans e i protagonisti sono una 
coppia formata da Stella e Stanley, il cui equilibrio viene messo a rischio dalla sorella di lei, Blanche. 
Quest’ultima, rimasta vedova, va a vivere a casa di Stanley e Stella. Stanley è un uomo polacco 
rude e con modi burberi e violenti ma, allo stesso tempo prova una passione carnale per Stella. La 
vicenda viene vista tutta dalla prospettiva di Blanche. Quest’ultima quando arriva a casa di Stanley e 
Stella scatena fin da subito tensioni e conflitti che spezzano l’equilibrio della coppia. Alla fine Blan-
che cade nella pazzia tanto che viene ricoverata in manicomio. Mentre la coppia torna in equilibrio 
grazie alla nascita di un bambino.

Chiara Zanette

una regia iperrealistica

Un tram che si chiama desiderio è il dramma scritto, nel 1947, da Tennessee Williams e messo in 
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Tennessee Williams. Da notare, infatti, la struttura della rappresentazione: la figura dello psicologo 
ha reso possibile la comprensione articolata dello spettacolo teatrale, fornendo una nuda visione 
del carattere di Blanche, protagonista principale dell’opera. Gli attori hanno reso al meglio le ca-
ratteristiche dei loro personaggi; la provocatoria fragilità della protagonista in forte contrasto con 
l’arrogante maschilismo appartenente alla figura del sesso forte, Stanley Kowalski, determinavano 
nella scena una nota volgare che rendeva intrigante la rappresentazione teatrale. In opposizione, 
gli ingenui atteggiamenti, a tratti infantili, degli altri interpreti teatrali riconfermavano le tematiche 
principali dell’opera.
Importante è stato anche l’utilizzo degli elementi scenici, grafici accompagnati da giochi di luci 
ed effetti sonori che, oltre ad avere uno specifico ruolo nello sviluppo della storia, arricchivano 
rendendo moderno lo spettacolo. Servirsi, inoltre, di arredi vuoti, quali letto, sedie, cucina (…) ha 
sottolineato il frivolo carattere dei protagonisti che vivono una situazione di amore senza sentimenti 
o, talvolta, sesso senza amore (da qui figura l’immagine del vuoto).
Concludendo, la rappresentazione è stata complessivamente gradevole; da apprezzare la varietà 
delle tematiche affrontate che hanno reso l’opera interessante ed educativa. Le scelte singolari del 
regista non hanno destato una reazione unanime negli spettatori, ma sono state apprezzate dalla 
maggioranza, che ha cordialmente applaudito; se volevano stupire, hanno di certo raggiunto il loro 
obbiettivo.

Erica Salatin

l’opportunità di riflettere sull’oggi

Venerdì 25 gennaio la nostra classe è andata alla rappresentazione teatrale di Un tram chiamato 
desiderio, di Tennessee Williams. Prima di recarci alla rappresentazione, in classe abbiamo svolto 
delle attività didattiche per poter giudicare l’opera; abbiamo parlato più volte della trama e abbia-
mo letto alcune scene dal libro, parlando e discutendo di ogni aspetto, dalla scena ai personaggi. 
Sapevamo già prima di entrare in aula che sarebbe stato uno spettacolo forte, con personaggi fuori 
dall’ordinario e con problemi tutti loro. Eppure, alla fine dello spettacolo, abbiamo capito che forse 
non eravamo del tutto preparati.
Appena prendiamo posto, abbiamo l’opportunità di poter osservare la scena sul palco: sedie senza 
seduta, la testiera di un letto, un tavolino con sopra un riflettore, una vasca da bagno e una porta 
sullo sfondo. Probabilmente la scelta di questi ornamenti si ricollega ai personaggi: gli oggetti sono 
vuoti, sventrati, così come gli stessi personaggi che hanno delle falle al loro interno. Infatti, anche 
dopo l’inizio dello spettacolo, possiamo notare che i vari personaggi usano gli stessi oggetti: Blan-
che si appoggia per quasi tutta la durata della rappresentazione al tavolino, quasi come potesse 
trovarvi la forza per sorreggersi; Stella e Stanley adoperano sempre la struttura del letto, forse per 
enfatizzare che il loro rapporto è basato soprattutto sul piacere fisico e carnale. Appena lo spetta-
colo inizia, tutti i personaggi entrano in scena, ma a parlare non sono loro, bensì un uomo seduto 
in disparte su una poltrona di pelle nera. Soltanto verso la fine dello spettacolo capiremo che lui è 
il medico di Blanche, ma per buona parte dell’opera penseremo che sia il narratore. Infatti, parlerà 
soltanto per descrivere la scena, per raccontare cosa provano gli attori e quali sono le loro azioni, 
ma non monopolizzerà mai la scena, rimanendo in disparte per gran parte del tempo e per interve-
nire solo quando c’è bisogno di calmare Blanche e per passare qualche oggetto necessario. E infine 
vengono gli attori: Blanche che spera di iniziare una nuova vita a New orleans, ma con un carico 
pesante sulla coscienza fatto di tristezza e sbagli; Stella che disegna suo marito Stanley come una 
persona che non è e che inizierà a crescere solo alla fine della storia; e poi Stanley, un uomo burbero 

Ciò che più colpisce lo spettatore è la fedeltà al testo di Williams: Latella ha infatti cercato di man-
tenere inalterati i caratteri dei personaggi, che sono stati brillantemente rappresentati dagli attori. 
Si è distinto in particolare il personaggio di Blanche Dubois, interpretato eccellentemente da Laura 
Marinoni, che è riuscita a trasmettere al pubblico il senso di inadeguatezza e dolore che prova la 
protagonista nella casa dei due amanti. Non da meno è stata però la rappresentazione di Stella 
Dubois (Elisabetta Valgoi), che grazie a questo personaggio è riuscita a vincere i premi “Le maschere 
del Teatro Italiano 2012” e il “Premio UBU”, entrambi come miglior attrice non protagonista.
Unici elementi scenografici sono gli scheletri di un interno borghese: un letto, un frigo, una vasca, 
una porta che dà sul nulla e altri pochi elementi. Tutti questi oggetti sono illuminati da dei piccoli 
fari che hanno il compito di mostrare allo spettatore il pensiero di Blanche, con le sue insicurezze e 
i suoi dolori, delineando inoltre il confine tra la realtà e l’immaginazione della protagonista. Unico 
limite dello spettacolo è stata l’eccessiva volgarità della rappresentazione della passione carnale di 
Stanley Kowalsky per la moglie, che però era essenziale per riproporre al meglio il messaggio del 
dramma originale. Bisogna ammettere che questo sia stato un azzardo da parte del regista, ma 
senza tale elemento lo spettacolo avrebbe perso forse parte del suo interesse. Tuttavia, lo spettacolo 
di Latella è senza alcun dubbio da non perdere perché riesce ad intrattenere un pubblico di tutte le 
età, fatta eccezione per i bambini.

Valentina Benedet, Ylenia Rigo

Classe 4^A Igea

I.S.I.S. G. MARCHESINI

la fragilità della mente umana

Il giorno venerdì 25 gennaio ho assistito alla rappresentazione presso il Teatro Verdi di Pordenone 
dell’opera Un tram chiamato desiderio. La rappresentazione è stata svolta al meglio sottolineando 
temi e problematiche a livello sociale ed individuale che ricorrono anche nell’attualità dei giorni 
nostri. Dipendenze da alcol, sesso e pazzia erano i backgrounds dell’opera.
Un tram chiamato desiderio è, quindi, un dramma basato sul sottile divario che separa dipendenza 
da pazzia, spesso collegate così da risultare quasi inscindibili tra loro. La rappresentazione ha mi-
rato a mostrare la fragilità dell’ideologia e della mente umana facilmente corruttibile dalla società 
e dai pregiudizi. I protagonisti della storia risultavano, durante la rappresentazione, intrappolati 
inconsapevolmente all’interno di un circolo vizioso: il continuo scappare dalla realtà rifugiando la 
loro personalità malata nelle dipendenze. rapporti sessuali ed alcool figuravano regolarmente in 
ogni scena.
Queste tematiche erano enfatizzate dalla presenza di numerosi simboli che rendevano palpabile il 
vero carattere dei protagonisti. Prendiamo ad esempio l’elemento luce; la protagonista femminile 
Blanche Dubois rifiuta di porsi sotto la luce, provando un senso di timoroso disprezzo, preoccupata 
dal fatto di voler costantemente nascondere la sua figura instabile. Un altro importante simbolo 
durante lo spettacolo è l’acqua, usata quasi eccessivamente come atto di purificazione da parte dei 
protagonisti.
Una critica negativa è da muovere alla rappresentazione della pazzia e delle dipendenze sessuali 
dei protagonisti, volutamente accentuata dal regista che ha saputo sorprendere e scioccare gli 
spettatori. D’altro canto apprezzabile l’originale interpretazione e rivisitazione del testo originale di 
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continuava a lavarsi ripetutamente perché dentro, nell’anima, continuava a sentirsi sporca.
Questo spiega i diversi oggetti presenti sul palco e i movimenti frenetici dei personaggi e delle luci. 
Un’opera veramente profonda e drammatica, forse troppo spinta e forte per alcuni aspetti, ma resa 
ancor più realistica grazie all’interpretazione degli attori.

Besara Hajruli, Marianela Ojeda

la pazzia è pane quotidiano

Il palcoscenico si apre con un allestimento che di primo impatto appare vuoto, perché vi sono mobili 
incompleti, come ad esempio un letto senza rete e materasso.
Tutta questa mancanza materiale si trasforma poi in un senso di disturbo, causato dalla forte lumi-
nosità delle luci incastonate all’interno di questi mobili vuoti. Solo alla fine dello spettacolo si riesce 
a capire per quale motivo il regista abbia creato quest’ambientazione: egli voleva far cogliere al 
pubblico, come questi oggetti di quotidiana utilità, creino, se utilizzati in modo non ordinario, dei 
problemi a livello psichico; il compito delle luci era, invece, quello di suscitare una sensazione di 
tensione, alla quale noi persone “normali” non siamo abituate. 
Ciò vuole mettere in chiaro sin dall’inizio la pesantezza dell’opera e la complessità dei personaggi, 
soprattutto quello della protagonista.
Per quanto riguarda i suoni, durante lo sviluppo dello spettacolo più volte un rumore assordante e 
delle voci ripetitive hanno interrotto la scena, innervosendo Blanche, che si tappava violentemente 
le orecchie. Gli altri personaggi invece continuavano a comportarsi come se niente fosse, questo per 
trasmettere al pubblico quanto Blanche fosse disturbata a livello mentale.
Inizialmente però l’unica a sembrare ‘sana’ è proprio Blanche, perché la storia viene messa in scena 
seguendo il suo punto di vista, tramite la scrupolosa narrazione di colui che alla fine si scoprirà 
essere lo psichiatra che la ricovererà, il quale riporterà esattamente tutto ciò che la sua paziente gli 
racconterà.
Infatti gli altri personaggi principali vengono interpretati dai loro attori in modo squilibrato: Stella si 
comporta come se volesse continuamente provocare il marito, Stanley appare come un uomo rozzo 
e violento, in costante cerca del piacere carnale, mentre Mitch affoga nei suoi timori, aggrappan-
dosi a qualsiasi cosa che per lui possa rappresentare conforto.
Alcuni di questi loro comportamenti sono da ritenersi significativi, perché rivelatori di aspetti auten-
tici e profondi. Per esempio la scena in cui Mitch desidera possedere Blanche, ma per rispetto di lei 
decide solamente di masturbarsi in sua presenza, sta a dimostrare quanto lui sia un uomo fragile, 
seppur lui voglia apparire forte. oppure la volgarità di Stella, che paragonata all’atteggiamento che 
tiene la sorella sul palco, fa immediatamente dimenticare i precedenti sessuali di quest’ultima, ren-
dendola una poco di buono. o ancora il momento in cui Stanley picchia Stella solo per aver difeso 
la sorella, chiedendole subito poco dopo di perdonarlo.
Secondo la rappresentazione del regista Antonio Latella, Blanche, restando a contatto per molto 
tempo con queste pericolose personalità, finisce per impazzire pure lei. Questo è proprio quello che 
la protagonista, molto probabilmente, vuole far credere al suo psichiatra. I segni della sua pazzia 
iniziano a mostrarsi tardi rispetto a quelli degli altri personaggi, ma non per questo sono meno 
sconvolgenti. Il più importante è senza dubbio l’istante in cui, mentre viene violentata da Stanley, 
decide improvvisamente di prendere lei il potere della situazione, violentando a sua volta il suo stu-
pratore. Anche lo stesso psichiatra alla fine dell’opera sembra voglia comportarsi scorrettamente: 
infatti quando Blanche gli confida di fidarsi della gentilezza degli sconosciuti, si rivolge al pubblico 
accennando un occhiolino come se si volesse approfittare della debolezza della sua paziente.

e scontroso. ogni personaggio è ben caratterizzato e definito. Gli attori sono immedesimati bene 
nella parte e trasmettono le loro emozioni al pubblico. Lo Stanley dell’opera ritrae perfettamente lo 
Stanley che Tennessee ha voluto darci: un uomo duro, prepotente e virile. Durante lo spettacolo si 
riconosce subito chi è lo si nota sin dal primo momento. Stella, al contrario di Stanley, appare più 
frivola e sciocca rispetto all’immagine che Tennessee ha cercato di dipingere; appare una ragazza 
superficiale e immatura, a cui importa soltanto il piacere carnale che gli offre il marito.
Il personaggio che ha colpito la maggior parte di noi sembra essere stata Blanche, perché dimostra 
di avere carattere anche nelle situazioni di difficoltà anche se come si legge nel testo di Williams, 
non è sempre stato così, infatti alla fine della storia si può notare come la donna cade nella pazzia 
più totale. A rendere tutto questo molto simile alla storia originale del libro e delle rappresentazione 
teatrale è stata l’interpretazione dell’attrice che impersonava la protagonista della vicenda, a nostro 
avviso molto capace e preparata a calarsi nel ruolo di Blanche.
Per concludere possiamo dire che partecipare ad una rappresentazione teatrale che parla di pro-
blemi di cui ancor oggi si sente parlare, come le storie sentimentali basate solo sul piacere fisico e 
carnale e di uomini che fingono di amare le rispettive compagne ma che le picchiano per poi torna-
re da loro o persone che dipendono dal sesso e che ne fanno una malattia, ha aperto gli occhi sul 
fatto che storie come quelle non sono molto lontane dai nostri tempi e noi dobbiamo fare in modo 
che non ci tocchino, che non ledano la nostra persona.
  Sara Peruch, Martina Ziaco

un’opera profonda e drammatica

«A sedici anni feci una scoperta: l’amore. Tutto in una volta, troppo fulmineamente. Fu come 
inondare di luce accecante una cosa che era sempre stata in penombra». Quale frase migliore per 
racchiudere il significato dell’intera opera di Williams? Ed è proprio quello che è stato con più forza 
trasmesso dall’allestimento teatrale. 
La scenografia era particolare, e per di più insolita. Mobili sparsi per tutto il palco privi dell’interno. 
Il letto senza materasso, le sedie senza l’appoggio e così via. Una scelta devo dire azzeccata per il 
tipo di opera che dovevano presentare. Le luci, che davano l’idea di caos e movimento costante, 
e le musiche in sottofondo, specialmente l’ottima scelta del brano Atwa dei System of a Down, 
rendevano le scene più credibili e importanti.
Il testo della canzone rispecchiava in pieno i sentimenti di Blanche, in particolare il ritornello della 
canzone in cui si dice «I’ve got nothing, to gain, to lose. All the world I’ve seen before me passing 
by». In questo tratto della canzone si parla appunto di una nuova visione di vita, di una consape-
volezza dei propri errori. La stessa scelta dei protagonisti di avvicinarsi al microfono e parlare, quasi 
urlando per sottolineare la forza e l’intensità delle parole che volevano esprimere.
E poi il modo, quasi senza senso, di parlarsi tra di loro: guardando il pubblico, per terra o in alto, 
ma evitando il contatto diretto con l’attore al quale si riferivano direttamente. All’inizio tutto ciò 
rendeva difficile la comprensione della scena, e di cosa volessero realmente dire, ma a lungo andare, 
e una volta appreso il meccanismo, l’effetto di tensione e rabbia era evidente e più plausibile. Gli 
attori sono stati veramente intensi e molto drammatici, e hanno ricreato, forse a nostro modesto 
parere, un po’ troppo esagerato l’idea del sesso presente nell’opera. La rappresentazione, vista dal 
punto di vista di Blanche, spiega i comportamenti esagerati, quasi erotici di tutti i personaggi, quasi 
a voler giustificare o nascondere il dolore che la stessa Blanche provava da anni. Forse, a causa della 
difficile vita vissuta da Blanche, i suoi occhi vedevano un mondo in cui esisteva solo la passione 
fisica, e i beni materiali: lei stessa era ossessionata dal comprare vestiti e gioielli, ma nonostante ciò 
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mi era mai successo di vedere uno spettacolo iniziare dalla fine, per cui all’inizio ho pensato: «che 
senso ha far partire l’opera dalla fine, non c’è nessun gusto nel vederla, sai già cosa succede alla 
fine e quindi posso anche far a meno di guardare il resto», ma ripensandoci in seguito sono arrivata 
alla conclusione che per comprendere meglio l’inizio si doveva partire dalla fine. Trattandosi, inoltre, 
dei ricordi di Blanche, solo alla fine lei si rende conto di star male e quindi può parlare lucidamente 
dell’inferno che si porta dietro solo quando viene ricoverata: prima non si accorgeva nemmeno di 
quello che faceva, di quanto avesse toccato il fondo, di che persona fosse diventata.
Gli attori erano molto bravi, hanno interpretato i rispettivi ruoli attenendosi in gran parte al testo 
originale. L’interpretazione di Blanche a mio avviso è stata perfetta, l’attrice era molto brava, forse 
la più brava, nulla togliendo agli altri attori; la sua era la parte più complicata da interpretare, è 
l’attrice è entrata nel ruolo a pieno era in sintonia con il personaggio che interpretava. 
Anche l’interpretazione di Stanley non mi è dispiaciuta; ho trovato una cosa carina e simpatica la 
scelta di indossare sempre t-shirts con l’immagine del bellissimo attore che aveva interpretato il ruo-
lo di Stanely nel film – Marlon Brando – ma pur non essendo bello come l’attore nel film, o come il 
testo lo descriveva, l’attore che ha interpretato Stanely la fatto molto bene, in quanto il suo carisma 
lo rendeva perfetto per quel ruolo, violento, rude ma allo stesso tempo dolce e vulnerabile. L’unico 
appunto negativo che posso fare è la masturbazione di Mitch in scena: si poteva rendere l’idea in 
un altro modo, non serviva per forza essere cosi diretti e crudi, posso capire che la violenza è cruda 
e questa essendo un’opera sulla violenza, sui diversi tipi di violenza, psicologica, fisica e sessuale 
dovesse essere altrettanto cruda e diretta, ma come ho già detto non ho proprio apprezzato questa 
scelta, anzi l’ho trovata fuori luogo e inadatta a una rappresentazione teatrale. È stata fatta magari 
per rendere ancora meglio il significato dell’opera, ma per me era già così chiaro e limpido che non 
c’era bisogno di ulteriori aggiunte.
In conclusione posso dire che le cose che mi sono piaciute superano di gran lunga quelle che non 
ho molto gradito, e che lo spettacolo è stato molto bello, ma allo stesso tempo impegnativo, perché 
non era come quelli a cui avevo assistito in passato, non mi ha fatta tornare a casa con un sorriso 
stampato sulle labbra, bensì con delle riflessioni, mi ha fatto pensare ai temi d’attualità come la 
violenza, che nella nostra società sembra essere all’ordine del giorno, o la dipendenza da droghe 
e alcool. Alla fine lo spettacolo ci ha trasmesso il messaggio che tutti dipendono da qualcosa chi 
da problemi mentali, chi da alcool e chi da uomini, e purtroppo questo succede anche nella realtà 
al giorno d’oggi: le dipendenze stanno rovinando molte vite, sono il male della nostra società,una 
malattia, che se non curata rischia di risucchiarci la nostra linfa vitale, di distruggerci. Spero che 
questo tipo di spettacolo venga riproposto e che porti le persone a riflettere sulla loro vita, ad aprire 
gli occhi e guardare intorno a loro per vedere che succede.

Mema Nazime 

una ‘mini-full immersion’ nel mondo di tennessee Williams

Lo spettacolo teatrale Un tram chiamato desiderio cui abbiamo assistito a Pordenone il 25 gennaio, 
è stato positivamente incredibile e impressionante. Appena iniziato, un uomo, il quale impersonava 
il dottore, introdusse l’opera descrivendo la scena per far sì che gli spettatori capissero il contesto. 
All’inizio era difficile da seguire e qualcuno di noi era un po’ annoiato ma poi l’attenzione si è ride-
stata. C’erano cinque protagonisti: Blanche, Stella (la sorella di Blanche), Stanley (il marito di Stella), 
Mitch (un amico di Stanley), Eunice e il dottore.
Blanche è stata il personaggio più importante: lei soffriva di problemi mentali molto seri a causa 

Infine un altro notevole dettaglio è quello dei costumi, scelti seguendo la moda contemporanea. 
Crediamo infatti che questa scelta non sia stata casuale, ma che il regista volesse far cogliere al 
pubblico che, seppur scritta circa sessant’anni fa, quest’opera riflette benissimo la società dei nostri 
giorni.

Elena Fedrigo, Giulia Gerardo 

le scelte del regista

Appena entrati ci viene presentato un palco molto ricco; per rendere questo dramma molto interes-
sante e per coinvolgere spettatori di qualsiasi età, il regista decide di unire all’arredamento piuttosto 
datato oggetti tecnologici, utilizzando luci e altoparlanti ovunque. Vi è un armadietto che funge da 
frigorifero dentro il quale è sistemata una lampada stroboscopica e sulla destra un letto corredato 
da neon, ed infine un grande occhio di bue, il quale veniva manovrato dagli attori e puntato su di 
loro da distanza ravvicinata. 
Lo spettacolo si apre con la figura del dottore, molto significativa e problematica, che rimane pre-
sente sul palco per tutta la rappresentazione vicino a Blanche, come se fosse un angelo custode, 
il quale l’aiuta a trattenersi, pensare e riflettere. Egli gioca un ruolo primario nella scena finale, in 
cui Blanche si abbandona a questo suo ‘angelo custode’, che la porta via a causa dei suoi problemi 
mentali. 
La decisione del regista di unire l’antico al moderno, la si percepisce anche nei personaggi attraverso 
il modo di porsi, il carattere che emerge e i costumi. Nello spettacolo teatrale, Blanche viene rap-
presentata e considerata come una donna molto acculturata e frivola, ma allo stesso tempo molto 
fragile e confusa poiché, durante la rappresentazione, dei rumori violentissimi di chitarre elettriche 
interrompevano la storia, come a voler rappresentare la situazione mentale della protagonista. Mol-
to affascinanti sono stati anche i momenti di buio, nei quali gli spettatori potevano abbandonarsi 
alle interpretazioni personali.
Molto particolare è stata la scena del parto: il pancione posticcio dell’attrice era riempito con dei 
coriandoli, che sono stati lanciati dall’attrice stessa a simboleggiare la nascita del bambino.
Noi riteniamo che il regista si sia concentrato soprattutto sulla psicologia dei personaggi, sul loro 
modo di pensare a come sono e a come si sono comportati in passato e di agire di conseguenza.

Viviana Barbesin, Jazmin Bortolussi

un’interpretazione perfetta del personaggio di blanche

Il giorno 25 gennaio 2013 abbiamo assistito alla rappresentazione teatrale di Un tram chiamato 
desiderio, dramma scritto da Tennessee Williams nel 1947. 
La prima cosa che mi ha colpita è stata la scenografia: alcuni oggetti che la componevano erano 
vuoti e inutilizzabili per la loro funzione normale, ad esempio il letto del quale c’era solo la sagoma. 
Ho interpretato questa cosa come una scelta del regista, il quale voleva sottolineare maggiormente 
i sentimenti di alcuni personaggi, che erano appunto vuoti, poiché preferivano il sesso all’amore, 
l’apparenza all’essere. Sono stata molto sorpresa nel vedere che tutta la rappresentazione si basava 
sui ricordi di Blanche: infatti il racconto inizia dalla fine e vediamo Blanche che racconta le cose a 
un’altra persona, il suo psichiatra si presume, poiché durante il colloquio con Blanche prende ap-
punti, cerca di aiutarla e man mano che la rappresentazione va avanti intervene per calmarla. Non 
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vivere attraverso l’alcol. Purtroppo l’instabilità mentale, la ninfomania, le sofferenze, la dipendenza 
dall’alcol, la perdita della tenuta di famiglia, portano Blanche a bussare alla porta della sorella Stella, 
incinta, sposata con il rozzo e violento Stanley. Stella, interpretata da Elisabetta Valgoi, in scena si 
spoglia repentinamente, così come non nasconde la volgare passione che c’è tra lei ed il marito. 
A differenza della sorella, che vive a proprio agio in un ambiente rozzo e volgare, Blanche ostenta 
raffinatezza, agio, buone maniere, celando però, attraverso le sue numerose bugie, quella che è in 
realtà la sua vera natura, simile se non uguale a quella di Stanley. Tutto questo marcio che lei cerca 
di nascondere sembra che la porti a una continua e isterica ricerca di igiene, andando continua-
mente a farsi bagni lunghi e caldi. Cerca poi un riscatto per questa sua natura morbosa, quando 
conosce Mitch, timido, impacciato, nervoso. Blanche intreccia sempre più fittamente la sua rete di 
bugie, facendo credere al povero uomo di essere una donna pura e integra, con saldi valori morali, 
e decisa a difenderli. Ma Mitch, messo al corrente della realtà da Stanley, il quale sin dall’inizio era 
stato restio a credere alla cognata, reagisce violentemente. Purtroppo, questa scena come altre, ha 
destato sgomento tra il pubblico perché ritenuta troppo spinta. Punti di vista. 
Stanley, interpretato dal celebre Marlon Brando nella versione cinematografica, è interpretato da Vi-
nicio Marchioni, il quale indossa in scena maglie di colori diversi ma tutte riportanti il volto del famo-
so attore. Stanley è un uomo primitivo, rude, violento, manesco, che sin dall’inizio capisce Blanche 
nel profondo, e tenta di metter luce sulla sua vera persona. Stanley beve, e ama le donne, e vede 
nella cognata i suoi stessi desideri animali, le sue stesse tentazioni, e proprio per questo la riprende, 
la critica, la insulta, perché lei, a differenza di lui e sua moglie, si cela, si nasconde nell’ombra. Luce 
e ombra sono molto presenti nel testo come nella scena, a sottolineare la vergogna di Blanche, che 
non vuole mostrarsi, nella paura che la sorella ne scopra i segreti. Il rapporto tra Stanley e Blanche 
è torbido, morboso, uno scontro animale che già dall’inizio Stanley a condurre. Qui vi è una diffe-
renza, tra le tante, tra il famoso film e la rappresentazione teatrale. Al culmine di questa lotta tra 
i due, nel film è Marlon-Stanley a sottomettere Vivien-Blanche, mentre Latella decide di rovesciare 
la situazione, portando Laura-Blanche a dominare la situazione, in una «cavalcata della valchiria 
Blanche-Marinoni sopra l’immigrato Stanley-Marchioni», come dice una indignata spettatrice.
Blanche, vittima della sua stessa mente contorta, viene a fine spettacolo salvata dal dottore-narra-
tore, che con fare paterno e dolce la culla, salvandola dai suoi ricordi.
Interessante e acuta la messinscena, che chiaramente poteva essere capita da chi fosse stato pre-
parato al testo, e alla rappresentazione. Difficilmente seguibile da chi fosse venuto impreparato. 
Sono sorte molte critiche per alcune scene: spinte, troppo prolungate ed esplicite, inopportune. Ma 
erano veramente così inadeguate? Fabrizio Ferrari spiega in un articolo sul Messaggero Veneto, e 
personalmente concordo con la sua idea, che le «oscenità rispecchiano il testo originale», motivo 
per il quale uno spettatore a conoscenza del contenuto del testo teatrale non si sarebbe di certo 
scandalizzato alle scene della rappresentazione teatrale.
Ad ogni modo la storia è stata abilmente sviluppata, e le scene ritenute più ‘spinte’ non stonavano 
affatto con il resto dello spettacolo. Come prosegue Ferrari, «il teatro è anche questo: discussione, 
denuncia, provocazione». E la provocazione è fondamentale, è attraverso la provocazione che si 
smuovono le menti, che si aprono gli occhi. 

Giulia Francescutto 

Meglio del film

Un tram chiamato desiderio di Tennessee Williams è una storia decisamente sensazionale e dagli 
aspetti molto profondi. Il tutto è ambientato a New orleans negli anni quaranta e vede come prota-

del suicidio di suo marito. Inoltre, lei era dipendente dall’alcool e mentiva quasi sempre. Nel libro 
e nel film si può chiaramente vedere che lei beve molto, cerca di colmare le proprie mancanze con 
fantastici vestiti e pellicce e si lava continuamente, forse perché si sente sporca: tutti questi elementi 
non erano così evidenti a Pordenone perché il regista Latella ha voluto mostrare al pubblico un 
punto di vista distorto, ossia quello di Blanche. Ma allora, come ho visto Blanche durante la rap-
presentazione? Lei era una donna molto fragile, continuava a sorreggersi appoggiandosi al tavolo, 
era supportata moralmente dal dottore e a volte sembrava che ci fossero solo loro due durante una 
seduta dallo psicologo. Lei provava a sedurre Stanley, ma allo stesso tempo voleva le attenzioni di 
Mitch perché avrebbe voluto sposarlo. Blanche pensava che sua sorella Stella fosse una ragazza 
stupida, la quale aveva solo un rapporto carnale con suo marito. Infatti abbiamo assistito ad una 
finzione di rapporto sessuale attraverso il quale si poteva dedurre il legame tra Stanley e Stella. È 
stato imbarazzante! Posso dire che è un episodio raro da vedere in teatro, quindi colpisce molto un 
pubblico non abituato. In aggiunta c’erano altri aspetti fastidiosi come il rumore del treno oppure la 
luce artificiale nel frigo, i quali simboleggiavano, entrambi, i disturbi di Blanche.
Alla fine della rappresentazione abbiamo visto che Blanche era molto debole tanto da sembrar 
prendere l’iniziativa allo scopo di dominare Stanley, mentre nel testo originale di Tennessee Williams 
è il contrario. In questo caso credo che Latella volesse proprio mostrare l’esaurimento nervoso e 
l’esasperazione di quella bellezza ormai sciupata, quale è Blanche.
In conclusione ho trovato questo spettacolo fantastico, coinvolgente, forte, realistico, provocante, 
emozionante e mi ha fatto pensare a molte cose (dipendenze, problemi mentali…) grazie anche a 
tutti gli attori che erano eccezionali ed eccellenti. Lo raccomanderei a qualsiasi persona alla quale 
piacerebbe vivere una ‘mini-full immersion’ nel mondo di Tennessee Williams in sole tre ore!

Eleonora D’Andrea

Classe 4^C Periti

il tram della provocazione

Un tram chiamato desiderio, noto per la rappresentazione cinematografica che ha visto come pro-
tagonista il giovane Marlon Brando, è portano sulle scene teatrali dal regista Antonio Latella, che 
cambia l’abituale chiave di lettura del testo, allestendo il palcoscenico in modo da rendere al meglio 
la confusione mentale della protagonista Blanche. 
La scena è ricca e riporta tutta la mobilia che nella mente di Blanche viene rievocata insieme alla 
storia che sta raccontando. L’abilità di Latella è stata appunto questa, portare in un teatro l’idea del 
flashback nella mente della protagonista. Vi sono però solo gli scheletri dei mobili, e in essi sono 
posizionate strategicamente numerose luci, che, insieme a sporadici rombi e suoni forti, danno 
l’idea, a una mente preparata a questo tipo di lettura, della confusione e dell’instabilità di Blanche, 
allucinata, pazza. Lei si trova davanti allo psichiatra, gli racconta l’accaduto, gli racconta ciò che c’è 
nella sua testa, e in scena viene presentato questo susseguirsi di immagini che lei rievoca, e lo psi-
chiatra aiuta questo racconto, intervenendo quasi fosse un narratore, modificando talvolta il tono 
di Blanche, talvolta suggerendole il proseguimento. 
«Il teatro è anche questo: discussione, denuncia, provocazione»
Già dall’inizio Laura Marinoni, interprete della protagonista, si presenta nervosa, isterica, quasi fra-
gilmente impotente nel vortice degli eventi. Blanche ha un passato torbido, che ha toccato molto 
la sua anima, tanto da averla condotta a uno stato di instabilità, con cui lei è stata costretta a con-
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Williams, autore di questo dramma. Scoprire che non ero l’unica ad aver trovato incomprensibile 
quella rappresentazione teatrale mi rendeva ancora più sicura nel formulare un giudizio puramente 
negativo.
È anche vero che, da che mondo è mondo, solo uno stolto critica ciò che non conosce e non cambia 
opinione. È stato quindi necessario un lavoro per capire quest’opera e i temi che l’autore ha proiet-
tato sul testo ed è impressionante come film e spettacolo siano così complementari: l’uno mostra 
ciò che nell’altro non c’era e viceversa.
Necessaria dunque è una preparazione alla visione, se non prima quanto meno dopo, così da per-
mettere allo spettatore di interpretare le scelte del regista Antonio Latella. Ad esempio l’uso di luci 
violenti e di un faro, che molte volte accecava anche il pubblico, poteva sembrare la ricerca immoti-
vata di un effetto, priva di qualsiasi significato simbolico, invece era una scelta ben precisa. Queste 
luci ad intermittenza volevano procurare disagio e disturbare gli spettatori, evidenziando loro che 
quello non sarebbe stato certo uno spettacolo di evasione, ma una rappresentazione il cui scopo 
era farli pensare e riflettere su temi che sono tutt’oggi più che attuali.
È una sorta di teatro nel teatro perché in quello spettacolo ogni personaggio recitava una parte, 
non erano loro stessi in modo esplicito; ad esempio si è scoperto solo verso la fine il personaggio 
Blanche, la donna ninfomane che venne cacciata dalla scuola in cui insegnava poiché aveva avuto 
una tresca con uno studente. Se destassimo una particolare attenzione ad una scena finale del film, 
vediamo una provata Blanche che alla vista di un giovane fattorino si illumina e così non solo i suoi 
occhi ma il suo “fuoco interiore”.
Questa è l’immagine di una donna che, seppure con un passato che non rende molto onore ad 
una signora e che tenta in tutti i modi di nascondere, teme l’opinione che gli altri hanno nei suoi 
confronti, infatti, nella scena del film in cui lei deve essere presentata a Stanley per la prima volta, 
lei chiede alla sorella se potrà piacere a suo marito e successivamente ai suoi amici.
Lei sente il sudiciume del passato addosso a sé ed è per questo motivo che tende a bere tanto (e 
molte volte ci va giù anche pesante!) e a fare lunghi bagni caldi come se tutto ciò potesse lavarla e 
depurarla dalle macchie del proprio passato. 
È malata. Sente voci dentro la testa che le rimbombano dentro, che sono stati resi nel teatro con 
rumori forti e sono gli stessi che provano le persone malate. Il teatro ha ben resa anche un’altra sua 
abitudine, e cioè quella di appoggiarsi sempre ad un oggetto, come se non riuscisse a stare in piedi 
da sola senza cadere e questo particolare è riconducibile alla sua dipendenza da qualcosa (che può 
essere il sesso come l’alcool). Ben resa è stata anche la dipendenza nei confronti di qualcuno, in 
questo caso interpretata da Mitch che sembra non aver ancora tagliato il cordone ombelicale con la 
madre. Tuttavia la differenza che intercorre tra questi due tipi di legami risiede nel significato sim-
bolico che la dipendenza di Blanche assume, in quanto l’aggrapparsi a qualcosa evidenzia quanto 
questa donna non riesca a farcela da sola e abbia sempre bisogno di un sostegno. 
Fin da subito nel teatro, come dal resto anche nel cinema, si capisce che Blanche è una donna 
molto confusa, che non trasporta le proprie fantasie che animano la sua mente nella realtà che sarà 
poi il motivo per cui verrà portata in una clinica speciale da un dottore. Quest’ultimo è una figura 
particolare e molto presente nella rappresentazione teatrale, difatti, il regista ha affidato a questo 
personaggio il ruolo di narratore che inizialmente ha spiazzato il pubblico dichiarando cose palesi 
come chi stesse parlando. Questa tecnica, alquanto singolare e intrigante, ha reso il dottore una 
figura molto più importante di quella del film e ciò che noi vediamo è, molto probabilmente, quello 
che Blanche ha raccontato ad una seduta dallo psicologo.
Il finale del film è molto triste, vedere questa donna tenuta da due figure andare come spaesata ver-
so un futuro che non sa nemmeno cosa le riserva. Nel teatro, invece, tutto è stato reso in maniera 
molto dolce: il dottore la prende con sé e la abbraccia fino a portarsela via, ma con la dolcezza e la 

gonisti una coppia di giovani, Stanley e Stella, e la sorella di Stella, Blanche. Al loro fianco ci saranno 
altri personaggi che compaiono spesso nelle scene ma che non sempre hanno un ruolo importante. 
Blanche va a trovare la sorella a New orleans facendo finta di essere in vacanza, in realtà va da lei 
perché sta attraversando un periodo di crisi dettato dalla mancanza di soldi, dalla perdita del lavoro 
e anche della dignità, a causa del suo passato segnato dalla morte del marito e dalla dipendenza 
dagli uomini e dal sesso. Stanley capisce fin da subito la realtà delle cose, ma Stella non ci crede fino 
in fondo. Quando però le fonti si rivelano sicure, Stanley decide di cacciar via Blanche, regalandole 
per il suo compleanno un biglietto dell’autobus. Stanley decide di mandarla via anche perché la 
vede come un pericolo per la sua famiglia, specie ora che Stella è in attesa di un figlio. Sicuramente 
i modi volgari e poco signorili che adotta non favoriscono la comprensione della moglie, la quale 
viene anche picchiata e maltrattata da lui quando è ubriaco.
La vicenda si basa sul ricostruire la vita di Blanche scavando nei suoi sentimenti. Sono infatti i 
sentimenti, le emozioni e le paure a fare da protagonisti nell’arredamento del palco, nelle luci, 
ma specialmente negli effetti sonori. La scena è composta in maniera essenziale ma decisamente 
funzionale: ci sono pochi mobili tra cui il frigo, un letto, una vasca e una porta che dà sul nulla. 
Nonostante la loro semplicità, questi elementi hanno una funzione fondamentale nell’opera, ossia 
quella di creare un insieme di musica, voci, luci, rumori e ambiente che deve colpire lo spettatore in 
maniera non indifferente. Mi ha colpito molto l’orientamento delle luci, che per chi sedeva in platea 
potevano risultare addirittura fastidiose, ma probabilmente anche questo è un sistema per poter 
trasmettere le sensazioni degli attori a chi assiste allo spettacolo. Personalmente ho trovato molto 
efficace l’utilizzo di queste tecniche, perché hanno catturato la mia attenzione dall’inizio alla fine 
dello spettacolo, per quasi tre ore. Certo, io faccio parte di un pubblico piuttosto giovane, che nel 
teatro è favorevole a inserire tecniche attuali e temi che probabilmente un tempo si sarebbero trat-
tati con fatica, con per esempio il tema della sessualità, affrontato piuttosto esplicitamente e forza-
tamente. Qualcuno tra il pubblico non ha gradito il modo piuttosto insolito di trattare l’argomento, 
appunto, della sessulità, ma credo che ora come ora non ci sia nulla di male nel creare spettacoli 
come questo, anzi, ho trovato che ci avvicinino moltissimo a queste tematiche, specie perché ci tro-
viamo ad affrontarle ogni giorno. Per rendersi conto di tale ‘attualizzazione’ basta fare un confronto 
con il film del 1951: il tema dell’attrazione sessuale è molto meno esplicito, Stella si comporta più 
da moglie e da futura mamma, ed è più apprensiva nei confronti della sorella Blanche, decisamente 
più contenuta rispetto agli sfoghi e alle urla che vengono mostrati nell’opera teatrale. Nonostante 
abbia trovato il film ugualmente interessante, trovo che la rappresentazione a teatro abbia avuto 
un qualcosa in più: la bravura degli attori ha fatto sì che sembrasse di vivere il tutto come persone 
esterne ma presenti, le emozioni e i fatti hanno acquisito una dimensione più reale grazie all’ottimo 
utilizzo dei suoni e delle luci. Unica pecca: il racconto avviene tramite un personaggio esterno, che 
specie all’inizio rende difficoltosa la comprensione della situazione.  

Simone Balzarin

un testo così complesso merita una preparazione accurata

«osceno». Questa è stata la risposta che fornivo per placare la curiosità di chi mi chiedeva come 
fosse stata la rappresentazione teatrale di Un tram che si chiamava desiderio al Teatro Verdi di 
Pordenone.
Sì, ad essere sincera questa è stata la mia prima impressione anche perché ero andata lì non sa-
pendo nulla sulla trama e nemmeno sulle basi fondamentali per comprendere questo testo. L’unica 
cosa che conoscevo era, a grandi linee, la vita complessata e piena di vicoli ciechi di Tennessee 
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parlare quasi quotidianamente, al contrario di settant’anni fa quando erano un tabù. 
Personalmente a me è piaciuta lo spettacolo perché ho trovato il tema molto attuale, nonostante 
il testo sia stato scritto negli anni Quaranta. Il regista ha cercato di attualizzarlo attraverso la carat-
terizzazione dei personaggi e la musica rock che inneggiava il mito di Stanley, forse per metterlo a 
confronto con Marlon Brando che interpretava lo stesso personaggio nel film e che a quel tempo 
era un mito per tutti, o forse per ridicolizzare il suo ruolo di uomo padrone.

Michela Pagura 

Classe 5^ A Igea

un testo autobiografico

Testo scritto da Tennessee Williams in cui la trama ha poco a che fare col titolo. La protagonista 
principale è senza dubbio Blanche DuBois, una ragazza che vuole apparire per bene e elegante che 
però nasconde un lato oscuro; viene descritta come un’insegnate di scuola superiore che decide di 
trasferirsi momentaneamente dalla sorella Stella, una ragazza semplice e molto aperta, che vive a 
New orleans in un piccolo appartamento con il marito Stanley Kowalsky, di origini polacche aman-
te del gioco come il poker e il bowling e che dà l’impressione di essere un menefreghista e avere 
qualche problema con l’alcool. Blanche, avendo avuto rapporti sessuali con un suo allievo, è stata 
scoperta e licenziata, perdendo anche la casa, per metà di proprietà di Stella; e allora, non avendo 
niente e nessuno, l’unica soluzione temporanea per lei era presentarsi dalla sorella. Arrivata a New 
orleans vuole apparire tranquilla e decide di non raccontare nulla facendo così sembrare tutto come 
una semplice visita non programmata. Ma col passare del tempo, rimanendo a vivere da loro, tutto 
viene alla luce. 
La scenografia dà l’idea dell’esagerazione proposta nello spettacolo: al centro si vede una specie di 
frigorifero con una lampada stroboscopica nell’interno; sulla sinistra una vasca fatta in nailon; sulla 
destra solamente la cornice del letto con lampade al neon al posto del materasso; sul retro una 
porta posta sopra delle rotelle e in primo piano un tavolino rotondo, con due sedie e una lampada 
molto forte che viene puntata sugli spettatori. Lo spettacolo comincia con l’entrata in scena del nar-
ratore che comincia a dare l’idea dello spettacolo; successivamente comincia la storia vera e propria.
Blanche entra in scena: sta cercando il domicilio della sorella. Trovata la casa entra ma Stella non c’è; 
le viene indicato dalla vicina che Stella è di sotto a guardare il marito che sta giocando a bowling. 
Quando Blanche conosce tutti comincia subito a disprezzare il cognato. Una sera mentre Stanley 
giocava a poker Blanche conosce Mitch, un ragazzo diverso da Stanley e dagli altri amici anche 
se stava con loro; nel mezzo della loro conversazione vengono interrotti da Stanley ubriaco che 
cerca di fermarli; arriva anche Stella che cerca di difendere la sorella ma viene picchiata. Entrambe 
le ragazze scappano dalla vicina Eunice, ma successivamente, dopo che Stanley ha chiesto scusa, 
Stella ritorna tra le sue braccia. Il giorno dopo Blanche cerca di convincere la sorella a mollare il 
marito perché possa trovarsi un ragazzo che la tratti bene ma lei ride e dice che il suo matrimonio 
è felice nonostante il marito la picchi. Mentre loro parlavano Stanley segretamente ascolta la loro 
conversazione e più tardi dice a Blanche che è a conoscenza del suo passato.
Qualche sera dopo Blanche, sola in casa, sta aspettando Micth, per un appuntamento. Durante la 
loro cena la ragazza rivela il suo passato: quando era giovane era sposata con un ragazzo omos-
sessuale e quando lei lo scoprì lo derise e lui si suicidò. Anche Mitch svela il suo passato e dice a 
Blanche che hanno bisogno uno dell’altra. Arrivata a casa, Blanche, esausta, pensa quali potrebbero 
essere le conoscenze di Stanley e se queste potrebbero causale dei pericoli.

gentilezza che Blanche ha cercato in ogni uomo che ha frequentato.
Anche l’abbigliamento ha acceso un dibattito sul perché Blanche indossasse abiti signorili rispetto 
alla sorella Stella che, invece, amava cambiarsi pubblicamente sul palcoscenico evidenziato una 
scelta di abbigliamento molto leggero e anche un po’ volgare. Un proverbio dice «L’abito non fa il 
monaco» ed è proprio il caso di Blanche che vuole apparire come una donna pudica e di alti valori, 
quando in realtà l’unica cosa che vuole è la ‘carne’. Non è l’unica ad essere così però, anche Stella 
ha quel suo stesso chiodo fisso che condivide anche Stanley, eppure il suo abbigliamento esterna il 
suo essere, lei non teme di essere criticata come la sorella. 
Tema moderno e riconducibile a questo dramma è la violenza sulle donne, il senso di proprietà che 
gli uomini pensano di avere il diritto di esercitare sul sesso femminile. A sostenere quanto appena 
detto, l’episodio in cui Stanley (che nel film è interpretato da un seducente Marlon Brando) picchia 
Stella, gravida del loro bambino. Smaltita la sbornia che lo ha portato a tanto, implora Stella di 
tornare con lui ed ella cede, anche se Blanche fa di tutto per fermarla, perché Stella non riesce a 
resistere né al fascino del marito né tanto meno al suo bisogno fisico.
Dall’analisi di questi tre personaggi emerge come elemento comune il loro bisogno carnale dell’al-
tro, che non è detto debba essere per forza il proprio compagno/a. A destare scalpore è la violenza 
che Stanley attua nei confronti di Blanche, che fino ad allora aveva detestato. Questo è ciò che il 
testo racconta, ma nel teatro si vede una scena completamente contraria; è una Blanche famelica 
che ricerca e quasi impone a Stanley il violento rapporto sessuale.
ora, solo dopo aver preso in considerazione questi particolari si può esprimere un commento, 
sia esso positivo che negativo su questo dramma. Non è possibile farlo prima poiché è un’opera 
alquanto complicata e che richiede una buona preparazione, altrimenti sarebbe come giudicare un 
libro solamente dalla copertina.

Nicole Mio

una storia che ha creato imbarazzo nel pubblico

Un tram chiamato desiderio è un dramma teatrale ambientato a New orleans negli anni ’40. Blan-
che è la protagonista assoluta, in quanto tutta la vicenda si svolge dal suo punto di vista ed è lei che 
rompe tutti gli equilibri tra gli altri due protagonisti, la sorella Stella e il cognato Stanley, creando 
confusione e sgomento. 
Blanche è una donna malata, ninfomane e dedita all’alcool in quanto ha avuto una relazione con 
un suo studente, e questo la porta ad avere problemi con Stanley che scopre tutta la verità e la se-
duzione si trasforma presto in violenza. Blanche scoppia e viene portata in un manicomio. La storia 
parte proprio da qui andando poi a ritroso. La scena si apre con l’arrivo di Blanche a casa di Stella e 
Stanley, una casa rappresentata con un arredamento essenziale e povero, in modo da far traspirare 
proprio il degrado in cui si svolge la vicenda. Il tormento di Blanche viene rappresentato con forti 
rumori che battono nella sua testa ogni volta che c’è un momento di tensione e con delle luci forti 
puntate dritte verso gli spettatori delle prime file, in modo da infastidire molto il pubblico cercando 
anche in questo modo di trasmettere le sensazioni che prova la protagonista, turbata e malata.
La storia suscita un forte impatto sul pubblico, toccando temi molto forti, e ha creato imbarazzo 
soprattutto a chi non si aspettava una rappresentazione del genere proprio perché non si era infor-
mato e quindi non è riuscito a cogliere gli aspetti più importanti, soffermandosi solamente a giudi-
care la scena in sé. Naturalmente in questa rappresentazione teatrale le scene sono molto diverse 
rispetto alle scene dell’omonimo e celebre film con Marlon Brando. Il regista, Antonio Latella, ha 
infatti voluto appositamente calcare la mano sui temi più scottanti di cui al giorno d’oggi si sente 
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uno spettacolo che sembra più una seduta dallo psicanalista, che però allude a una realtà contem-
poranea piena di problemi ancora tutt’oggi presenti.

Chiara Baiana

il tema della violenza sulle donne è centrale nell’opera

25 gennaio 2013: Un tram che si chiama desiderio al Teatro Verdi di Pordenone. È stato uno spet-
tacolo molto forte sotto molti punti d vista e ha trattato argomenti molto delicati, molti dei quali 
sono stati presentati in scena in maniera molto forte, grazie anche alla notevole bravura degli attori.
In pochi, se non rari spettacoli teatrali, avevo visto tematiche di questo tipo e la cosa mi ha molto 
colpita, sia positivamente che negativamente. Era tutto ben programmato ed ogni cosa era svolta 
al meglio. L’unica cosa incerta è stata la reazione del pubblico di fronte ad alcune scene, per così 
dire, più delicate di altre, come la violenza sulle donne, l’amore visto per lo più come passione car-
nale, l’alcolismo e la pazzia. Tematiche oltretutto presenti anche nella vita dello scrittore Tennessee 
Williams. 
La violenza sulle donne in questo spettacolo era collegata all’assunzione di alcol che altera lo stato 
di percezione del reale e provoca anche questa tipo di violenza. I due attori che interpretavano Stella 
e Kowalski hanno rispecchiato molto bene ciò che l’autore di questa storia voleva trasmettere al 
pubblico e sotto molti punti di vista anche quello che, non solo a quell’epoca, poteva accadere ma 
che ancora oggi accade tra le mura domestiche e non solo. Il problema dell’alcool, poi, era sentito 
anche dalla protagonista, Blanche, persona con molti problemi, che sentiva il bisogno continuo di 
cercare la pulizia, l’igiene, in se stessa forse a causa del suo passato di donna dai facili costumi. 
Qui l’attrice, che ricopriva il ruolo di questa donna destabilizzata, ha interpretato pienamente il suo 
personaggio perché è riuscita a far percepire al pubblico le sensazioni che si provano in quel tipo di 
situazione e ciò che chiunque prova osservando una persona poco stabile a causa di vari problemi, 
gravi o meno gravi che siano.
Questo spettacolo ha meritato la preparazione in aula sulla trama per comprendere appieno le 
tematiche che abbiamo viste affrontate a teatro; assistere alla rappresentazione senza basi, sarebbe 
stato scioccante, impressionante, a causa di alcune scene molto forti, come ad esempio quelle di 
passione sfrenata tra Stella e Kowalski. Ma non solo quelle.
Tutto sommato è stato uno spettacolo interessante per molti aspetti; sono rimasta particolarmente 
colpita dalla bravura di quegli attori; non dev’essere stato facile interpretare ruoli e azioni così 
delicate.

Martina Battistella 

il fastidio ha superato la curiosità

La scena si presenta fin da subito articolata: lo spettacolo si apre con un discorso da parte di un 
personaggio (probabilmente) esterno alla trama, che fa una introduzione alla storia. 
La particolarità della scenografia si fa notare subito, ma non in senso positivo: dà l’idea di noncu-
ranza poiché sono collocati tutti insieme gli elementi scenografici: questo mi ha subito creato un 
disordine di idee.
A spettacolo iniziato emerge la bravura degli attori, che prima portano divertono il pubblico con la 
presentazione dei personaggi, mentre poi si immedesimano perfettamente nei panni di chi dove-

Un paio di mesi dopo, al compleanno di Blanche, Stella prepara la cena; aspettano Mitch, il quale 
non si presenta. Stanley spiega l’assenza di Mitch dicendo di avergli raccontato la verità che ripete 
a tavola, Stella sta malissimo nel sentire le parole dette dal marito e lui dice alla cognata che per il 
compleanno le ha regalato un biglietto dell’autobus di sola andata per Laurel, la città dove lavorava 
prima. Qualche ora più tardi si vede la presenza di Mitch ubriaco, anche Blanche è ubriaca, cercano 
di parlare e Blanche conferma la verità di ciò che ha sentito dall’amico ma cerca di convincerlo che 
aveva bisogno di affetto umano. Mitch infine le dice che non potrà mai sposare una ragazza come 
lei e che lei non potrà mai vivere accanto a sua madre malata, e prima di uscire ha la tentazione 
di violentarla ma si ferma e si masturba dinanzi a lei. Mitch se ne va, Stanley ritorna dall’ospedale 
felice perché avrà un figlio maschio; comincia a bere e a parlare con Blanche, lei come d’abitudine 
racconta le solite bugie ma lui la smentisce e infine la violenta. Nel finale si rivela che la protagonista 
aveva problemi psicologici.
La storia sembra molto simile alla vita dell’autore, leggendo la sua biografia si scopre che il padre 
aveva problemi con l’alcool e quindi viene rappresentato da Stanley e la sorella aveva problemi 
psicologici come Blanche nel racconto.

Azis Abdoski 

è uno spettacolo che sembra una seduta dallo psicanalista

Il 25 gennaio abbiamo assistito l’opera teatrale Un tram che si chiama desiderio. Lo spettacolo si 
inserisce nell’ambito del percorso del progetto Adotta dedicato al rapporto tra Teatro e cinema che 
prevede l’analisi dei grandi film del ‘900 e la loro contestualizzazione, mettendoli a confronto con 
le rappresentazioni teatrali dal titolo omonimo. 
La vicenda ha luogo a New orleans a metà degli anni Quaranta e racconta il rapporto coniugale 
di Stanley e Stella, due personaggi con caratteristiche diverse. Stanley è un immigrato polacco: è 
rozzo, brutale e lussurioso. Violenta Stella in tutti i modi possibili, sia emotivi che fisici. Stella tollera 
questo comportamento perché è quello che l’attrae di più. È un rapporto del tutto instabile e co-
munque compromesso dall’arrivo di Blanche, vera protagonista del testo. A narrare la vicenda, un 
dottore: lo psichiatra che ha in cura Blanche.
Blanche Dubois è una donna depressa per essere stata causa del suicidio del marito omossessuale. 
In seguito è anche stata cacciata dalla scuola in cui insegnava per aver sedotto un diciassettenne, 
suo allievo. Abbandonata al suo destino, decide di rifugiarsi da sua sorella Stella per un tempo 
indeterminato. La sua presenza scatena fin da subito tensioni e conflitti e per farci entrare dentro 
la testa turbata di Blanche. 
Latella ha voluto allestire il palcoscenico con mobili da montare, scheletri di sedie, un tavolo, un 
letto con testata barocca, un paralume rosso accanto ad sedia d’ufficio, una vasca da bagno, su cui 
sono montati come protesi, riflettori, amplificatori, spot e microfoni. Tutto ruota intorno a Blanche.
Successivamente ci sarà l’incontro tra Blanche e Mitch, nel quale vede una speranza di una nuova 
vita coniugale, di un nuovo matrimonio. Questo non accadrà perchè Stanley è riuscito a scoprire la 
vita segreta di sua cognata, mettendo in guardia il suo amico.
Ci sono ripetuti sbalzi di umore, scatti nella voce e nei gesti, sguardo perso. La luce ora è implaca-
bile, dura, svela la realtà senza infingimenti. Invece Blanche vuole magia, non realismo. Blanche è 
una donna completamente sola. Soprattutto ora, a casa di Stanley e Stella, di fronte a quel rapporto 
matrimoniale basato sulla violenza fisica e verbale, Blanche insiste nel cercare una pura, innocente 
compagnia. Gli attori hanno voluto mandare al pubblico un unico messaggio forte e chiaro, con-
centrandosi soprattutto nel finale in cui Blanche si abbandona al medico che la allontana da casa. È 
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come non avrebbe potuto questa donna diventare pazza?

Entrando a teatro non si può fare a meno di notare gli strani oggetti presenti sul palco: l’arreda-
mento di una casa (una vasca da bagno, la cornice di un letto, un frigorifero, un tavolo…) da cui 
spuntano proiettori, amplificatori e dei fari che rendono a volte la visione del pubblico spiacevole 
per la troppa luce.
Il teatro inizia con un signore, che si capirà poi essere il dottore di Blanche, la protagonista, che 
racconta un po’ il mondo in cui essa si trova. All’inizio poteva sembrare piacevole, ma durante lo 
spettacolo al dottore è affidato il compito di rimanere estraneo, di descrivere le scene imminenti e 
annunciare il nome dei personaggi che avrebbero subito dopo parlato, risultando così fastidioso.
L’inizio della rappresentazione pare un po’ confusa ed è difficile capire il perché di certi comporta-
menti, ad esempio la follia di Blanche, la sua riluttanza a farsi vedere alla luce, il suo problema con 
il bere e la dipendenza dagli uomini, ma mano a mano che il racconto si dipana vengono svelate 
le verità del passato della protagonista e del motivo della visitaì alla sorella Stella ed al manesco 
consorte Stanley. 
Gli attori sono stati bravi a recitare il loro ruolo, soprattutto Blanche che per tre ore di spettacolo ha 
dovuto fingere e parlare ininterrottamente per interpretare la parte della pazza. Mi è piaciuto poco 
il personaggio di Stella, non l’attrice che recitava, ma proprio il ruolo che doveva interpretare: una 
donna che veniva picchiata dal marito, e che non appena lui le chiedeva perdono lei tornava da lui, 
cercando in ogni modo di giustificare il suo comportamento con la sorella che, invece, tentava di 
farle aprire gli occhi. Una cosa che hanno in comune, infatti, le due sorelle è proprio la dipendenza 
dagli uomini: Stella voleva stare a tutti i costi con Stanley perché in lui vedeva un futuro sicuro, 
scusando tutti i suoi comportamenti animaleschi, mentre Blanche, aveva il bisogno carnale di un 
uomo. Appena conosce Mitch, il più sensibile degli amici di Stanley, pensa che l’unico modo per 
sopravvivere sia quello di sposarlo. Le loro vite sono condizionate dagli uomini.
Il particolare punto di vista del regista emerge in particolare nella conclusione: nel testo viene 
specificatamente detto che Stanley violenta Blanche e che questo la porta alla saturazione della 
sua follia, mentre a teatro, dove tutto è filtrato dalla mente malata di Blanche, è stata recitata una 
scena in cui lei stessa abusa di Stanley. Questo passaggio però non è stato del tutto compreso dal 
pubblico in sala. 
Nel complesso è stato un bello spettacolo, forse un po’ troppo confuso nella prima parte e spinto 
nella seconda, ma facendo in seguito un’analisi sia del testo che della rappresentazione può essere 
compreso benissimo. I motivi della follia della protagonista sono comprensibili, e sorge quasi spon-
taneamente una domanda: come non avrebbe potuto questa donna diventare pazza?
Il messaggio che ho recepito è il bisogno di chiedere aiuto quando si è ancora in tempo, non cer-
care di mascherare i problemi, come fa Blanche che però alla fine viene mandata in un manicomio 
dove cercheranno di aiutarla, mentre Stella decide di rimanere a fianco del marito, non chiedendo 
nessun tipo d’aiuto.

Anna Cudia

la strumentalizzazione del sesso

L’opera messa in scena da Antonio Latella è senza dubbio di un certo peso e denuncia brutalità 
purtroppo ancora oggi molto frequenti, costringendo così i suoi spettatori a sentirsi parte del lavoro 
scatenando diverse emozioni.
La rappresentazione prende vita dal testo teatrale di Tennessee William composto nel 1947. rac-

vano rappresentare. I caratteri dei personaggi si rendono subito visibili e ben diversificati tra loro, 
in particolare il carattere di Stanley colpisce per la sua arroganza e mascolinità. L’interpretazione di 
Stella fa invece capire che si tratta di una ragazza il cui carattere rispecchia quello di una giovane, 
mentre Blanche risulta più matura rispetto la sorella, anche se con diversi lati oscuri nel suo carat-
tere, che emergeranno pian piano.
Lo svolgersi dello spettacolo porta a dei momenti molto distanti tra loro: alcuni che fanno sorridere, 
altri molto seri, altri significativi per la storia… Alcune parti catturano il pubblico tramite delle situa-
zioni comiche, accompagnate da musiche di diversi tipi o rappresentanti delle situazioni alquanto 
particolari e inattese dal pubblico stesso: basti pensare al balletto di Blanche o alla volgarità di 
Stanley. Queste scelte possono portare il pubblico a interpretare lo spettacolo come un lavoro di 
ricerca contemporanea, oppure trovare l’opposizione del pubblico su certe situazioni.
riguardo la scenografia, le luci non risultavano né eccezionali né ricercate. In particolare la grande 
lampada centrale abbagliante, che veniva puntata verso il pubblico, risultava disturbante anche per 
chi come me si trovava in terza galleria, e lasciava quelle macchie nere che mi hanno impedito di os-
servare normalmente lo spettacolo. Neppure le scelte musicali mi hanno particolarmente convinto: 
qualche canzone e una chiusura con una classica canzone rock. Invece, il suono del tram risultava 
solamente un rumore fortissimo e inaspettato, infastidendo in modo eccessivo l’andamento dello 
spettacolo.
Questa rappresentazione poteva venire apprezzata, secondo me, soltanto da una parte del pub-
blico, in quanto risultava complicato, sia dal punto di vista della trama sia dal punto di vista della 
comprensione. Personalmente, non mi è piaciuto: forse perché non sono un frequentatore di teatro 
o forse perché non sono un critico; o semplicemente perché mi ha infastidito più di quanto mi 
abbia incuriosito.

Simone Calvi 

uno spettacolo adatto ad un pubblico giovane

Quando non siamo in grado di rimediare o di ricostruire qualcosa è meglio chiedere aiuto e farci 
aiutare. Questo è l’insegnamento che ho portato con me dopo aver assistito allo spettacolo messo 
in scena da Latella sul testo di Tennessee Williams.
Appena entrati in sala, la prima cosa che mi ha colpito è stata la presenza di luci molto forti e di 
un palcoscenico ingombro di oggetti di uso quotidiano spogli, che suscitavano molta curiosità su 
cosa sarebbe accaduto di li a poco. Si è capito subito, soprattutto dall’abbigliamento degli attori 
e dalla musica scelta, che anche se si trattava di uno spettacolo che ha visto la luce nel 1947 era 
stato adattato al nostro tempo, teoricamente in sintonia con un pubblico con meno di sessant’anni. 
Perfettamente interpretato il mondo esclusivo di Blanche e la brutalità, quasi animalesca, di Stanley 
e il suo perseguire nella ricerca del di lei tragico e misterioso passato: il regista ha forse esagerato 
nell’attualizzazione di alcune scene, che diventano esplicite e per questo o poco comprese o distur-
banti della morale comune. 
resa molto bene già da Tennessee Williams, ma anche dal regista Latella, la dipendenza delle due 
sorelle dall’uomo: Stella, che pur subendo violenza sia fisica che psicologica, alla fine della storia ri-
torna comunque da lui e gli dona anche un figlio; e Blanche, che cerca disperatamente un contatto 
fisico, anche se malato. E nessuna delle due chiede aiuto. Autodistruggendosi entrambe.

Jennifer Catauro 
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sentato dalla sua abitudine di spacciare le sue più belle fantasie per realtà. Il letto senza materasso 
presente nella scenografia è ciò che meglio rappresenta il solo bisogno carnale di un uomo; senza 
realizzare che è proprio il sesso la causa scatenante del suo degrado psichico.
Così facendo lei vive nell’ombra di una vita immaginaria, cercando di distaccarsi sempre più da tutte 
le fonti di luce, le quali rappresentano allegoricamente i fantasmi del suo passato; per paura di do-
versi confrontare nuovamente con quelle sensazioni che le hanno sconvolto l’esistenza.
Cerca di apparire diversa da quella che lei si sente d’essere, cioè una donna impura: per questo è 
stata molto appropriata l’idea di inserire nella scenografia una vasca da bagno simbolo di purifica-
zione. A confronto con Stella, Blanche potrebbe sembrare apparentemente la più pura rispetto al 
modo di vestire, poiché delineata sempre con vestiti raffinati, contrariamente a quelli della sorella, 
volgari e impropri alle situazioni.
A prima vista due personaggi così in contrapposizione tra loro potrebbero non avere punti in co-
mune, ma in realtà ne hanno molto più di quanto essi stessi possano immaginare; se non altro 
per il fatto che Stella viene raffigurata al fianco di un uomo, se così si può definire, come Stanley, 
violento e maschilista, pronto a sfruttare le debolezze di Blanche intenta a costruire un muro tra lei 
e il suo passato che lui distrugge costantemente mettendola faccia a faccia con la luce del tempo 
andato; al contrario di Blanche che cerca la redenzione in un uomo come Mitch che, seppur venuto 
a conoscenza del suo passato dall’amico riguardo la sua ninfomania, non ne fa oggetto pregiudizio 
bensì la comprende non oltrepassando mai il limite della violenza. Ciò che non si percepisce ma 
che le accomuna è la medesima tendenza di avere dei rapporti carnali, condizione necessaria per 
essere felice.
La scelta di portare all’eccesso la ninfomania di Blanche molto probabilmente è dovuta al fatto che 
all’epoca un argomento così scomodo suscitava nella gente un disagio comune. Contrariamente a 
quello che si potrebbe pensare, gli argomenti trattati in questo spettacolo risultano essere tutt’oggi 
istiganti, in spiegazione al fatto che molti spettatori, scegliendo di evitare questi temi, hanno prefe-
rito non scontrarsi con una realtà attuale troppo scomoda, similmente a Blanche.

Valeria Falco, Maicol Mezzavilla 

la triste attualità della violenza sulle donne

Mobili situati alla rinfusa, un frigorifero, un tavolo, una vasca, una porta. Questi sono gli elementi 
sul palcoscenico e con i quali il regista Antonio Latella vuole farci percepire i disturbi psichici di 
Blanche e i disagi tra i personaggi. rumori assordanti di fondo e fari puntati sui protagonisti e 
sul pubblico vengono utilizzati in alcuni momenti evidenziando tensioni e rifiuti. La recitazione è 
drammatica e tesa; molte volte realtà e immaginazione si confondono; in platea le luci sono accese. 
Blanche è una donna molto fragile e scossa, con problemi psichici. Quando lei parla la sua voce è 
tremante e a volte dai suoi comportamenti si capisce che è al limite dall’isteria. Allo stesso tempo 
viene sedotta e respinta dal comportamento di Stanley. Blanche ha avuto un passato turbato da 
amori infelici, morti e malattie ed è alla ricerca di calore umano. Stella è una donna infelice anche 
se dimostra di essere appagata dal matrimonio con Stanley ma questa in realtà è solo un fallimen-
to. Viene molestata e maltrattata dal marito ma successivamente si comporta come se non fosse 
successo niente. Stanley è un polacco grezzo, egoista e selvaggio, che seduce con modi brutali le 
donne. Mitch, amico di Stanley, è un ragazzo sensibile e impacciato che cerca di rapportarsi con 
Blanche ma non riuscendoci si concede all’autoerotismo. Sul palco è presente dall’inizio il narratore, 
legge le didascalie e quando i personaggi entrano in scena ne riferisce i dialoghi mentre loro restano 

conta di due sorelle, Stella e Blanche, apparentemente diverse ma in fondo molto simili che vivono 
la propria sessualità in modo diverso, ma entrambe si approcciano sostanzialmente in modo molto 
fisico agli uomini. Per poter comprendere e apprezzare il lavoro del regista è d’obbligo studiare at-
tentamente la trama dell’opera. Tale sforzo porta anche a capire come e perché siano stati enfatiz-
zati alcuni aspetti dell’originale e sfumati altri. Leggendo la biografia dell’autore si può notare come 
molte delle problematiche e situazioni della sua vita siano entrate a far parte dell’opera.
L’allestimento del palco, che pareva quasi incompleto, restituiva con i pochi emblematici oggetti 
scenici, le varie ambientazioni del racconto mentre la loro disposizione caotica sottolineava il disagio 
dei protagonisti. Lo spettacolo si apre con praticamente tutti gli attori sul palco, ma la prime battute 
toccano al medico che funge da narratore che recita le didascalie presenti nel testo; l’opera poi 
prosegue seguendo letteralmente il testo originale.
I due temi principali dell’opera sono la pazzia di Blanche, pazzia ormai arrivata al culmine, e il diver-
so approccio alla sessualità di ogni persona. ogni giorno ci ritroviamo sommersi da continui richiami 
al sesso. Come mai oggi si strumentalizza in questo modo una cosa così importante e intima? In 
quest’opera viene sottolineato in primo luogo a che livello viene oggi portato l’amore. Il letto senza 
materasso evidenzia come l’amore e il sesso vengano presi con superficialità da gran parte delle 
persone, funge da cornice di qualcosa che però rimane vuota. Per non parlare di come una donna 
fortemente malata, qual è Blanche, debba subire il peso di un uomo, Stanley, che non sa rispettare 
le donne e pensa solo ad appagare un suo bisogno fisico.
rispetto al testo la rappresentazione teatrale è stata molto forte e calcata su alcune parti e questa 
scelta del regista non è stata molto di nostro gradimento perché risultavano forzati elementi molto 
fisici del racconto tralasciandone altri più legati alla psicologia dei personaggi, psicologia che, a no-
stro parere, è fondamentale per meglio capire le problematiche e le relazioni fra i vari protagonisti. 
Al giorno d’oggi, un’opera del genere, per come è stata portata in scena, serve a farci riflettere e 
a portare alla luce aspetti della società moderna che altrimenti potrebbero passare inosservati. E 
questo è uno degli obiettivi che l’opera teatrale si pone.
Il testo si è rivelato molto attuale anche se è stato scritto in un epoca ben diversa e fin da subito, 
infatti, ha suscitato scalpore. Un esempio ne è il film interpretato da Marlon Brando, dove le due 
protagoniste sono vestite con abiti molto succinti per l’epoca.
Siamo convinti che il testo possa stupire sempre e portare qualcosa di sconvolgente per la società 
che lo accoglie. 

Serena Grispo, Riccardo Roiatti

un gioco di contraddizioni tra realtà e immaginazione

Un gioco di contraddizioni tra realtà e immaginazione è ciò che ha dato vita allo spettacolo portato 
a teatro da Antonio Latella. ricco di spunti per una riflessione riguardante temi che riprendono, 
nonostante la distanza di circa sessant’anni, argomenti attuali come la violenza sulle donne, sia 
fisica che psichica.
Blanche è un personaggio che vive in uno stato di perpetuo subbuglio interiore, con la paura 
d’invecchiare, di perdere la propria bellezza, conseguentemente al fatto di aver già perso lavoro e 
marito necessari ad assicurarle la stabilità di cui ha bisogno una donna. Questo turbine di stati d’a-
nimo che Blanche ha dovuto subire l’ha portata a legarsi in un modo così morboso ad ogni figura 
maschile presente nella sua vita, tanto che ha sviluppato l’idea che la dipendenza dagli uomini sia 
l’unica soluzione possibile per poter ricostruirsi un futuro sfuggendo così dalla realtà. Ciò è rappre-
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che hanno reso l’atmosfera emozionante e che hanno saputo mantenere il coinvolgimento del 
pubblico. La scena si è aperta con un monologo del narratore, che assumeva anche il ruolo dello 
psicologo. Un inizio che personalmente ho fatto fatica a comprendere, ma che ha suscitato la cu-
riosità negli spettatori. 
La scenografia era particolare, composta da una vasca utilizzata per varie cose, un tavolo centrale, 
ma ciò che più mi ha colpita è stato il letto, che non era uno di quelli normali, era semplicemente la 
sua struttura senza materasso, solo lo scheletro vuoto all’interno. Inizialmente non riuscivo a trovare 
il suo significato, ma poi ho interpretato ciò come un simbolo, un qualcosa che indica un amore car-
nale, un amore che diventa violenza, quella violenza che fa da sfondo all’amore tra Stella e Stanley. 
Gli effetti luce erano piuttosto di impatto: luci forti e violente accecavano il Verdi, creando un 
effetto molto suggestivo negli spettatori. I suoni erano spesso rumorosi: più volte durante la rap-
presentazione c’era un rumore molto forte, indicava il passaggio del treno, ma credo che volesse 
indicare anche i momenti di tensione e follia che si creavano. Il suono delle voce ripetute mi ha fatta 
rabbrividire, sentire le voci contrapporsi ha reso molto bene il disagio psicologico di Blanche. Gli 
attori hanno saputo interpretare i loro personaggi in maniera a dir poco eccellente. 
Stella e Blanche, due sorelle che inizialmente si mostrano molto diverse tra loro, alla fine appaiono 
simili attraverso debolezze che smascherano la loro realtà. Stella si presenta come una ragazza 
molto espansiva e trasgressiva: è innamorata di Stanley, un uomo rozzo e violento, con il quale avrà 
un bambino. Blanche si mostra come una donna fragile, insicura, ma allo stesso tempo timida, ele-
gante. Ma è proprio a questo punto che si presenta il grande colpo di scena. Si nota, infatti, fin dalle 
prime scene, che Blanche assume atteggiamenti molto ambigui. Ha spesso sbalzi d’umore come 
risate nervose che si alternano a momenti in cui assume toni molto seri e sofferenti. Si è dimostrata 
una donna ricca di ambiguità. Il fatto che Blanche detesti la luce sta a indicare che probabilmente si 
vergogna, che in fondo sa da quante falsità è circondata e in qualche modo cerca di nascondersi, di 
fuggire alla crudele realtà che le appartiene. La luce diventa qui il simbolo della verità, quella verità 
che smaschera quel mondo folle che circonda la protagonista. Inoltre ho notato che Blanche amava 
farsi il bagno e spesso stava a lungo nella vasca. Ho interpretato ciò come il modo con cui Blanche 
prova a pulirsi, nel senso più profondo: si lava da tutte le sue colpe, come se volesse ripulire il suo 
corpo da tutto quello che la sta distruggendo psicologicamente. 
Questo è stato il personaggio che più mi ha colpita proprio per l’evolversi degli atteggiamenti, per 
l’evolversi della psiche, per la profondità che ha trasmesso. Sono rimasta affascinata anche dal 
modo in cui è stato portato in scena il personaggio di Stanley. Come un uomo a cui interessa solo 
il gioco, il sesso, l’alcool. Uno di quelli che credono di avere il potere su tutto ciò che li circonda, un 
maschio più che un uomo. Questo personaggio ha portato in scena gli aspetti più cruenti di molti 
uomini violenti che purtroppo esistono tutt’ora. I suoi atteggiamenti, il suo modo di porsi incuteva-
no rabbia. Stanley è il classico uomo che per fuggire alle sue incertezze, alle sue debolezze utilizza 
l’alcool e la violenza. In contrapposizione con Stanley troviamo Mitch. Quest’ultimo è sensibile, 
forse a causa della sua situazione, dell’attaccamento quasi assiduo alla madre. Egli è diverso: dolce, 
fragile, un ragazzo con la voglia di amare, l’esatto opposto di Stanley. 
In questa rappresentazione Tennessee Williams ha messo molto della sua vita, magari indirettamen-
te, ma questo spettacolo ha reso bene l’idea di una vita piuttosto turbolenta e difficile. Ho trovato 
questa storia molto reale, un racconto che si vive nella vita di tutti i giorni. Tutt’ora il mondo è pieno 
di storie del genere: storie di violenza sulle donne. 
Inoltre ho trovato in questa rappresentazione, che ad alcuni poteva sembrare troppo spinta e violen-
ta, un insegnamento profondo. Ha fatto luce su molti aspetti negativi del mondo attuale: come l’al-
colismo, la prostituzione e la violenza. Ha mostrato tutto ciò facendo vedere anche le conseguenze 
di questi aspetti portando in scena molti disagi psicologici, gli aspetti più profondi e distruttivi a cui 

muti e assenti. Egli è anche lo psichiatra di Blanche.
Alcune scene erano molto di impatto, quasi crude nel loro realismo, ma nel complesso lo spettacolo 
è stato bello: originale e diverso da ciò che noi siamo abituati a vedere. Ed è impossibile, dopo avervi 
assistito, non rimanere turbati e scossi per la violenza che traspare verso le donne. Argomento – 
ahimè – di triste attualità. 

Valentina Marsonetto, Toma Nicuta

attori straordinari

La sera del 25 marzo è stato rappresentato al Teatro Verdi l’opera teatrale Un tram che si chiama 
desiderio. Abbiamo assistito al dramma della protagonista Blanche Dubois, una donna ferita dalla 
dura realtà della vita. rimasta vedova a causa del suicidio del marito si trasferisce a New orleans, 
a casa di sua sorella Stella, sposata con Stanley Kowalski, un giovane immigrato polacco dai modi 
burberi e violenti. All’inizio dello spettacolo Blanche sembra una persona normale ma in realtà non 
è così, al proseguire dello spettacolo si può capire che in verità è una donna molto disturbata, e lo 
si comprende da molti dettagli, dal fatto che odia la luce, che si lava molto spesso e il problema 
di alcool che cerca di nascondere. Questi comportamenti sono la conseguenza del suo passato. 
Anni fa, suo marito si suicidò dopo che lei lo scoprì e ridicolizzò la sua omosessualità. In seguito 
fu allontanata dalla scuola in cui insegnava perché aveva avuto una relazione con un minorenne. 
Perse anche la casa di famiglia perciò si trasferì in un hotel da dove venne cacciata a causa dei suoi 
molteplici incontri amorosi. Questo è il motivo che la spinge a lavarsi in continuazione: si lava per 
lavare via lo sporco della sua vita passata. L’attore che ha impersonato Mitch, un amico di Stanley, 
rappresenta per Blanche la speranza di una nuova vita assieme a lui, ma in realtà questo non ac-
cadrà perché Stanley scopre la verità sulla cognata e informa l’amico, che si allontana, cancellando 
così la possibilità per Blanche di rifarsi una vita. 
Nel palco è stato allestito un ambiente domestico con oggetti quotidiani impraticabili, vi è la struttu-
ra in legno di un tavolo, un letto, una sedia, una vasca da bagno, al cui interno si trovano posizionati 
proiettori che emanano una luce molto forte, e amplificatori. Il palcoscenico è stato trasformato in 
un ambiente quasi psichico perché l’intero dramma avviene nella testa di Blanche, come una vicen-
da filtrata attraverso i suoi occhi. Gli attori sono stati straordinari, in particolare ci ha toccato il modo 
in cui ha recitato l’attrice che ha impersonato Blanche perché è riuscita a rappresentarla molto bene 
con tutti gli sbalzi d’umore e la sua pazzia. Secondo noi Blanche e Stanley si assomigliano e ognuno 
vede nell’altro i propri difetti rappresentati alla rovescia per questo in fondo si odiano e nello stesso 
tempo si attraggono. L’unica persona probabilmente normale è Stella la quale capisce la psiche di 
sua sorella e di suo marito. Ci ha molto toccato la fine dello spettacolo, in cui fra Stanley e Blanche 
avviene un gioco di seduzione che finirà con uno stupro e alla fine Blanche si arrende alla pazzia e 
viene ricoverata in manicomio mentre Stella ha un bambino e nella scene finale si capisce che non 
lascerà Stanley.

Mema Marsida, Mullaj Shila

al centro temi importanti come alcolismo, prostituzione e violenza

Il 25 gennaio 2013 mi sono recata, assieme ad alcune classi dell’Istituto Superiore Paolo Sarpi, 
presso il teatro Verdi di Pordenone. Ho assistito alla rappresentazione teatrale del capolavoro di 
Tennessee Williams Un tram che si chiama desiderio. Uno spettacolo ricco di grandi colpi di scena 
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volgare – e dai suoi gesti – il modo di muoversi, di camminare e di toccarsi – traspare la sua pazzia.
Stella, la sorella di Blanche da cui va a stare, è un altro personaggio altrettanto particolare. È una 
donna seducente, volgare ma allo stesso tempo molto fragile e dipendente dalla figura maschile, 
come ben si vede nell’atteggiamento di sottomissione e inferiorità che mostra verso suo marito, 
Stanley. Costui, un polacco ignorante e maschilista, è un uomo rude, molto violento che con le sue 
provocazioni e i suoi maltrattamenti non fa che peggiorare la situazione di fragilità e di instabilità 
mentale di Blanche. 
Anche Blanche, oltre ad essere una donna molto insicura, che cerca sicurezza e forza nel suo aspet-
to fisico e nel suo modo di vestire, come la sorella Stella è dipendente dagli uomini, e vede la figura 
maschile come l’unica fonte di felicità, senza la quale è persa. Si innamora perdutamente di Mitch, 
un amico di Stanley e Stella, appena lo vede. Mitch è un uomo diverso da Stanley. È rispettoso e 
gentile, ma il suo interessamento per Blanche viene troncato subito da Stanley, che la odia. 
Tutti questi personaggi situati in un palco molto disordinato che rappresenta l’appartamento di 
Stanley e Stella, con un bagno, una cucina e una camera da letto rappresentata solo dallo scheletro 
del letto per simboleggiare solo un amore carnale e non un sentimento profondo, sono in grado di 
far immedesimare il pubblico in loro, di intrattenerli, e di far seguire molto attentamente la trama, 
anche se un po’ confusa. 

Patrizia Zucchetto

Classe 4^A Igea

I.S.I.S. PAOLO SARPI

una persona può arrivare, come nel caso di Blanche. 
Un tram che si chiama desiderio è stato uno spettacolo che ha suscitato mille emozioni, ma che 
meritava essere visto e vissuto completamente. 

Nicole Perini

uno spettacolo che deve far riflettere gli uomini

Lo spettacolo ha l’intento di scavare nell’anima di Blanche, la protagonista di Un tram che si chiama 
desiderio di Tennessee Williams. La scena: una porta dietro il palco nel nulla senza uno scopo ben 
preciso, la cornice di un letto, un letto privo di passione nel quale l’amore è carnale e violento, una 
vasca nella quale Blanche pensa di potersi lavare dal passato sporco. Sono presenti molti riflettori 
puntati sul pubblico che lo fanno spesso disorientare inserendolo in un’atmosfera confusa. Come 
sono confusi i pensieri della protagonista. Il regista tiene spesso il pubblico in suspance non sve-
lando immediatamente alcuni dettagli come, ad esempio, il motivo per cui Blanche va dalla sorella 
Stella. Soltanto verso la fine il regista ci svela che Blanche ha perso la casa dei genitori, da tempo 
viveva in alberghi andando a letto con uomini diversi e anche con uno studente della scuola dove 
insegnava. Questa vita indegna era cominciata dopo aver assistito al suicidio del marito, avvenuto 
perché lei aveva scoperto la sua omosessualità e non gli dava tregua, facendolo vergognare di sé. 
In questo modo inizia la sua discesa nell’abisso della follia.
Questo spettacolo mi è piaciuto anche perché tratta argomenti e problemi attuali. L’amore animale-
sco di Stanley e la violenza che usa verso sua moglie Stella, che è incinta, mi fa rabbrividire. Queste 
violenze contro le donne ci sono sempre state e ci sono tuttora. Spero che questo spettacolo abbia 
fatto riflettere molti uomini e li abbia spinti a ragionare non solo con la testa ma anche con il cuore. 
Un altro aspetto che mi ha incuriosito è il bisogno di Blanche di lavarsi tante volte al giorno per 
sentirsi pulita. Quando raccontava alla sorella cos’era successo alla casa d’infanzia si notava il suo 
disagio e ripeteva che andava a lavarsi. Con alle spalle un passato così, il lavarsi era diventato un’os-
sessione interminabile ed inutile perché dentro di sé continuava a sentirsi sporca. E questo accade 
a chiunque subisca qualsivoglia violenza, fisica o psicologica.
Tennessee Williams è nato da un padre alcolista e da una madre che aveva attacchi isterici. Ha avuto 
un’infanzia difficile e un’educazione rigida. Era omosessuale e forse anche per questo ha creato un 
personaggio a sua immagine, il marito di Blanche, che porta a suicidarsi forse perché sapeva che 
nella società in cui viveva l’omosessualità non era accettata e per questo ha portato a quella fine il 
marito di Blanche. Come quest’ultimo anche lui si suicidò soffocando con pasticche varie. La sua 
rabbia la trasmette attraverso Blanche. Una rabbia che porta alla pazzia. E a immaginarsi una vita 
migliore.

Ionela Sandru

Pazzia, aggressività, sessualità, erotismo, disperazione e rabbia

 Streetcar Name Desire è una rappresentazione teatrale molto forte e particolare e in certi tratti 
anche un po’ difficoltosa da seguire; molta la confusione, necessaria tuttavia per la decodifica 
dell’argomento trattato: la follia.
Lo svolgimento dello spettacolo sembra un po’ caotico, troppo veloce. Fin da subito si intuisce che 
la protagonista, Blanche, una donna molto particolare e strana; e dalla sua voce – nei rapidi pas-
saggi del suo modo di parlare, da tenue, dolce e timido a iroso e sconclusionato, da seducente a 
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Il giorno 09 febbraio 2013, noi con la nostra classe, la 4^B tso dell’Istituto F. Flora di Pordenone, 
siamo andati a vedere lo spettacolo Frankenstein Junior. Questa la storia: New York, anni Trenta. 
Il giovane medico e celebre professore universitario Frederick Frankenstein, nipote del tristemente 
famoso Barone Iktor von Frankenstein, eredita dal nonno il castello della famiglia in Transilvania. 
Frederick ha modificato la pronuncia del proprio cognome in Frankenstein per distinguersi dal non-
no, del quale rigetta le teorie mediche considerandole assurde. Al termine d’una lezione di neuro-
logia all’università dove insegna, nella quale ribadisce l’impossibilità di ricostruire parti del sistema 
nervoso umano (cit. «C’è più probabilità di rianimare questo bisturi che riparare un sistema nervoso 
spezzato»), Frederick riceve la visita dell’esecutore testamentario del Barone, il quale è da poco 
passato a miglior vita, e di cui Frederick risulta essere l’unico erede. Una volta che Herr rosenthal ha 
consegnato il lascito del Barone, nonostante un forte scetticismo e il disprezzo per gli esperimenti 
del nonno, Frederick si reca in romania, dove incontra l’imprevedibile aiutante gobbo Igor, nipote 
del vecchio assistente del nonno, la procace assistente Inga e la sinistra e misteriosa Frau Blücher: 
quest’ultima, un tempo amante del Barone, tramite un sotterfugio fa ritrovare a Frederick il labo-
ratorio e gli appunti del nonno. Frederick, ricredendosi sulle proprie idee, cerca a propria volta di 
dare vita a una creatura.
Per un errore di Igor, alla creatura viene impiantato un cervello anormale invece di quello dello 
«scienziato e santo» Hans Delbrück. La situazione sfugge al controllo di Frederick. In seguito a varie 
peripezie, il mostro fugge dal castello, incontrando dapprima una bambina e poi un eremita cieco 
che gli dice di chiamarsi Abelardo e che, credendo d’avere a che fare con un muto, tenta maldestra-
mente di offrirgli la cena e d’accendergli un sigaro; il mostro, spaventato dal fuoco, fugge. Alla fine 
Frederick riesce a recuperarlo e lo convince d’essere una creatura buona. Per dimostrarlo anche alle 
altre persone organizza un’esibizione teatrale in cui lui e la creatura s’esibiscono in un numero di tip 
tap davanti a un pubblico di scienziati scettici. Lo spettacolo inizia perfettamente, ma la creatura, 
spaventata da un principio di incendio sul palcoscenico, fugge di nuovo, viene catturata dalla polizia 
e incatenata in carcere.
Dopo essere stato tormentato da un secondino sadico che lo terrorizza col fuoco, il Mostro s’infuria 
e fugge nuovamente; quindi rapisce la fidanzata di Frederick, Elizabeth, che era arrivata in Transilva-
nia per un’inaspettata visita al fidanzato, e la possiede. Questa non se ne dispiace affatto: Elizabeth 
s’innamora della creatura per la sua disumana resistenza sessuale e per il suo enorme pene citato 
come Schwanstucker o Schwanzstück – un gioco di parole yiddish da Schwanz, «coda», che è 
anche il termine gergale tedesco per pene, e Stück, «pezzo»).
Intanto i paesani, guidati dal rigido ispettore Kemp, danno la caccia al mostro. Frederick, nel dispe-
rato tentativo di riavere la creatura e correggere i suoi errori, suona la magica musica di Franken-
stein, che ammalia il Mostro e lo fa tornare al castello. Proprio nel momento in cui la folla guidata da 
Kemp irrompe nel laboratorio, il dottor Frankenstein trasferisce parte del suo intelletto stabilizzatore 
nella creatura con un’ardita operazione di ‘travaso’ della personalità dal creatore alla sua creatura. 
Come risultato, questa riesce con il suo eccellente ragionamento a discutere e poi placare la folla, 
compreso l’arcigno Kemp, il quale invita tutti i paesani a casa sua per festeggiare la riappacifica-

Frankenstein Junior

Mai fermarsi alle apparenze!

Frankenstein Junior
un musical di Mel Brooks
regia di Saverio Marconi
Pordenone, Teatro Comunale Giuseppe Verdi 
8, 9,10 febbraio 2013 
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lo avrebbe aiutato in caso di bisogno. Infine Frau Blücher, che un tempo era l’amante del nonno 
ed è a conoscenza di tutti i segreti del castello. Blücher, infatti, gli consegna gli appunti lasciati dal 
nonno. Inizialmente il nipote è molto scettico, ma leggendo gli appunti si ricrede e con l’aiuto dei 
suoi collaboratori riesce a realizzare un mostro di nome Frankenstein Junior. Da questo punto in poi 
la commedia si fa più interessante e coinvolgente poiché la creatura riesce a scappare dal castello. 
Nel bosco si imbatte in un eremita cieco desideroso di compagnia; nel frattempo tutto il paese lo 
cerca per imprigionarlo ed ucciderlo perché ritenuto pericoloso. La commedia si conclude con due 
love story: la prima tra Frankisten Junior e la fidanzata di Frederick, la seconda tra Frederick e la sua 
assistente Inga. Il cast è stato molto bravo e credeva in quello che facevano, persino nei momenti 
più assurdi e strampalati dello spettacolo. Questa commedia l’abbiamo trovata molto interessante 
e piacevole ma soprattutto travolgente. Si percepiva negli attori/cantanti l’amore e la passione che 
mettevano per far si che questo musical fosse un vero successo. Per noi è stata una delle prime 
volte che abbiamo avuto l’occasione di andare a teatro a vedere un musical e siamo state davvero 
entusiaste alla fine dello spettacolo perché anche se abbiamo perso un sabato sera, non ce ne sia-
mo pentite. Questo è stato uno spettacolo che non ha deluso il suo pubblico perché ha fatto ridere 
ed era molto coinvolgente. 

Camilla Collot, Martina Miserere, Manu Serwaah, Iljazi Zamire, Michela Zanchetta 

uno spettacolo esilarante, pieno di colpi di scena, sorprese
 
Nelle date 8-9-10 febbraio 2013 la compagnia della rancia si è esibita al Teatro Verdi di Pordenone 
con il musical Frankenstein Junior tratto dall’omonimo film di Mel Brooks.
La storia è ambientata in Transilvania, dove il dottor Frederick Frankenstein si reca per ereditare il 
castello lasciato dal defunto e celebre nonno Victor von Frankenstein. Qui incontra l’aiutante gobbo 
Igor, l’assistente Inga e la governante Frau Blucher.
Pur essendo inizialmente scettico riguardo gli esperimenti del nonno, Frederick cerca di dare vita ad 
una creatura che, per un errore di Igor, viene dotata di un cervello anormale anziché di quello di un 
celebre scienziato; il mostro risulta quindi muto e poco controllabile dal suo creatore.
La creatura fugge dal castello ed incontra un eremita cieco che cerca di instaurare una relazione 
con lui convinto che egli sia una persona muta. Frederick riesce a riportare il mostro al castello e gli 
insegna a ballare esibendosi davanti ad un pubblico di scienziati. Durante lo spettacolo però il mo-
stro viene spaventato da un incendio e scappa nuovamente portando con sé l’eccentrica fidanzata 
di Frankenstein, Elizabeth, la quale s’innamora di lui. Nel frattempo i paesani guidati dall’ispettore 
Kemp danno la caccia alla creatura, ma Frederick riesce a riportarlo al castello e cerca di riparare ai 
propri errori trasferendo la sua intelligenza anche nella mente del mostro attraverso un complesso 
macchinario.
Tutto si conclude con un lieto fine: il mostro, divenuto intelligente e a modo si sposa con Elizabeth, 
mentre il dottor Frankenstein si fidanza con l’assistente Inga.
Lo spettacolo è durato circa due ore ed in questo tempo la compagnia della rancia è riuscita a 
rappresentare al meglio la storia. Gli attori, alternando momenti di recitazione e divertenti momenti 
musicali sono stati in grado di dar vita ai personaggi e nello stesso tempo di coinvolgere il pubblico 
(gli attori sono passati in mezzo agli spettatori nella scena in cui il mostro scappa dopo l’esibizione 
di tip tap con il dottore fingendo, appunto, che lo stesso pubblico facesse parte dello spettacolo). 
Uno spettacolo esilarante, pieno di colpi di scena, sorprese, momenti divertenti, con un lieto fine 
del tutto imprevedibile!

zione. E assistiamo al lieto fine, con la cessata minaccia (per gli abitanti della zona) da parte della 
creatura e con due felici storie d’amore: Elizabeth sposa il Mostro, divenuto erudito e dai gusti 
sofisticati, mentre Inga scopre con gioia ciò che il suo nuovo marito Frederick ha avuto in cambio 
dal Mostro durante la procedura di trasferimento: proprio lo Schwanzstück.
Questa rappresentazione teatrale il cui contenuto è stato molto piacevole e divertente, ci è piaciuta 
molto sia per la chiave moderna con cui è stata presentata che ha stupito il pubblico, sia per la 
bravura degli attori.
Questo spettacolo, inoltre ci ha mostrato che non bisogna giudicare le persone solo esteriormente, 
ma bisogna conoscerle e poi forse si può giudicare, ad esempio: il Mostro viene sempre descritto 
come colui che vuole spaventare e uccidere il popolo, mentre in realtà voleva solo un po’ di affetto 
e voleva essere capito e non aggredito. 
Andare a teatro è stata un’esperienza piacevole che ci piacerebbe rifare, e al contrario di quello che 
pensavamo prima di andare a vedere lo spettacolo, tutti i pregiudizi che avevamo sono scomparsi.

Aschanti Bernabè, Francesca Chiarot, Gloria Grando

Sabato 9 febbraio, al teatro Verdi di Pordenone siamo andati a vedere Frankenstein Junior il nuovo 
musical della compagnia della rancia. Il musical è la parodia della storia originale di Mary Shelley. 
Giampiero Ingrassia, protagonista del musical veste i panni del brillante e stimato dottor Frederick 
Frankenstein. Frederick, dopo la morte del nonno Victor (famoso per i suoi esperimenti su corpi 
morti per riportarli in vita sotto forma di mostri), deve recarsi in Transilvania. Una volta in Transil-
vania si mostra ostile al lavoro del nonno e si vergogna del cognome che porta. Dopo un po’ di 
tempo suggestionato dagli eventi e dall’ambiente che lo circonda, intraprende anche lui il lavoro del 
nonno. Non solo riesce nel suo intento a imitare il suo predecessore, ma riesce anche a far amare il 
suo mostro ai compaesani. La storia volge al termine nel migliore dei modi possibili. È stata una bella 
esperienza nella quale ci siamo divertite e siamo rimaste impressionate dalla bravura degli attori 
nell’interpretazione dei personaggi. È stato piacevole anche ascoltare le bellissime voci e guardare 
le coreografie all’interno dello scenario anch’esso fatto molto bene. Per la maggior parte di noi era 
la prima volta che andavano a teatro; ci è piaciuto molto e speriamo di ritornarci.

Alessia Del Pup, Giulia Fedrigo, Martina Nuzzo, Marta Quarin, Claudia Zanella

anche se abbiamo perso un sabato sera… ne è valsa la pena

Sabato 9 gennaio la classe 4^BTSo ha avuto l’opportunità di partecipare al musical Frankenstein Ju-
nior, tenuto al Teatro Comunale Giuseppe Verdi, redatto da Mel Brooks con la regia di Saverio Marconi.  
Un musical studiato nei minimi dettagli, con la scenografia che cambiava a seconda delle scene. 
Gli attori hanno svolto il loro ruolo in modo molto professionale e sono stati capaci di trasmettere 
al pubblico forti emozioni. Contemporaneamente ballavano, cantavano, recitavano in una maniera 
sorprendente. I testi delle canzoni erano molto belli e le musiche orecchiabili. Il musical era incen-
trato sul medico Frederick Frankenstein. Frankenstein era stato costretto a trasferirsi in Transilvania 
nel castello del nonno per concludere delle pratiche da lui lasciate. Frederick, tuttavia, non condi-
videva le idee del nonno (impossibili da realizzare) e per questo motivo aveva cercato di marcare 
und differenza cambiando il cognome da Frankenstein a Frankisten. Quando arriva in Transilvania 
conosce Igor, il suo nuovo assistente personale, che gli fa conoscere Inga una giovane ragazza che 
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ed educato. Durante il tentativo di Frederick di farlo entrare in società, però, il mostro impazzisce e 
fugge ancora; stavolta incontra la fidanzata del proprio creatore, Elizabeth, che si innamora di lui 
per l’enorme “schwanzstucker” di cui è dotato. Infine il professore, dopo aver ritrovato il mostro, 
inventa un macchinario per trasferirgli la propria genialità, si sposa con Inga e lascia sbocciare l’a-
more tra il mostro ed Elizabeth.
Non c’è che dire, la standing ovation è assicurata e le risate del pubblico, colonna sonora onnipre-
sente durante lo spettacolo, confermano che la rappresentazione è stata un successo. Il merito prin-
cipale va senza dubbio agli attori, tutti fantastici nell’interpretazione, divertentissimi e molto bravi 
anche nelle parti cantate; personalmente ho trovato eccezionali il professore ed Igor, probabilmente 
i più simili ai protagonisti del film di Brooks, ed Elizabeth, che ha ipnotizzato il pubblico con la sua 
particolarissima voce e la carica del personaggio. Le musiche sono state arrangiate con grande 
maestria e sceneggiature, costumi ed effetti speciali hanno catturato il pubblico in sala, talvolta 
visibilmente incredulo di fronte a ciò che la Compagnia è riuscita a mettere in scena.
«C’è bisogno di ridere», ha affermato lo stesso Ingrassia, che abbiamo incontrato dietro le quinte, 
e penso che l’obiettivo di far divertire sia stato raggiunto pienamente dalla Compagnia della ran-
cia. Tuttavia l’opera di Mel Brooks, se ben analizzata, presenta anche qualcosa in più delle semplici 
risate: il professore, infatti, viene colto da un terribile dramma interiore, vuole opporsi alle tradizioni 
della propria famiglia, non accetta l’idea di essere parente dei Frankenstein (tanto che pretende che 
il suo cognome venga pronunciato “Frankenstin”), però riesce a tenere alto il nome di famiglia, 
crea non un mostro violento, ma un uomo degno di questo nome e si guadagna il rispetto dei 
transilvanici e dell’intera comunità scientifica… Insomma, la storia fa capire al mondo intero che, 
impegnandosi, si può arrivare a grandi risultati, che «si può fare!».
Lo spettacolo mi è piaciuto moltissimo, mi ha fatto divertire e mi ha coinvolto con il suo brio e la 
sua qualità, tanto da poter affermare che la Compagnia della rancia ha eguagliato il grande Mel 
Brooks. 

Alberto Francesconi

Frankenstein junior: grandi emozioni

L’opera teatrale Frankenstein Junior racconta la storia del nipote del dottor Viktor Von Frankenstein, 
il quale nel testamento gli lascia in eredità il suo castello in Transilvania. Lì egli era conosciuto come 
un pazzo scienziato capace di riportare in vita i morti. Il nipote, residente a New York, fidanzato 
con Elizabeth, donna ricca ed eccentrica, quando viene a conoscenza della morte di suo nonno, 
si trova costretto a trasferirsi in Transilvania. Ad attenderlo alla stazione dei treni c’è Igor, fedele e 
gobbo servitore, che lo scorterà al castello in compagnia della nuova assistente del professore, Inga. 
Quest’ultima è una donna civettuola e provocante che farà innamorare il protagonista, aiutandolo 
ben poco nei suoi esperimenti. Quando il protagonista giunge al castello trova un luogo tetro e 
inospitale.
Grazie alla dolce melodia suonata col violino dalla governante Frau Blücher, egli scopre le segrete 
del castello e con esse il laboratorio di Viktor. Curiosando in quel posto angusto e pieno di ragna-
tele, trova il libro di suo nonno, che spiega i procedimenti per far resuscitare i morti. Frederick, 
affascinato dalle precedenti imprese del suo antenato, decide di tentare la resurrezione di tessuti 
morti. Dopo aver stabilito le dimensioni e le caratteristiche del corpo da utilizzare, chiede a Igor di 
trovare il cervello di un famoso filosofo, per portare a termine il suo esperimento.
Brillante l’interpretazione del servitore, che per errore fa cadere il cervello, distruggendolo; dunque 
colto alla sprovvista, lo sostituisce con un altro, però abnorme.

ogni personaggio è stato a suo modo unico, bizzarro e comunque molto ben rappresentato, ma 
quello che spiccava di più di tutti è stato Igor, l’aiutante del dottore, che con la sua goffaggine ed 
‘imbranataggine’ ha davvero conquistato tutto il teatro.
Frankenstein Junior lascia trasparire anche alcuni aspetti che si collegano alla vita del paese, i cui 
compaesani scappavano di fronte ad esso quando era proprio il mostro stesso ad avere più paura. 
Alla fine la creatura si dimostra però intelligente ed amichevole. Tutto ciò ci insegna a non giudicare 
solo dall’apparenza, ma ci insegna a sforzarci di capire quali siano i sentimenti della persona che 
ci sta di fronte ed imparare a conoscerla prima di poter esprimere qualsiasi pensiero sul suo conto. 
Lo spettacolo ci insegna anche quanto lo studio, in particolar modo della medicina sia importante 
nella nostra società. Si consiglia vivamente questo musical ad ogni appassionato di teatro e non! Il 
genere teatrale può sembrare per molti giovani noioso ed antiquato, ma ciò non è sempre un’idea 
corretta; al contrario questo può essere un’esperienza piacevole che arricchisce la persona, accresce 
la cultura e, soprattutto, il buon umore!

Giada Cempellin, Desara Kuci, Sara Fadelli, Alice Santarossa

Classe 4^B TSO

I.T.S. F. FLORA

la compagnia della rancia ha eguagliato il grande Mel brooks

Sabato 9 febbraio il Teatro Verdi di Pordenone ha ospitato la Compagnia della rancia che, con il 
musical Frankenstein Junior, rivisitazione della celebre pellicola di Mel Brooks, ha divertito platea e 
gallerie occupate da un pubblico interessato e incantato.
Il musical rispetta quasi totalmente la storia originale, eccetto qualche modifica al fine di incremen-
tare il divertimento e la partecipazione di tutti gli attori della compagnia. Lo spettacolo ha inizio con 
la comparsa sul palcoscenico di una grande scritta “Frankenstein Junior”, identica a quella con cui 
si apre il film. I primi personaggi a giungere sul palco sono becchini transilvanici che trasportano 
la bara del grande Victor von Frankenstein, barone e scienziato pazzo, famoso in tutto il mondo 
per i suoi esperimenti sui cadaveri, di cui i concittadini non sembrano sentire molto la mancanza. 
Nelle lontane Americhe, intanto, il nipote del barone, il professor Frederick Frankenstein (Giampiero 
Ingrassia), viene informato della morte del parente ed è costretto, dopo aver salutato la frizzan-
te fidanzata Elizabeth (Giulia ottonello), a partire per la Transilvania; qui trova ad aspettarlo Igor 
(Mauro Simone) e la tanto bella quanto frivola aiutante Inga (Valentina Gullace), i quali lo scortano 
sino al Castello. È proprio nella dimora dei suoi antenati che tanto disprezza, che il professore, 
dopo l’incontro con la spettrale governante Frau Blucher (Althea russo) e quello, in sogno, con 
il nonno appena deceduto (roberto Colombo), comprende di non potersi opporre al sangue dei 
Frankenstein che gli scorre nelle vene («Il destino è quel che è, non c’è scampo più per me!») e 
sceglie di continuare gli studi del barone, sino ad arrivare all’esperimento che porterà alla nascita 
della ‘creatura’ (Fabrizio Corucci), con cui Frederick riesce a compiere l’impossibile: riportare in vita 
un morto. Tuttavia, a causa di un errore di Igor, il cervello impiantato nel corpo dell’energumeno 
è difettoso e rende il mostro incontrollabile e violento; allora, da una parte tutti i cittadini, guidati 
dall’ispettore di polizia (Felice Casciano), danno la caccia al mostro per ucciderlo, dall’altra il pro-
fessore riesce a trovare la propria creatura e, quasi miracolosamente, fa diventare il mostro docile 
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fantomatico libro del nonno e la sua apparizione in sogno, spingono Friedrich a creare l’ennesimo 
mostro ‘Made in Frankenstein’. Sfuggendo ai poco affidabili occhi dell’ispettore Kemp, egli riesce 
a unire delle membra cadaveriche a un cervello che si rivela abnorme, a causa della goffaggine di 
Igor. Questo determina l’estrema diversità della creatura e la sua conseguente fuga dalla fortezza. 
Mentre il giovane dottore si fa consolare da Inga, mediante una ‘vivace collaborazione’ sul tavolo 
del laboratorio, l’inaspettata visita della fidanzata Elizabeth sconvolge i suoi piani. Le esilaranti peri-
pezie vissute, portano poi il mostro a tornare al castello dove un po’ d’amore e un improbabile tip 
tap sulle note di Put in on the ritz (unica canzone non inedita del musical) lo fanno apprezzare dal 
pubblico alquanto esigente, anche se per poco: il suo travagliato rapporto con il fuoco, allo scoppio 
di una lampadina, lo fa tornare anormale e fuggire di nuovo, questa volta per rapire Elizabeth, 
inizialmente impaurita, ma poi soddisfatta dallo “Schwanstucker” dell’enorme creatura. Friedrich 
non ha scelta: deve cedere la sua intelligenza alla creatura. L’esperimento va a buon fine, il mostro 
diventa normale, ma in compenso cede la sua miglior caratteristica al proprio creatore. Il lieto fine 
dunque raggiunge anche questo bizzarro castello della Transilvania. 
Mel Brooks sorprende ancora: riuscire a trasportare in modo estremamente fedele la pellicola ci-
nematografica sul palcoscenico del teatro, mantenendo costante nel corso dello spettacolo una 
comicità intelligente. Bisogna dire, però, che Saverio Marconi ci mette del suo, scegliendo un cast 
di primissimo livello. ogni attore infatti è riuscito a mettere in evidenza il proprio punto di forza: 
Giulia ottonello (Elizabeth), con le sue straordinarie doti canore, Maurizio Simoni (Igor) e Valentina 
Gullace (Inga), con le sublimi interpretazioni dei loro buffi personaggi e ovviamente l’immenso 
Giampiero Ingrassia (Friedrich), in grado di fare contemporaneamente il protagonista e la spalla 
per tutte le battute dei suoi colleghi, dimostrandosi degno figlio dell’indimenticabile Ciccio. Dire 
che la scenografia è sorprendente è un eufemismo: i cambi di scena sono rapidi e precisi, frutto di 
un lavoro praticamente perfetto di tutta la Compagnia, in grado di far risultare azzeccatissima la 
ripetuta ‘apertura-chisura’ del telo che funge da secondo sipario. Che dire della musica? Perfetta in 
ogni sfumatura, brani orecchiabili al primo ascolto e tanta simpatia nei testi. 
La Compagnia della rancia crea l’ennesimo capolavoro. Musical imperdibile, un reato non vederlo.

Francesco Amato, Alessandro Trevisan 

uno straordinario lavoro d’equipe

È stato un successone quello del musical di Mel Brooks Frankenstein Junior tenutosi al Teatro Verdi 
di Pordenone venerdì 7, sabato 8 e domenica 9 febbraio 2013.
Il teatro ha accolto con entusiasmo gli attori, i quali hanno saputo trasportare il loro pubblico nell’at-
mosfera tenebrosa del recital, che ha richiamato i più giovani, oltre ai soliti abbonati di mezza età.
Musical coinvolgente ed entusiasmante i cui punti di forza sono la semplicità, e la simpatia dei 
protagonisti, che si sono esibiti con sicurezza, come se si muovessero fra le mura di casa propria.
Giovani attori hanno dato vita al romanzo di Mary Shelley, incentrato questa volta, come già il ce-
lebre film di Mel Brooks, sulla figura del dottor Frankenstein, il quale si fa spiritosamente chiamare 
“Frankestin”. La ripetuta esperienza come attore di musical di Giampiero Ingrassia ha contribuito a 
rendere ancor più realistica la figura del personaggio da lui interpretato. Ha saputo, infatti, cogliere 
con profondità e trasmettere in modo convincente i vari aspetti del carattere del protagonista: amo-
re, lavoro, incoscienza e serietà, senza privarsi di qualche parolaccia utile a dare colore e modernità 
alla vicenda. 
Un po’ esagerato, invece, l’umorismo vivace di Frau Blucher, interpretata dalla esplosiva Altea rus-

Ad esperimento concluso il mostro prende vita, Frankenstein sembra essere l’unico a provare affetto 
per la sua creatura che, per dimensioni ed aspetto, terrorizza tutti.
Cercando di convincere gli abitanti del paese della sua mansuetudine, Frederick organizza uno 
spettacolo in modo che tutti possano essere affascinati dalle abilità del mostro. Sfortunatamente un 
piccolo inconveniente lo fa spaventare e ciò lo porta ad aggredire il protagonista. 
Dopo varie scene comiche il mostro scappa, rapendo Elizabeth che aveva pensato di fare una 
sorpresa al suo amato andandolo a trovare; in seguito lei s’innamora perdutamente del mostro, al 
contrario dei paesani che lo ritengono l’ennesima pericolosa creatura creata da un Frankenstein.
Sensibile a una particolare melodia suonata con il violino, il mostro abbandona Elizabeth e fa ritorno 
al castello, dove si compirà l’ultimo tentativo del protagonista, per rendere intelligente la creatura: 
sarà trasferita una parte dell’intelletto del professore nel cervello del mostro.
In un primo momento l’esperimento sembra non funzionare, a causa dell’interruzione, da parte dei 
paesani, del collegamento dei due cervelli: è il professore a rimanerne danneggiato.
Grazie alle nuove conoscenze acquisite dal mostro, Frederick si salva e decide di rimanere per sem-
pre in Transilvania. 
Affascinante e coinvolgente questo spettacolo, tra le molte risate, ci ha fatto conoscere il capola-
voro di Mel Brooks; il sottofondo musicale dell’opera teatrale ha reso tutto più piacevole, grazie ai 
brani orchestrali. Le luci hanno contribuito a rendere l’atmosfera tenebrosa e a creare una suspense 
che ha coinvolto bambini e adulti, mentre i costumi sono stati più ricchi e particolari nel momento 
in cui Frederick decide di presentare la creatura alla comunità. Particolare cura si è vista negli abiti di 
Inga e di Elizabeth; quest’ultima si è sempre presentata in modo appariscente.
L’opera è stata talmente brillante da non rendere comunque necessario l’uso di costumi troppo 
vistosi. Lo spettacolo è davvero apprezzabile e ha suscitato in noi maggiore interesse ed entusia-
smo rispetto al film. Alla fine della rappresentazione riuscire ad incontrare gli attori, ricevere i loro 
autografi, vedere il loro trucco da vicino, vederli sudati e stanchi, ma felici del successo, è stato 
fantastico.

Giorgia Brusadin, Alice Calabretto, Benedetta Raffin 

«si può fare»: la compagnia della rancia di nuovo a Pordenone con 
Frankenstein Junior

«Si può fare»... una recensione negativa di questo spettacolo? Direi proprio di no. Trovare dei difetti 
in un musical tanto fedele allo storico film di Gene Wilder, ma al tempo stesso tanto originale e 
innovativo in diversi aspetti, risulta essere un’impresa. 
Frederick Frankenstein (o “Frankenstiin”, come pretende di farsi chiamare), giovane professore-
scienziato universitario, tenta invano di sfuggire al destino che lo accomuna alla fama dei suoi ante-
nati, dei poco stimati ‘scienziati pazzi’ con l’unico scopo nella vita di riportare in vita i morti, idea fol-
le per lui. La morte del nonno Victor von Frankenstein lo costringe, in quanto unico erede, a recarsi 
in Transilvania, luogo comunemente noto per l’atmosfera spettrale (Bram Stocker ne sa qualcosa), 
lasciando la schizzinosa fidanzata Elizabeth libera tra gli uomini di New York. Ad attenderlo c’è lo 
strampalato aiutante Igor, la cui famiglia presta servizio ai Frankenstein da generazioni, così come 
la governante Frau Bluecher («ihihihih» direbbero i cavalli), la quale si scopre avere avuto in Victor il 
suo boyfriend. Nel carro che porta al castello «er doktor», c’è una piacevole e inaspettata sorpresa: 
l’affascinante assistente Inga, grazie alla quale frequenti battute a sfondo seNsuale (da notare la 
n e non la s) riescono a valorizzare anche scene di scarso rilievo ai fini della trama. La scoperta del 
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tante dalla gobba ‘ballerina’, interpretato da uno strepitoso Mauro Simone. Non si può non citare 
l’indimenticabile trio femminile costituito da Giulia ottonello, che veste i panni di Elizabeth, l’ec-
centrica fidanzata di Frederick; Valentina Gullace, una comicissima Inga, dall’accento perfettamente 
“tetesco” e Altea russo, una spettrale Frau Blücher, che tocca il massimo della comicità sulle note 
di Era il mio boyfriend. Personaggi secondari, ma di grande impatto scenico, sono Davide Nebbia, 
l’eremita cieco, Felice Casciano, il rigido ispettore Kemp e Michele renzullo, nelle vesti del Barone 
Viktor von Frankenstein. Il tutto è stato reso possibile dalla regia di Saverio Marconi e Marco Iaco-
melli. Certamente fanno la differenza le straordinarie luci che richiamano un’atmosfera gotica e le 
scenografie, con tanto di passaggi segreti, firmate Gabriele Moreschi. La compagnia della rancia, 
ci riporta in una magica Transilvania dal fascino in bianco e nero e avvicina le nuove generazioni ai 
classici che hanno fatto la storia del cinema. 

Antonio Forte
 

Classe 4^B g

uno spettacolo molto simile al film

Tutti hanno visto, il grandissimo film Frankenstein Junior di Mel Brooks del 1974 (o quantomeno 
ne hanno sentito parlare). Ebbene: proprio questo spettacolo è stato riproposto sotto forma di 
scoppiettante musical al Teatro Verdi di Pordenone sabato 9 febbraio.
È stata la Compagnia della rancia, una tra le maggiori compagnie italiane di produzione di musical, 
a riadattare la celebre pellicola americana con la regia di Saverio Marconi. Lo spettacolo ha rivelato 
un’ironia esilarante e divertente, capace di intrattenere gli spettatori e coinvolgerli: caratteristica, 
questa, ereditata dal film, ma, in più, coadiuvata da ottime musiche che, spesso, si univano al 
carattere comico, facendo nascere uno scoppiettante mix di allegria.
Non si deve assolutamente dimenticare l’ottima interpretazione degli attori, tra cui Giampiero 
Ingrassia nei panni dello squinternato dottor Friedrich Von Frankenstein, Giulia ottonello come 
Elizabeth, egocentrica fidanzata del dottore, Mauro Simone nei panni dello stravagante servitore 
Igor, Valentina Gullace in quelli della bella assistente Inga, Altea russo che interpretava la sinistra 
governante Frau Blucher e il baritono Fabrizio Corucci nel ruolo del mostro.
È stata proprio l’efficiente combinazione tra i fattori ironia, musica e interpretazione degli attori, 
unita ai loro movimenti sul palco, a rendere lo spettacolo coinvolgente ed esilarante e ciò ha rap-
presentato quindi un punto di forza che io credo sia stato sfruttato nel migliore dei modi.
Credo, però, che il musical sia stato ripreso dal film in maniera quasi identica e con pochissime 
variazioni nelle battute, che avrebbero potuto rendere più originale e meno scontato lo spettacolo, 
pur senza allontanarlo eccessivamente dalla pellicola di Mel Brooks a cui si richiamava esplicita-
mente. Un esempio evidente della vicinanza tra le due opere è sicuramente la scena (di Gabriele 
Moreschi) che sembrava veramente uguale a quello visto nella pellicola cinematografica, con le 
stesse scene basate sul solito tetro castello in Transilvania.
Si deve però precisare che questa attenzione e fedeltà al film originario ha sicuramente dei lati 
positivi, in quanto, in tal modo, è stato possibile ottenere lo stesso grande effetto che ebbe a suo 
tempo la versione cinematografica, ma tutto ciò ha rischiato anche di sacrificare l’originalità e 
quindi di cadere nella solita banalità, anche se questo pericolo è stato superato grazie ai molteplici 
punti di forza prima accennati.
Tra questi merita una menzione particolare la musica, grande protagonista dello spettacolo in 
quanto musical, infatti questa, assieme agli effetti sonori in generale, è stata ben curata con ottimi 

so, la quale avrebbe potuto risparmiarsi qualche sconcezza un po’ troppo spinta per il giovane 
pubblico in sala.
Inquietanti, ma allo stesso tempo divertenti Igor (detto anche Aigor) con la sua simpatica ed impre-
vedibile gobba mobile e l’eremita cieco che con tutta la sua esasperata voglia di compagnia, finisce 
per prodigarsi buffamente, allontanare il mostro e rimanere nuovamente solo.
Non dimentichiamo Inga ed Elizabeth, affascinanti e seducenti compagne del dottore. ognuna, in 
modo diverso, dimostra il proprio amore verso Frankenstein: Inga, all’inizio doveva solo conquistar-
lo, affinché restasse in Transilvania, ma poi si rende conto che, sotto sotto, è nata una vera passione; 
Elizabeth, invece, è la sua compagna a New York; forse non è mai stata innamorata di lui, a giu-
dicare dalle sue scappatelle con i ragazzi della città e, inaspettatamente, è pronta ad innamorarsi 
ancora (di un altro, però!).
Tecnici, scenografi, truccatori e costumisti, ma anche autori e registi hanno contribuito alla realizza-
zione di un grande spettacolo, attribuendogli ritmo, originalità e personalità. Le imponenti e raffi-
nate scenografie conferiscono alla rappresentazione un’atmosfera realistica nella quale il pubblico 
si sente partecipe come protagonista. I costumi, creati con fantasia, calzano a pennello agli artisti 
esaltando le caratteristiche fisiche e caratteriali del personaggio che interpretano.
Il suono così potente in alcuni momenti, ma delicato in altri, offre il sottofondo ideale ad ogni scena: 
il cigolio della porta, il nitrito dei cavalli, il boato del tuono e lo scoppio dei fulmini e molti altri effetti 
speciali hanno fatto sobbalzare sulle poltrone del Verdi grandi e piccini.
Le luci, presenti in ogni angolo del palco e in ogni forma, dalla fiammella della candela, al fulmine, 
ai macchinari di laboratorio, fino agli oblò della nave da crociera posta come fondale, hanno creato 
la giusta atmosfera in ogni luogo e in ogni attimo della storia.
Il lavoro degli attori è stato enorme e faticoso, come afferma Valentina Gullace (Inga) in un’inter-
vista: «È stato molto difficile ed impegnativo formulare le battute con la presenza dell’underscore: 
tutto è stato scritto in maniera molto scientifica perché sottolineato da sottofondi e bisognava 
essere particolarmente precisi e attenti a non andare fuori tempo».
Nonostante ciò tutto è riuscito a meraviglia. Musiche, danze, canti e battute spiritose, luci, suoni, 
scenografie e risate si sono alternate e fuse in un ritmo incalzante con pause ben studiate, facendo 
volare le due ore abbondanti di spettacolo e conducendo gli spettatori, immersi nella storia, verso 
un applauditissimo lieto fine.

Frankenstein Junior, i classici vivono

È il fascino dei classici, a dominare sul palco del teatro Giuseppe Verdi di Pordenone. La compagnia 
della rancia ci offre un viaggio di mostruosa comicità alla riscoperta di un cult degli anni ‘70, 
Frankenstein Junior. L’opera è tratta dall’omonimo film diretto da Mel Brooks, il quale passa dalla 
pellicola al teatro. Si tratta delle avventure del Dr. Frederick Frankenstein (o, all’americana, “-stin”) 
che rinnega il passato e le teorie mediche del nonno, il Barone Viktor von Frankenstein. In seguito 
alla morte di quest’ultimo, Frederick si reca in romania dove, accompagnato da Igor, o Aigor come 
lui con grande ironia tende a precisare, dall’avvenente Inga e dalla sinistra Frau Blücher, si lancerà 
in mille peripezie. Infatti, una volta nel laboratorio del nonno, Frederick non potrà non continuare 
le ricerche dell’avo e deciderà di dar vita a una propria creatura; rinnegando le sue convinzioni, e 
ricordandoci che nella vita tutto «si può fare». Con quest’indimenticabile musical, la compagna 
della rancia non ha nulla da invidiare al cast della celebre pellicola del ‘74. Giampiero Ingrassia si 
cala perfettamente nella parte del Dr. Frederick Frankenstein, in particolare sulle note del magico 
duetto con la creatura (Fabrizio Corucci), in Puttin’ on the Ritz. Gli occhi di tutti sono su Igor, l’aiu-
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un’amica… Ma, essendo parte di una classe “classicista” ed essendo anticonformiste, ci acculturia-
mo andando a teatro, per l’appunto con i nostri amici. Così il 9 febbraio assistiamo allo spettacolo 
di Susan Stroman Frankenstein Junior tratto dall’omonimo film, portato in scena dalla Compagnia 
della rancia (con Giampiero Ingassia, Mauro Simone, Valentina Gullace, Fabrizio Corucci) al Teatro 
Verdi di Pordenone.
(…) Interessante, all’inizio, l’idea di far oscillare una scritta, al centro della scena, col nome dello 
spettacolo nel fumo; inoltre la scenografia (di Gabriele Moreschi) varia continuamente nel corso 
della rappresentazione e generalmente è più sofisticata quando deve accogliere scene importanti 
e centrali (laboratorio, esterni del castello, capanna dell’eremita), e più semplice nelle scene meno 
fondamentali (aula scolastica, partenza della nave, carro). Come richiede il particolare genere tea-
trale, i quattordici attori della Compagnia della rancia danno prova della loro abilità non solo nel 
recitare, ma anche nel cantare e nel ballare i loro brani musicali, inseriti in alcune scene, che costi-
tuiscono infatti buona parte della colonna sonora. Belli anche i costumi, molto curati e caratteristici 
del tempo in cui è ambientata la storia: Elizabeth è sempre vestita in modo elaborato e particolare, 
appartenendo ad una classe sociale elevata, mentre Inga indossa abiti semplici ma femminili e 
sensuali. Il mostro ha vestiti larghi e consumati, dai colori scuri e spenti e indossa scarponi grandi e 
rumorosi. Igor indossa una mantella nera che ricopre e fa risaltare la sua gobba polimorfa. Franken-
stein è caratterizzato dal camice da scienziato.
Ci siamo trovate d’accordo nel dire che questo spettacolo ci è piaciuto, non solo perché coinvol-
gente - dati i veloci cambiamenti di scenografia e per l’elaboratezza dei costumi - ma anche per le 
battute sarcastiche che caratterizzano tutto lo spettacolo e per la bravura degli attori sia nel recitare 
che nel cantare, ballare e muoversi sul palco. Inoltre, è stata interessante la rivisitazione teatrale 
della scena del film dove il mostro viene presentato ufficialmente agli scienziati: il palco stesso viene 
usato come palco, con il sipario chiuso, come per rendere attori gli stessi spettatori del musical, tra 
i quali poi fugge il mostro.
È stato decisamente più interessante e coinvolgente rispetto a Mercadet-L’Affarista a cui abbiamo 
assistito l’anno scorso. Il motivo è probabilmente il fatto che la Compagnia della rancia ha investito 
di più in scenografie, costumi ed effetti speciali, che invece nell’altro spettacolo scarseggiavano. 
Lo spettacolo prende tutte le sue scene dal film, tutte le battute, in modo quasi pesante e ripetitivo, 
mettendo gli eventuali spettatori che avessero già visto il lungometraggio nella situazione di non 
aspettarsi niente di nuovo.
Curiosità: grazie ad un’accurata ricerca abbiamo scoperto che Mauro Simone (Igor) e Giorgio Ca-
mandona (uno dei ballerini) sono sposati dal 14 luglio 2012, Altea russo (Frau Blücher) e Felice Ca-
sciano (ispettore Kemp) sono marito e moglie, inoltre Giulia ottonello (Elizabeth) è la vincitrice della 
seconda edizione di Amici di Maria de Filippi. Infine, the last but not the least, Gianpiero Ingrassia 
è il figlio del noto comico Ciccio Ingrassia del duo “Ciccio e Franco”.

Alice Calabrese, Federica Gattolini, Alice Zille

Classe 5^D g

una scenografia semplice e d’effetto

Lo spettacolo che abbiamo visto era, a mio parere, molto ben progettato ed eseguito.
oltre alla storia ed alla recitazione, che credo fossero entrambe davvero ottime, una cosa che ho 
apprezzato molto è stata la coordinazione. Infatti, in un musical, la parte cantata deve necessaria-

brani correlati ad altrettanto belle coreografie, tra le quali primeggiava la celeberrima Puttin’ on 
the ritz  cantata da Frankenstein e dal mostro.
Nel complesso si è trattato quindi uno spettacolo molto bello, che ha sopperito alla carenza di 
originalità con un’esilarante ilarità, coinvolgendo e intrattenendo il pubblico anche grazie alle 
splendide musiche e coreografie, che non avrebbero certamente ottenuto lo stesso successo se 
l’interpretazione degli attori non fosse stata quasi impeccabile riuscendo a colpire profondamente 
gli spettatori.

Andrea Del Pizzo

si pronuncia frankenstìn!

Coinvolgente, entusiasmante, travolgente e prorompente: non esistono aggettivi migliori per 
descrivere l’incantevole musical Frankenstein Junior, opera della Compagnia della rancia, andato in 
scena da venerdì 8 a domenica 10 febbraio al teatro Verdi di Pordenone, una delle tante città che il 
tour ha toccato. Tratto dal film di Mel Brooks del 1975, è un connubio perfetto di humour e horror, 
molto fedele alla versione cinematografica. Nei panni del dottor Frederick Frankenstein il figlio del 
mitico Ciccio Ingrassia, Giampiero Ingrassia, che calca le scene da oltre trent’anni. Al fianco del 
dottor Frankenstein (che, secondo lui, si pronuncia “Frankenstìn”) c’è Elizabeth, la sua fidanzata, 
interpretata da Giulia ottonello. Quando Frederick viene informato dell’esistenza del testamento 
di suo nonno, il barone Victor Von Frankenstein, dall’America raggiunge la Transilvania: qui viene 
accompagnato dal gobbo servo Igor, alias Mauro Simone, al castello del barone defunto. Gli altri 
protagonisti sono Altea russo, nelle vesti di Frau Blücher, governante del castello, e Inga, ovvero 
Valentina Gullace, l’assistente di laboratorio che aiuta il dottor Frankenstein a riportare in vita la 
Creatura, interpretata da un imponente Fabrizio Corucci. Si può dire che non mancava nulla: dai 
tanti e meravigliosi costumi, curati da Carla Accoramboni, alle luci e agli effetti sonori, che hanno 
reso ogni scena molto realistica. Per non parlare delle musiche e delle canzoni, interpretate in 
modo brillante da ogni attore, in particolare da Giulia ottonello, che ha dimostrato di avere delle 
grandi capacità vocali. Hanno piacevolmente sorpreso il pubblico, in particolare, le scenografie di 
Gabriele Moreschi, che hanno fatto entrare gli spettatori nel mondo della “Transilvania magica”, 
come recita una delle canzoni della colonna sonora. In un susseguirsi di canzoni, battute che hanno 
suscitato l’ilarità del pubblico, coreografie  – curate da Gillian Bruce –, continui cambi di scena e 
frequenti applausi, il musical ha ottenuto il pieno consenso degli spettatori, entusiasti di aver speso 
così bene quelle due ore, tra risate e sguardi di ammirazione per la bravura degli attori. Questi ulti-
mi si sono dimostrati anche molto disponibili a concedere foto e autografi, al termine dello show, 
a coloro che si sono presentati fuori dai camerini. I musical sono noti perché, attraverso la fusione 
di musica, danza e recitazione riescono a coinvolgere pienamente il pubblico, proprio per questo 
anche chi non è attratto dal teatro li gradisce. In particolare, Frankenstein Junior è uno dei musical 
a mio parere più vivaci e assolutamente da non perdere: come resistere alla Transilvania magica?

Micol Vadori

curiosità

Cosa possono fare delle ragazze di 15 anni il sabato pomeriggio?
Potrebbero farsi un giro in centro con gli amici, andare al cinema, passare il pomeriggio a casa di 
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sensibile, molto spassoso, talvolta anche patetico e un po’ imbranato. Una delle scene più esilaranti 
la incontriamo quando il dottor Frankenstein presenta al mondo la sua creatura addestrata per lo 
show-business, facendogli cantare e ballare Puttin ‘on the Ritz di Irving Berlin. 
Gli aspetti principali del film sono le disavventure e il disorientamento, principalmente morale e 
interiore, del mostro, che non si rivela essere altro se non qualcuno che sente il bisogno di essere 
amato. Probabilmente la maggiore differenza tra al musical e il film è il fatto che quest’ultimo sia 
in bianco e nero. Pur essendo messo in scena con colori vivaci, il musical riesce comunque a combi-
nare sapientemente le cromie in modo tale da ricreare la stessa atmosfera del film e a realizzare un 
ambiente del tutto credibile, nel quale il cast di attori si muovono con sicurezza e naturalezza, come 
se fossero nello scenario monocromo del film.
Il musical è da non perdere!. È adatto a tutte le fasce d’età e il divertimento è assicurato grazie alle 
professionali esibizioni degli attori. Davvero una piacevole esperienza!

Giorgia Tenani

Classe 1^F c

 Liceo LEOPARDI-MAJORANA

da non perdere!

L’affascinante musical Frankenstein Junior basato sul film di Mel Brooks, realizzato dalla Compagnia 
della rancia di Saverio Marconi e di Michele renzullo (ziggy – lo scemo del villaggio) è un musical 
del genere comico dove non mancano musica, umorismo e divertimento.
La comicità e la bravura di Frankenstein (G. Ingrassia), della sua ragazza (G. ottonello), di Igor e 
Inga (rispettivamente M. Simone e V. Gullace) e della signora Fraü Blücher (A. russo) non hanno 
lasciato deluso il pubblico.
Le scenografie di G. Moreschi sono originali per quanto attiene sia agli esterni che agli interni, simili 
a quelli del film, come nella riproduzione del castello o del laboratorio; l’illusione è quella di trovarsi 
proprio all’interno del lugubre maniero, fuori in un bosco, oppure sulla banchina di un porto di 
fronte ad una nave pronta a salpare. La storia si concentra nel castello di Frankenstein, precisamen-
te nel laboratorio segreto del vecchio nonno.
Ambientata in epoca vittoriana, narra di Frederick Frankenstein, che, sbarcato in Transilvania per 
ricevere l’eredità del nonno deceduto, si appassiona al libro d’appunti di quest’ultimo e decide di 
animare un corpo privo di vita, proseguendo così la ‘tradizione familiare’. Un musical semplicemen-
te fantastico e da non perdere!

Enada Dervishi 

Alla lettura del testamento del barone Victor von Frankenstein si scopre che l’eredità va tutta al 
nipote Frederick, brillante chirurgo di New York. Il dottor Frederick Frankenstein, seccato della pa-
rentela con l’illustre nonno, decide di far visita al castello, per un semplice sopraluogo ma alla fine 
intraprende un viaggio che lo porterà a ripercorrere la strada intrapresa dalla famiglia... Ad aiutarlo 
in questo viaggio, Igor (il maggiordomo) e Inga (l’assistente). Al trio si unisce Frau Blucher, la sinistra 
governante del castello e amante del barone Frankenstein.

mente essere coinvolgente, e credo che in Frankenstein Junior lo fosse, grazie alle coreografie ben 
ideate e soprattutto ben eseguite. oltre alla coordinazione nei movimenti, ho apprezzato anche il 
tempismo negli effetti sonori, cosa sicuramente non facile da realizzare; basta pensare per esem-
pio al momento in cui Igor inciampa sul cervello e si sente il suono di una trombetta, oppure al 
momento in cui i cavalli nitriscono sentendo il nome di Frau Blücher. Sicuramente però la cosa che 
più ho apprezzato è stata la scenografia, ed il modo in cui era allo stesso tempo semplice ma d’ef-
fetto; pochi elementi ben disposti riuscivano a rappresentare bene ogni ambiente, dal laboratorio 
al salotto del castello.
Inoltre era anche ingegnoso il modo in cui la scenografia è stata animata nella scena della libreria e 
della candela, con una piattaforma rotante che ha permesso al dottore di passare velocemente tra 
la stanza ed il tunnel, creando il ritmo veloce di una scena comica.
Ho trovato molto divertente la scelta di trasformare il pubblico in “attori” nella scena dello spetta-
colo del dottor Frankenstein e della creatura, quando il mostro corre nel teatro; questo è stato sicu-
ramente anche un buon espediente per inserire l’intervallo. In conclusione ho davvero apprezzato 
lo spettacolo, e penso che sia un degno adattamento teatrale del film.

Ignazio Munzù

le differenza tra il film e il musical

Il musical Frankenstein Junior, prodotto dalla Compagnia della rancia, è un’audace parodia basata 
sull’omonimo film di Mel Brooks del 1974, che faceva, a sua volta, la satira al libro di Mary Shelley: 
Frankenstein – Il moderno Prometeo, uscito anonimo per la prima volta nel 1818.
Frankenstein Junior è un film molto carino, simpatico e di intrattenimento, ampiamente ricono-
sciuto come una delle più divertenti commedie mai prodotte a Hollywood. Mostra un controllo più 
sicuro del materiale utilizzato dal regista, rispetto al passato, quando era disposto a tutto solo per 
suscitare il riso tra il pubblico. Sia il materiale che lo stile fanno del film un successo. 
In questo film Mel Brooks stravolge completamente la storia di Mary Shelley, rendendola più vi-
vace, leggera e meno macabra, eliminando gli aspetti più cupi e grotteschi e sostituendoli con 
scene comiche e salaci. Ciò che evidenzia la differenza tra il film e il musical di Mel Brooks sono le 
canzoni, allegre e ironiche, che si adattano perfettamente alla commedia e al suo tono gioviale e 
scanzonato. I tipici suoni della Transilvania sono abbinati a parole divertenti e mordaci e intrecciate 
in modo brillante nella trama.
Sia l’atmosfera che gli avvenimenti sono riportati fedelmente. Frederick von Frankenstein, o 
“Frohnk-en-schteen”, come voleva essere chiamato, è sempre quello stesso bizzarro professore 
americano che denuncia e disprezza il lavoro di suo nonno arrivando a definirlo «doo doo» e che è 
costretto a recarsi in Transilvania per sistemare gli affari della sua famiglia dopo la morte del nonno. 
Una volta in Transilvania, incontra, anche sulla scena, i due personaggi che, insieme allo stesso 
protagonista, sono i più esilaranti della commedia: il fedele, ma distratto aiutante Igor e la provante 
assistente Inga.
Lì scopre il più grande segreto di suo nonno, il famoso scienziato Victor von Frankenstein: come 
ridare vita a corpi ormai morti. La tentazione è troppo grande per resistere. Nel celebre laboratorio 
dei Frankenstein, il giovane Frederick – interpretato nel film dal famoso attore Gene Wilder e nel 
musical dall’italiano Giampiero Ingrassia – crea la propria Creatura – nel film Peter Boyle –, sfruttan-
do la potenza di una tempesta, proprio come aveva fatto nonno Victor.
La sua creatura è indicata come un personaggio strano e particolare, mostruoso, sia minaccioso, sia 
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guito diventa la compagna di vita del corpo inanimato... del mostro!
A rendere, a tratti, l’opera irriverentemente lugubre, è il nitrito dei cavalli, che esplode ogni volta, 
al sentire il nome Frau Blücher, la governante del castello, un tempo l’amante di Victor von Fran-
kenstein... Il musical coinvolge tutti, grandi e piccini, che si vedono catapultati in una divertente, 
assurdamente paurosa e misteriosa storia.

Sarah Crovato 

il bisogno di essere amati

La Compagnia della rancia porta a teatro il musical Frankenstein Junior tratto da uno tra i film più 
famosi di Mel Brooks. Uno spettacolo di qualità che cattura il pubblico coinvolgendolo e diverten-
dolo. La produzione rimane pressoché fedele al film, riportando dialoghi e battute come il celebre 
«si può fare!», grazie alla presenza di un cast esilarante: spiccano tra i personaggi le tre figure 
femminili che non emergono solo per le innate doti canore, ma anche per l’inaspettata comicità; 
particolarmente versatile si dimostrano anche Mauro Simone, interprete di Igor, il gobbo, e Giam-
piero Ingrassia che si impone sia nel cantato che nel recitato. Attori e cantanti sopra le righe che ci 
presentano performance di primo ordine, con umorismo un po’ demenziale ma senza mai arrivare 
ad essere volgari. Insomma, un cast che convince anche i più scettici!
Anche la scenografia risulta convincente: si passa dalla Transilvania dove prevale un’atmosfera cupa, 
in cui la nebbia è fitta e distinti s’odono gli ululati dei lupi, all’aula dove il professor ‘Frankenstin’ 
sta tenendo una lezione. Impressionante sono anche la riproduzione della nave, che dà sia il senso 
della lunghezza che della profondità, e del treno, che pur essendo proposto molto semplicemente 
con due pile che simulano i fanali, risulta originale ma realistico.
Un musical decisamente irriverente, dall’ambientazione prevalentemente tetra ma senz’altro esplo-
siva quando prorompono i colori sgargianti dei costumi di scena della seducente Elizabeth o del 
popolo in festa, in un crescendo di ritmo, comicità e paradossi. Uno spettacolo che comunque 
non manca di esaminare temi importanti quali la difficoltà del diverso nell’inserirsi in un gruppo, 
nel sentirsi accettato. Un diverso che ha un desiderio comune: essere amato, come ognuno di noi 
desidera, e nel musical viene rappresentato, anche se in chiave comica.

Alessandra Turcatel 

un cast eccezionale

Frankenstein Junior è un’opera teatrale tratta dall’omonimo film di Mel Brooks. È prodotto dalla 
regia di Saverio Marconi e di Marco Iacomelli; gli attori, tutti molto convincenti sia nel cantare, che 
nella recitazione e il ballo. 
Suggestive le voci femminili di Valentina Gullace, nel ruolo di Inga, la svampita assistente del Dr. 
Frankenstein, con il quale riuscirà a portare in vita la mostruosa creatura; di Altea russo, nel ruolo 
di Frau Blücher, sinistra custode del castello e fonte di paura per i cavalli che nitriscono ogni volta 
al sentir pronunciare il suo nome, e soprattutto quella di Giulia ottonello, molto adatta nell’esu-
berante, eccentrica e ‘intoccabile’ parte di Elizabeth, fidanzata del Dottore (Giampiero Ingrassia). 
Il musical è senza dubbio uno spettacolo eccellente, con bei testi e musiche orecchiabili. È carat-
terizzato, inoltre, da un altrettanto eccellente efficacia scenica, molto dettagliata nel ricreare le 
ambientazioni sia interne che esterne, con momenti di interruzione tra una scena e l’altra, quasi a 
riprendere le dissolvenze, come appaiono nel film, che il regista usa per passare da una sequenza 
narrativa a un’altra. D’altronde lo spettacolo, a parte qualche scena e battuta ricreata molto bene 

Fluido, veloce, attento al gioco fra i personaggi, il musical Frankenstein Junior appare particolar-
mente efficace. Sicuramente, chi avesse visto il musical, sarebbe rimasto colpito dalla bravura degli 
attori nel rendere ironico il testo, inizialmente ‘gotico’, e nell’intrecciare le scene in una maniera 
veloce e lineare.

Giovanni Piovesana 

una comicità attuale

Il musical Frankenstein Junior è stato reinventato dalla regia di Saverio Marconi e Marco Iacomelli 
per la Compagnia della rancia. L’opera è tratta dalla parodia dei film horror degli anni Trenta, 
l’omonimo film di Mel Brooks Frankenstein Junior (rivisitazione anche del romanzo Frankenstein 
ovvero il moderno Prometeo di Mary Shelly). A rendere più allegra l’opera sono sicuramente i balli 
e i canti degli attori-ballerini che riescono a coinvolgere l’intero pubblico.
Il protagonista, Giampiero Ingrassia, recita la parte del dottor Frankenstein e riesce ad entrare 
completamente nel personaggio, grazie anche alla sua capacità di esprimere le emozioni attraverso 
il canto.
L’opera narra la storia del dottor Frederick Frankeinstein che eredita il castello del nonno, il Barone 
Victor Von Frankeinstein, il quale rigetta però le sue sperimentazioni che intendono riportare in vita 
dei cadaveri. Il dottore decide lo stesso di partire per la romania e lasciare la fidanzata a New York.
In Transilvania il protagonista viene accolto da una serie di personaggi strani ed esuberanti, come 
l’aiutante Igor (Mauro Simone), l’assistente Inga (Valentina Gullace) e l’ex amante del nonno Frau 
Blücher (Altea russo) che insisterà nel fargli intraprendere il lavoro del Barone.
L’esperimento del dottore prenderà subito una piega inaspettata quando, per errore dell’aiutante 
Igor, verrà trapiantato nel cadavere un cervello abnorme... 
L’opera è intelligente, brillante e divertente, dotata di una comicità attuale, pur essendo ambientata 
negli anni Trenta. La scenografia si presenta molto simile a quella realizzata nel film, dove i dettagli 
sono attentamente curati. Molte frasi sono state riprese dal copione del film, come ad esempio la 
famosa esclamazione: “Si può fare!”. Diverse scene, invece, sono state modificate per dare vita ai 
brevi stacchi musicali, alcune eliminate perché irriproducibili su un palcoscenico, il tutto sapiente-
mente fuso per dar vita ad uno spettacolo convincente. Il musical, grazie a queste caratteristiche, 
è riuscito a spopolare in tutti i teatri e ad essere poi apprezzato da un pubblico molto numeroso.

Nicholas Gasparin 

una storia assurdamente paurosa

Frankenstein Junior è un musical di Mel Brooks e Thomas Meehan, ma l’idea originale del copione, 
risalendo al film da cui è tratto, è di Gene Wilder che vuole raccontare la storia del nipote dello 
scienziato pazzoide.
Frankenstein Junior è un musical cantato e “danzato” con molta precisione, dove tutto si svolge in 
un fluire, in apparenza, privo di ogni fatica, naturale e spontaneo.
Frankenstein, interpretato dal grande Giampiero Ingrassia, con i suoi modi di fare, pazzo come il 
nonno Victor, vuole dare vita ad un corpo inanimato. L’aiuto dei suoi due assistenti Igor, detto Aigor, 
e la bellissima Inga, è indispensabile per eseguire l’esperimento alla perfezione.
Lei, Elizabeth, la fidanzata perfettina che non si fa toccare per paura di rovinare il suo look, in se-
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Le sorprese non si limitano al singolare aspetto del castello e ai suoi ‘custodi’: la notte stessa del suo 
arrivo Frederick fa un sogno in cui appaiono tutti i suoi antenati che lo spingono a proseguire gli 
studi per mantenere alto il buon nome di famiglia. Inizia così i suoi esperimenti, utilizzando come 
cavia un uomo, altrimenti detto «energumeno di 2.20 m. largo come un armadio a due ante…». Il 
musical presenta musiche allegre dai toni colorati e accattivanti, una scenografia a dir poco fanta-
stica, che riporta al periodo degli anni ’30, quando furoreggiavano i film horror di ambientazione 
gotica. Un’opera da godersi, piacevolmente coinvolti, al punto da non percepire il fluire del tempo. 

Martina Benedet 

inaspettatamente è uno spettacolo che tocca temi di attualità

Il musical Frankenstein Junior derivato dall’omonimo film di Mel Brooks, è uno spettacolo messo in 
scena dalla compagnia della rancia per l’anno 2012/2013.
Il musical ha la regia di Susan Stromann (regia e coreografie originali), Saverio Marconi e Marco 
Iacomelli. Gli attori principali sono Giampiero Ingrassia, nei panni di Frankenstein Junior, noto attore 
che ha interpretato una parte in Greese e nel film Full Monty; Giulia ottonello, che interpreta il 
personaggio più esuberante della storia, Elizabeth, la fidanzata del dottore; Altea russo che veste i 
panni del custode del castello e aiutante del nonno Frankenstein; Fraü Blücher, nome talmente terri-
ficante che anche bisbigliato fa nitrire i cavalli; con tanto di gobba che ogni tanto spunta a destra, a 
volte a sinistra, Mauro Simone in Igor, l’aiutante del dottore; Valentina Gullace, in Inga, l’assistente; 
Felice Caciano senza un braccio e una gamba a inseguire, nei panni dell’ispettore Kemp, Fabio 
Corrucci con un 58 di scarpa e un XXXL di vestiti ad interpretare il mostro.
La storia, risultato della fusione del film con il genere musical, è perfettamente riuscita con il l’ag-
giunta di balli fantastici, come quello tra il dottore e il mostro in frack e scarpe da tip tap in Puttin’ 
on the ritz. A volte, però, come questo balletto sembra suggerire, la percezione è che si tratti di 
un’ironia non del tutto gioiosa. Il regista, in questo spettacolo, sfiora un tema di attualità, causa di 
molte guerre: la paura delle differenze, quelle stesse differenze che dovrebbero renderci unici, pur 
nel rispetto delle diversità. La scenografia cambia repentinamente anche grazie a un proiettore che 
definisce lo sfondo; la scarsità di luce conferisce ad ogni scenografia un tocco di paura e di mistero.
L’obiettivo della compagnia, di realizzare uno spettacolo in certi tratti comico ed in altri serio e 
riflessivo, è pienamente centrato nel musical, anche grazie alla bravura degli attori, sia nel ballo che 
nel canto e soprattutto nel recitato.

Lorenzo Da Pieve

assolutamente da vedere

Il musical Frankenstein Junior, dall’ormai già nota trama, è stato diretto da Saverio Marconi che, 
insieme alla Compagnia dalla rancia, dopo aver girato in tournée in tutta l’Italia, arriva a Pordenone 
dandoci l’opportunità di assistere ad un meraviglioso spettacolo. Il successo del musical è dovuto, 
in gran parte, all’attenersi al copione originale e al riproporre al pubblico ‘battute storiche’, che con 
un accenno alla contemporaneità diverte anche i più giovani. 
L’obiettivo del musical è, ovviamente, divertire e muovere al riso e ciò è stato possibile grazie a un 
cast eccezionale (…) ma grazie anche a delle stupefacenti scenografie (a cura di Gabriele Mareschi) 
che cambiavano ambientazione ma mantenevano sempre l’effetto tenebroso della Transilvania e 

dalla compagnia teatrale, è molto fedele al capolavoro di Mel Brooks.
Un cast eccezionale che convincerà anche i più scettici tra il pubblico.

Chiara De Marchi 

un divertimento intelligente

Questo musical è la riduzione teatrale del film diretto da Mel Brooks, uscito nel 1974. L’idea origi-
nale è di Gene Wilder e consiste nella realizzazione di una parodia dei film Frankenstein e La sposa 
di Frankenstein. Il titolo Frankenstein Junior è in funzione dell’idea di raccontare la storia del nipote 
del celebre scienziato pazzo. Alla morte del nonno, Frederick si reca in Transilvania per riceverne l’e-
redità, che include anche gli appunti dello scienziato, finalizzati a rianimare un corpo privo di vita. La 
storia è un intreccio tra quello che succede all’interno del castello e tra gli abitanti della città vicina.
Gli attori, tutti bravissimi, riescono ad infondere il vero spirito dell’opera; le scenografie, sempre 
diverse e molto dettagliate hanno un ruolo fondamentale per la riuscita e l’arco di tempo per il 
cambio di scena è molto breve, permettendo così al pubblico di seguire la storia senza interruzioni 
che produrrebbero un calo di attenzione.
Sagaci sono le battute affidate ad Igor, interpretato da un convincente Mauro Simone. L’insieme 
generale di battute, musiche e balli punta al coinvolgimento dello spettatore anche se verso la fine 
viene meno per la lunghezza dello spettacolo ma, nonostante questo, Frankenstein Junior è un bel-
lissimo musical adatto ad ogni età, per passare qualche ora a teatro insieme agli amici, divertendosi 
in maniera intelligente.

Federico Viol

Nato come romanzo e trasferito prima su grande schermo e poi sul palcoscenico, Frankenstein 
Junior può essere apprezzato davvero da tutti. Ambientato in un grottesco paese sperduto della 
Transilvania, lo spettacolo narra la storia della nascita del mostro di Frankenstein tra balli e gags che 
rendono il musical adatto ad un pubblico di qualsiasi età. La storia racconta le vicende di Frederick 
Frankenstein, scienziato che rinnega i suoi avi fino a quando, leggendo gli appunti del defunto non-
no, decide di proseguire l’attività della ‘ditta’ di famiglia. Tra bizzarri esperimenti si concretizza la 
nascita del mostro, fatto che arrecherà molti fastidi agli abitanti del singolare castello... Meravigliose 
anche le scenografie che fanno da sfondo ad intriganti ed avvincenti avventure che vedranno come 
protagonisti attori che, oltre, nella recitazione sono impeccabili anche nel canto e nelle movenze.

Eugenio Barbagallo

Frankenstein Junior, musical tratto dal testo di Mel Brooks e Thomas Meehan, autori di molti altri 
film di successo, apre il sipario mentre l’importante medico Frederick Frankenstein, interpretato da 
Giampiero Ingrassia, tiene una lezione di anatomia, che viene interrotta quando riceve una lettera 
che gli comunica di aver tratto in eredità un castello appartenente a suo nonno: il barone Victor 
von Frankenstein. Pur non stimando la reputazione di suo nonno, incuriosito, saluta la fidanzata 
Elizabeth (Giulia ottonello) e parte per questa affascinante e curiosa avventura in Transilvania.
Al suo arrivo viene accolto dal ‘maggiordomo’ Igor (Mauro Simone) – altrimenti detto “Aigor” – 
dallo sguardo inquietante ed una curiosa gobba mobile sulla schiena, da Inga, l’assistente di Frede-
rick e da Frau Blucher, la governante.



te
at

ro
 e

 c
in

em
a 

- 
fr

a
n

k
en

st
ei

n
 J

u
n

io
r

185

te
at

ro
 e

 c
in

em
a 

- 
fr

a
n

k
en

st
ei

n
 J

u
n

io
r

184

l’accettazione della diversità e i limiti della scienza

Frankenstein Junior altro non è che la reinterpretazione, sempre in chiave ironica, del noto ca-
polavoro del film di Mel Brooks uscito negli anni Settanta nei nostri cinema come seguito, dopo 
quasi mezzo secolo, dei precedenti Frankenstein e La sposa di Frankenstein, dai quali è stata presa 
ispirazione.
In questo spettacolo il dottor Frederich Frankenstein (interpretato da Giampiero Ingrassia), residente 
in America, riceverà il testamento del suo pazzo nonno (deceduto da poco) e dovrà trasferirsi nel 
suo castello dove incontrerà Igor e Inga, i due assistenti, e la governante Fraü Blücher; inizialmente 
distaccato dai precedenti studi di suo nonno, il dottore vi si avvicinerà in seguito alla lettura del 
vecchio libro di appunti sui suoi esperimenti e darà quindi vita ad una nuova creatura, la cui nascita 
provocherà il susseguirsi di imprevisti e di vicende inaspettate, rimanendo quindi fedele al vero stile 
del film.
Questa strabiliante opera teatrale, in questo caso interpretata dalla Compagnia della rancia, pre-
senta tutte le caratteristiche fondamentali per le quali valga la pena di assistere ad essa, facendoci 
ridere ma riflettere su alcune tematiche serie sottese, che fanno da sfondo, quali l’accettazione della 
diversità o i limiti entro i quali la scienza possa agire, ammesso se li ponga....
E mentre ci addentriamo nell’interno della storia, verremo sempre più catturati da canti e balli, 
costantemente presenti nel Musical, che coinvolgeranno chiunque, in modo da rapire l’attenzione 
anche dei più scettici, ai quali strapperà di certo almeno un sorriso.
Insomma, un vero e proprio godimento per gli occhi e l’udito che coinvolgerà senza alcun dubbio 
anche chi avesse già visto il film e ne conosca quindi la trama.

Marco Garutti

un musical perfetto

Frankenstein Junior, un musical perfetto. La recensione potrebbe chiudersi qui. ovviamente, ciò che 
induce ad assistere a tale spettacolo è la voglia di ridere. E il pubblico ride, e tanto, sulle battute che 
molti ricordano dal film del 1974 (diretto da Mel Brooks) di una comicità a volte demenziale, ma 
mai eccessiva. Il musical è diretto da Severio Marconi e Marco Iacomelli.
L’illustre medico Frederick Frankenstein (interpretato da Giampiero Ingrassia), nipote del Barone 
Victor Von Frankenstein, accoglie l’invito a recarsi in Transilvania per ricevere l’eredità dell’avo. Qui 
a dargli il benvenuto trova Igor (Mauro Simone) il suo simpatico “maggiordomo” con una gobba 
(“gobba? Quale gobba?”) disposto a prestare i suoi servigi (dietro lauto compenso)e la bella Inga 
(Valentina Gullace) assistente di laboratorio; al trio si aggiunge la governante Fraü Blücher (Altea 
russo) il cui nome è inspiegabile motivo di timore da parte dei cavalli di famiglia.
Inizialmente riluttante, nel corso della storia Frederick si appassiona al ‘lavoro’ del nonno, dopo aver 
letto il suo diario di lavoro; una volta rinvenuto in un cimitero il cadavere di «un energumeno lungo 
2,20 m e largo come un armadio a due ante», spetta ad Igor trafugare un cervello degno di tale 
creatura... Le canzoni sono molto coinvolgenti come i briosi balletti che li animano; è ricorrente una 
musica suonata dal violino (composta dallo stesso Mel Brooks) che preannuncia la comparsa del 
mostro. Non manca il tip– tap nella scena clou di Puttin’ on the Ritz di Irving Berlin, unico brano non 
tradotto, dove Gillian Bruce è riuscita a far ballare non solo il non-ballerino Giampiero Ingrassia, ma 
anche la gigantesca ‘creatura’, interpretata dal cantante lirico Fabrizio Corucci, un vero mostro di 
bravura, rubato alla lirica (nel brano finale abbiamo finalmente sentito la sua voce).

del castello degli orrori. Inoltre straordinarie le bellissime voci dei personaggi e le coreografie che 
ci hanno trasportato per qualche ora nel pazzo mondo del dottor Frederick von Frankenstein, 
interpretato da Giampiero Ingrassia. Lo spettacolo è stato molto apprezzato dal pubblico perché 
è riuscito realmente a divertire e a far ridere, non deludendo le aspettative, grazie ad un mix ecce-
zionale di personaggi, canzoni, coreografie e scenografie che fanno sì che questo musical sia uno 
spettacolo assolutamente da vedere.

Diana Dragomir

correte a teatro!

Frankenstein Junior di Mel Brooks è tratto dal film del medesimo regista, uscito nel 1974. Questa 
riduzione teatrale è un vero e proprio trionfo per occhi e orecchie! Le favolose scenografie ricreate 
nei minimi dettagli coronano al meglio canti e danze coinvolgenti. In più, i cantanti-attori di indi-
scutibile talento, tra i quali Giampietro Ingrassia nel ruolo di “Frankenstein” e Fabrizio Corucci nei 
panni della Creatura, fanno rivivere sul palco il grande film, che raccontava, appunto, le vicende del 
nipote del famoso e non meno pazzo Dottor Frankenstein e del mostro da lui creato, riportandone 
i dialoghi, le battute e i costumi. Il tutto è reso estremamente attuale dall’aggiunta di doppi sensi 
divertenti e leggeri, che stuzzicano la fantasia degli spettatori. 
Con un cast talentuoso e musiche coinvolgenti, Frankenstein Junior è un musical da non perdere! 
Che aspettate? Correte a teatro!

Giada Biscontin

Il musical Frankenstein Junior, per la regia di Saverio Marconi, è stato tratto dall’omonimo film 
diretto da Mel Brooks nella seconda metà degli anni settanta.
I protagonisti principali: il dottor Frederick Frankenstein, Igor l’aiutante, Inga l’assistente di labo-
ratorio (diventerà poi nel corso della storia la fidanzata del dottore), Frau Blucher la governante 
del castello, Elizabeth nei panni della fidanzata del dottore (in seguito fidanzata del “mostro”) e il 
“mostro”. I personaggi secondari: l’ispettore Kemp, l’eremita, Victor von Frankenstein il nonno di 
Frederick e per finire ziggy lo scemo del villaggio. Il musical parla delle vicende accadute a Frederick 
Frankenstein che, dall’America, sarà costretto ad andare in Transilvania per il funerale del nonno. 
Nonostante considerasse suo nonno un pazzo, sarà invogliato a proseguire gli esperimenti dando 
vita ad un mostro che causerà molti danni alla città e metterà in pericolo anche la sua vita. Al di là 
del chiaro intento parodistico, il musical offre anche molti spunti di riflessione, tra i quali: qualsiasi 
avversità si può superare, se aiutati dalle persone che ci vogliono bene. Desta, inoltre, una certa 
commozione il chiaro intento del “mostro” ad essere considerato come una persona normale, 
perché al di là del suo aspetto poco umano anche lui ha dei sentimenti, che nessuno riesce o vuole 
comprendere. La scenografia a cura di Gabriele Moreschi è curata e d’effetto, nonostante si do-
vessero rappresentare ambienti esterni come ad esempio il paesaggio cupo della Transilvania o la 
partenza del dottor Frankenstein con la nave. Come da copione, il musical in questione presenta ad 
ogni scena un balletto accompagnato da canzoni che descrivono lo stato d’animo del personaggio, 
triste o felice che sia. Un musical comico e divertente, particolarmente bello per gli amanti del gene-
re e non mancano i colpi di scena. Compagnia molto affiatata e divertente in grado di far sorridere 
anche un pubblico più giovane.

Michele Burgio
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il musical frankenstein Junior coinvolge ed emoziona il pubblico

Dopo il successo di Stanno suonando la nostra canzone, l’attore e cantante italiano Giampiero 
Ingrassia torna sul palcoscenico, assieme alla Compagnia della rancia, in modo piuttosto brillante e 
vincente, con una piacevole e spiritosa commedia intitolata Frankenstein Junior.
Lo spettacolo ha fatto tappa anche in Friuli, andando in scena nei giorni 8, 9 e 10 febbraio 2013 al 
Teatro Comunale Giuseppe Verdi di Pordenone, dove l’accoglienza da parte di un pubblico di ampia 
fascia d’età è stata più che ottima: numerosi, infatti, genitori con figli e nonni al seguito.
Frederick Frankenstein, celebre professore universitario ed esperto neurologico, cerca di celare il suo 
pesante vissuto – a causa di un nonno e di alcune sue teorie mediche alquanto assurde ed insensate 
– facendosi chiamare Frankenstin. Ma evidentemente il destino ha fatto sì che egli seguisse proprio 
le orme del nonno Viktor von Frankenstein, tanto da dare vita, in un castello della Transilvania, ad 
un essere gigante e mostruoso che provoca una situazione di complessità incontrollabile, resa però 
leggera e gradevole da un susseguirsi di scene comiche.
A colpire lo spettatore e ad attirarne l’attenzione sono una moltitudine di qualità messe in atto 
dalla dotta regia di Saverio Marconi. In primis i personaggi, che con il loro energico talento non 
solo rappresentano perfettamente l’originale cinematografico di Mel Brooks dal quale il musical 
è tratto, ma anche sensibilizzano il pubblico con corse tra la platea, canti melodiosi e scene che, 
nonostante la loro brevità, presentano un’efficacia unica, poiché tutt’altro che noiose, anzi, basate 
su doppi sensi espliciti e palesi. Anche la scenografia è di per sé ben curata con particolari effetti 
speciali, di suoni e luci, con piattaforme sollevabili, passaggi segreti e tanti altri oggetti che creano 
un’impeccabile ambientazione.

Elisa Berto

frankenstein Junior: stessa impostazione tra teatro e cinema

Il 10 Febbraio 2013 si è tenuto presso il teatro Verdi di Pordenone il classico e divertente musical di 
Frankenstein Junior, produzione della Compagnia della rancia. Questa versione italiana è rimasta 
fedele al copione del film di Mel Brooks, il quale aveva tratto un omonimo musical inscenato a Bro-
adway tra il 2007 e il 2009. Grazie all’abilità di Franco Travaglio, la traduzione delle canzoni originali 
in italiano ha reso molto bene il senso dei testi inglesi di Mel Brooks e l’atmosfera è stata resa simile 
a quella del film (girato in bianco e nero come i classici horror degli anni ’20) con pochi colori, scuri 
e cupi ma adatti all’ambientazione tragicomica dell’opera.
(…) Nonostante l’ambientazione scura necessaria alla resa dell’opera, le luci hanno assunto un ruo-
lo molto importante, ad esempio per simulare la pioggia, o per simulare il corto circuito della luce, 
o ancora per porre l’attenzione ad un particolare scenografico o ad un determinato personaggio. 
La scenografia, sebbene non sembrasse, è stata curata nei minimi particolari, prestando fede al film 
originale, grazie anche all’utilizzo di pannelli ed oggetti mobili che, disposti al posto giusto, hanno 
definito in modo chiaro l’ambiente e la scena in atto.
La recitazione dei diversi personaggi è stata di livello notevole, avvantaggiata soprattutto dall’incre-
dibile abilità canora degli attori. Il personaggio della Creatura (interpretato da Fabrizio Corucci) è 
stato reso molto bene grazie ai vestiti e al trucco, e per accentuarne l’altezza si è deciso di utilizzare 
un tacco per la scarpa, un particolare di grande ingegno. Il personaggio di Inga e di Frau Blucker 
sono pressoché identici agli originali, forse ancora più divertenti. Unica pecca sono stati i balli, poi-
ché pochi e poveri di carattere o di movimenti particolari.

Silvia D’Andrea

Stupende le scenografie disegnate da Gabriele Moreschi: da notare il semplice ma efficacissimo 
passaggio segreto dietro la libreria, dove si svolge un’altra scena tra le più belle dello spettacolo, 
quella del «rimetta a posto la candela», il tutto spesso anche avvolto in una coltre di nebbia che ne 
accentua l’atmosfera lugubre. È uno spettacolo adatto a tutte le età e riesce a mantenere sempre 
desta l’attenzione, anche di chi conosce già il copione.

Eleonora Collautto

Classe 1^ L

divertimento ad oltranza, senza profondità

La compagnia della rancia ha messo in scena il musical Frankenstein Junior al Teatro Comunale 
Giuseppe Verdi i giorni 8, 9 e 10 Febbraio. Lo spettacolo, ispirato dall’omonimo film di Mel Brooks, 
è una traduzione della versione teatrale del film fatta dallo stesso regista.
(…)Degna di nota l’interpretazione di Giampiero Ingrassia, nel ruolo del protagonista Frederick 
Frankenstein, che ha ottenuto subito il favore del pubblico.
La musica è stata una parte fondamentale dello spettacolo, dando, insieme ai balli, l’energia neces-
saria al proseguimento dell’opera e rendendo efficacemente molti elementi della storia: infatti, le 
danze, eseguite in maniera estremamente spettacolare e piene di energia fino all’ultimo minuto del 
musical, hanno dato vitalità ad una avventura non facilmente narrabile in ambito teatrale.
I costumi, impeccabili, hanno contribuito a creare l’atmosfera legata all’epoca in cui è ambientata 
la vicenda, ma gran parte di quest’ultima è stata evocata dalle spettacolari scenografie. Grandi 
materiali di scena ricreano fantastiche ambientazioni, con anche scale a chiocciola, pedane che 
si sollevano, apparecchiatura fantascientifica e passaggi segreti. Notevoli anche gli effetti speciali, 
composti da luci, fiammate di magnesio e altre scenografie semoventi.
Tuttavia questo tripudio dell’allestimento scenico non corrisponde ad una narrazione della vicenda 
altrettanto efficace. La storia, con un alto potenziale, non è narrata attentamente e si fatica a intra-
vedere un filo del discorso che vada oltre all’alternarsi frenetico degli avvenimenti: infatti, sembra 
che i balli e la musica siano l’unico collante che tiene insieme una scena all’altra.
Nonostante questo difetto si può vedere però un grande miglioramento rispetto al film originale, 
oltre alla parte coreografica, sono state aggiunte scene che danno più logica al proseguimento degli 
eventi. Ma quello che sembra veramente trionfare nello spettacolo sono i doppi sensi, che sono la 
vera benzina di questo spettacolo. Allusioni e battute più o meno velate, per lo più riprese dal film, 
diventano l’argomento principale della rappresentazione, distraendo molti spettatori dalla storia 
per farli concentrare sulla prossima arguzia. Questa volta bisogna precisare che nel film originale 
molte di questi riferimenti erano più delicati o comunque nascosti all’interno della storia, evitando 
così volgarità troppo palesi. In conclusione, questo musical, dalle magnifiche scenografie e dalle 
bellissime musiche, è rovinato dalla mancanza di una storia portante importante e da un significato 
profondo. Sarebbe stato semplice dare un senso o una morale a questa rappresentazione, ma il 
tutto viene scavalcato dal divertimento fugace e dal tentativo di strappare una risata. oltretutto è, 
a mio parere, un musical non adatto al pubblico infantile, a causa di allusioni tutt’altro che velate. 
Un’idea non da scartare, ma che è stata gravemente compromessa dalla scelta di puntare la storia 
su una comicità spinta e immediata.

Stefano Travasci 
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Le voci sono tutte bellissime, in particolare quelle delle figure femminili, bravissima e divertentissi-
ma la governante, la fidanzata dotata di una splendida voce e di buona recitazione... forse meno 
interessante proprio l’assistente con una bella voce ma non altrettanto efficace nel recitare e ballare.

Broshka Ronaldo 

Frankenstein Junior: lieto fine e divertimento

Frankenstein Junior è un classico della comicità tratto dal famoso film del regista Mel Brooks e 
reinventato in una versione italiana che ha protagonista Giampiero Ingrassia, chiamato a vestire i 
panni del brillante e stimato Frederick Frankenstein. Diretto da Saverio Marconi, si mantiene fedele 
al film con soprattutto la comicità di fondo delle frasi «Lupo ulu-là, castello ulu-lì», «Si può fare!», 
«Potrebbe essere peggio… potrebbe piovere»: si tratta di alcune delle divertenti e ormai storiche 
battute pronunciate da Igor servo fedele e incurante di una strana gobba che si sposta da destra a 
sinistra, interpretato da Mauro Simone. Lo spettacolo, è caratterizzato da momenti esilaranti che 
vengono interrotti da canti, balli, ed effetti di scena. Il cast è ben assortito; accanto a Giampiero 
Ingrassia, Giulia ottonello interpreta Elizabeth, viziata ed egocentrica fidanzata di Frederick; Altea 
russo interpreta Frau Blücher, il cui nome incute terrore persino ai cavalli, governante al castello e 
detentrice dei segreti di Victor von Frankenstein, e Valentina Gullace è la bionda Inga, assistente 
devota e in seguito amante di Frederick. La storia nasce come la parodia del celebre vecchio film 
Frankenstein. Frederick Frankenstein, insegnante di neurologia all’università e nipote del defunto 
barone Victor Von Frankenstein, eredita il castello in Transilvania, dove suo nonno era dedito a 
esperimenti straordinari ma secondo lui assurdi e inverosimili. Con l’aiuto del servo fedele gobbo 
Igor, della giovane e attraente assistente Inga e della governante del castello nonché antica amante 
del barone, Frau Blücher, tra inconvenienti e sorprese, inizia a mettere in pratica uno dei progetti 
del nonno contenuti in uno dei suoi libri, ovvero la costruzione di un uomo artificiale, ridando 
vita a un cadavere di grandi dimensioni e creando così la sua Creatura che seminerà poi il panico 
tra la popolazione; ma tutto si concluderà con un lieto fine che lascerà soddisfatto il pubblico.                                        
Coinvolgente e ritmato nella prima parte, lo spettacolo perde poi un po’ di ritmo per l’eccessiva 
lunghezza; alcune scene, come quella dell’incontro tra l’eremita cieco e il Mostro, potevano essere 
rimosse senza alcuna importante conseguenza sullo spettacolo. Le coreografie erano molto curate 
e i protagonisti erano molto abili nel cantare.

Anxhela Bardhi 

Manca il tutto esaurito

Uno spettacolo accattivante e coinvolgente per il pubblico, fedele al celebre film di Mel Brooks, 
questo musical racconta, come nel film, la storia di un dottore americano, Friedrich von Franken-
stein che dopo la morte del nonno rimane l’unico discendente della famiglia Frankenstein, temuta 
in tutta la Transilvania per i mostri creati nel loro castello. Frederick, partito per sistemare la faccenda 
della morte del nonno, finisce per rimanere coinvolto in uno degli esperimenti usuali per la sua 
famiglia. La storia in fondo ha un lieto fine, l’ex ragazza di Friedrich finisce per avere una relazione 
con il mostro e il dottore, invece, dà inizio a una relazione con la sua assistente di laboratorio Inga. 
Questa storia di certo non è commovente o terrificante, ma assolutamente divertente. Non manca-
no le battute esilaranti e in certi casi ‘spinte’ come alcune canzoni. 

finalmente si ride! 

La nuova commedia musicale dalla Compagnia della rancia è tratta da un musical di Mel Brooks, 
in cui il nipote del noto Victor Frankenstein giunge in Transilvania alla morte del nonno del quale 
continuerà i terribili esperimenti. Costruito sul film di Gene Wilder, è una rappresentazione ironica e 
vivace, che rimane fedele alla celebre pellicola del 1974 con l’aggiunta di brani altrettanto divertenti 
ed esilaranti per movimentare ancor di più lo spettacolo. 
Il successo di questo musical non è solamente dovuto alla già rinomata reputazione del film su cui 
si basa, ma soprattutto alla bravura dello straordinario cast composto da: Giampiero Ingrassia che 
mostra, nei panni del Dottor Frederick Frankenstein, mirabili doti canore e recitative. Esilarante è 
Mauro Simone, nelle vesti del gobbo Igor, con le sue battute, ad esempio quando placa i cavalli 
dicendo «Buono Black, buono Decker. Buoni Black&Decker». ottimo il baritono Fabrizio Corucci 
nel ruolo della terribile ‘creatura’. 
I maggiori complimenti vanno però a Giulia ottonello, la spocchiosa Elizabeth, ad Altea russo, la 
rigida Frau Blucher, che grazie l’esecuzione di Era il mio boyfriend munita di sedia, ha riscontrato 
una lode da standing ovation e a Valentina Gullace che interpreta la svampita e ammiccante Inga, 
straordinarie soprattutto per le loro doti canore dimostrate nel susseguirsi di canzoni, la cui inter-
pretazione era alquanto impegnativa. Bisogna ricordare anche che lo spettacolo aveva quel tocco 
d’ironia dato da doppi sensi e comportamenti sopra le righe, ma ogni interpretazione è stata ese-
guita senza esagerare o cadere nella volgarità. 
Tra gli attori non dimentichiamo anche Felice Casciano il meccanico e rigido, nel vero senso lette-
rale, ispettore Kemp e Davide Nebbia il cieco, pasticcione ed estremamente solo eremita del bosco, 
roberto Colombo, lo spettro del pazzo Dottor Victor Von Frankenstein, Michele renzullo ovvero 
ziggy, il più bizzarro tra gli abitanti del villaggio. Infine Giorgio Camadona, Paola Ciccarelli, France-
sca Di Cresce, Anna Bodei.
Insomma Frankenstein Junior è un musical perfetto, vitale e allegro adatto a chiunque voglia ‘sga-
nasciarsi’ dalle risate in un periodo in cui voglia di ridere ce n’è ben poca. 

Alessia De Riz

Frankenstein Junior: semplicità e talento

Frankenstein Junior è senza dubbio uno spettacolo eccellente, caratterizzato da una brillante effica-
cia scenica. Non è solo l’energico talento degli interpreti a colpire l’attenzione dello spettatore ma 
soprattutto il particolare coinvolgimento di ciascuno nel creare personaggi che, pur nella fedeltà 
all’originale cinematografico, risultano artisticamente connotati di singolarità.
La sapiente regia di Saverio Marconi, attenta a tutti i dettagli, dimostra come il binomio semplicità-
talento sia la ricetta più efficace in una produzione di qualità: non si trovano sbavature nel susse-
guirsi delle scene, il tutto scorre con rapidità e coerenza. 
L’unica complessità, peraltro suggestiva e non invasiva, si riscontra nelle scenografie quasi ‘cinema-
tografiche’ dell’allestimento, rese calde e vitali da composte ed originali coreografie.
Le scenografie sono curatissime con molti cambi durante lo spettacolo: l’arrivo al castello ereditato 
dal nonno, l’interno molto curato nei dettagli, il sotterraneo dove si effettuano gli esperimenti. I 
costumi non sono moltissimi, tenendo anche conto della storia e dell’ambientazione, e sono molto 
sobri. Molto divertente il balletto ambientato al castello quando il nipote, alias Ingrassia, sogna il 
nonno con tutti i parenti fantasmi che lo invitano a seguire le orme degli avi, che escono uno dopo 
l’altro dal caminetto.
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Le scenografie sono davvero belle, curate e essenziali, comunque fondamentali all’interno dello 
spettacolo. Gli unici elementi che differenziano dal film sono la presenza di una nave al posto del 
treno e il fatto che il cadavere nel musical non venga preso in un cimitero. I costumi erano realistici 
e ben curati, non dai colori sgargianti, ma tenui. Tutti gli interpreti erano davvero bravi, ma tra loro 
spicca il protagonista interpretato dall’attore Giampiero Ingrassia. Purtroppo lo spettacolo al teatro 
Verdi di Pordenone non ha fatto sold out, comunque merita di essere visto ed è stato premiato alla 
fine della messa in scena da numerosi applausi da parte di tutto il pubblico in sala.

Francesca Vivian 

Classe 2^D

Liceo Scientifico M. GRIGOLETTI

comico, coinvolgente, dinamico

Questi sono i tre aggettivi che meglio definiscono le sensazioni che abbiamo provato guardando 
questo musical. La bravura degli attori nell’intrattenerci più di due ore consecutive, tenendo conto 
che il pubblico spaziava da giovanissimi a persone adulte, è stata sbalorditiva.
Un continuo susseguirsi di canzoni, battute, momenti di suspance, hanno reso quest’opera un vero 
e proprio capolavoro.
L’accortezza in ogni minimo particolare, a partire dai vestiti per arrivare all’allestimento della sceno-
grafia, hanno reso lo spettacolo incredibilmente appassionante. L’entusiasmo è stato percepibile fin 
da subito da tutti gli spettatori. C’è stata una certa armonia e complicità tra palco e pubblico con la 
quale gli attori hanno saputo destreggiarsi con molta facilità, grazie anche alla passione per questo 
particolare tipo di teatro, tanto da far incuriosire anche noi.
La cosa che ci ha stupiti di più è stata la capacità degli attori nell’eseguire tutti quei canti coreogra-
fati senza il minimo cenno di sforzo e fatica, dando l’impressione che fosse una cosa che veniva 
loro naturale.
Non c’è stata nessuna forma di cedimento per tutta la durata della rappresentazione, né un passo, 
né un nota, né una battuta: era tutto straordinariamente perfetto.
Se la compagnia teatrale è stata soddisfatta per il riscontro positivo ricevuto, noi possiamo ritenerci 
altrettanto appagati e fieri di essere stati presenti a questo spettacolo piuttosto che essere andati al 
cinema a vedere uno dei soliti film, poiché al giorno d’oggi il teatro viene considerato come qual-
cosa di obsoleto e superato adatto ad un pubblico di soli adulti. 

Classe 4^A Igea

I.S.I.S. P. SARPI
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«Non è quel che vidi che mi fermò, è quel che non vidi». «… in tutta quella sterminata città c’era 
tutto ma non c’era una fine. Quel che non vidi è dove finiva tutto quello. La fine del mondo». 
Non c’era ragione per scendere da quella nave, dal Virginian, non c’era ragione per Novecento di 
oltrepassare quei gradini della nave, con il cappotto cammello, che lo avrebbero separato dal ‘suo 
oceano’ e portato a toccare la terra, a lui per sempre sconosciuta. Noi siamo soliti dire che l’oceano 
è immenso, ci si può perdere in questa distesa di acqua, ma per lui la terra rappresentava l’ignoto, 
qualcosa di infinito. E a lui l’infinito non piaceva. o meglio, lui viveva di musica e, nonostante i tasti 
della tastiera del pianoforte siano solo 88, la musica che può nascere è infinita, ma ogni canzone 
ha una sua fine, e quando lui suona il suo pianoforte, sa fin dove essa può arrivare. Già in partenza 
è a conoscenza del fatto che ogni canzone è costituita da due blocchi, un inizio e una fine, ed è in 
queste due barriere che sta l’infinità della musica, all’interno della quale descrive quel mondo che 
lui non vuole mai conoscere di persona, ma che in realtà già conosce. Leggeva i pensieri della gente, 
portando con sé profumi, posti, rumori… Si costruiva in questo modo, una micro-macro mappa 
del mondo intero. Facendosi cullare dalle onde dell’oceano, Novecento era capace di guidare il 
pianoforte attraverso la sua musica, cosa che non sarebbe riuscito a fare sulla terra, motivo per cui 
la temeva. È come se la terra fosse per lui una nave troppo grande, una musica che non sarebbe 
stato capace di suonare. Quei gradini della nave sono i primi tasti della tastiera del pianoforte. In 
questo caso sapeva dove iniziava la canzone, e quindi quella che poteva essere la sua nuova vita 
lontano dall’oceano, ma non sapeva come e quando sarebbe finita. È come se la terra fosse il pia-
noforte e lui musicista si siede nel posto sbagliato. Si sente incapace di guidare il suo strumento, e di 
conseguenza la terra infinita di strade, di posti. Geometricamente parlando quest’ultima non è un 
segmento, come accade per l’oceano, in cui si è a conoscenza del percorso che ci spetta, riuscendo 
quindi a tenere tutto ciò che ci accade sotto controllo ma è una semiretta, si ha la cognizione della 
partenza ma non dell’arrivo. Questa concezione geometrica della vita di Novecento rappresenta 
il successo che Eugenio Allegri è riuscito ad ottenere nel suo spettacolo. Sapeva dove partire, e 
soprattutto sapeva dove voleva arrivare, e dov’è riuscito ad arrivare. Ciò che ha legato partenza e 
destinazione è un mix di bravura, impegno, amore per il teatro, una carriera eccellente. In questo 
spettacolo l’attore teatrale è riuscito a mettere, non i pensieri e i desideri della gente disegnando 
una mappa del mondo come accade per Novecento, ma tutta l’esperienza e lo studio che ha appre-
so nel corso della sua professione. Era tutto perfetto, a partire dalla scenografia, tutto il pubblico si 
trovava nella nave dov’era nato Novecento. È impressionante, come un semplice telo che faceva da 
sfondo e un piccolo pianoforte siano stati capaci di dar vita ad una rappresentazione teatrale come 
questa. Il gioco di luci sul telo ha reso l’atmosfera incantevole, proprio com’è stato incantevole 
non solo veder recitare Eugenio Allegri, ma anche ascoltarlo nelle canzoni e vederlo ballare. Ha 
trasmesso al pubblico vigore ed energia in quello che interpretava, con una spiccata attenzione ai 
particolari, come il tono di voce e il modo di parlare, apparentemente simile a quello di una persona 

Novecento

«Quando non sai cos’è allora è jazz»

Novecento
di Alessandro Baricco   
con Eugenio Allegri  
regia Gabriele Vacis
San Vito al Tagliamento,  
Auditorium Centro Civico
16 febbraio 2013 

I.S.I.S. P. Sarpi – San Vito al Tagliamento
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emozionante e coinvolgente

«In questo era un genio, niente da dire. Sapeva ascoltare. E sapeva leggere. Non i libri, quelli suon 
buoni tutti, sapeva leggere la gente. I segni che la gente si portava addosso: posti, rumori, odori, la 
loro terra, la loro storia… tutta scritta, addosso. Lui leggeva, e con cura infinita, catalogava, siste-
mava, ordinava…». Danny Boodman TD Lemon Novecento. Sì, il più grande pianista mai esistito. Il 
pianista che visse sull’oceano, sfiorando col cuore e con la mente i tasti neri e bianchi del pianoforte 
sulla grande Virginian, la quale regalava ad ogni viaggio profonde emozioni ai passeggeri. E così un 
giorno fu trovato e cullato dal mare, crebbe con gli insegnamenti e con tutto l’affetto che l’equi-
paggio gli diede. «Dio santo non potrai continuare tutta la vita ad andare avanti e indietro come 
uno scemo… tu non sei scemo, tu sei grande, e il mondo è lì, c’è solo quella fottuta scaletta da 
scendere, cosa sarà mai, qualche stupido gradino, cristo, c’è tutto, alla fine di quei gradini, c’è tutto. 
Perché non la fai finita e te ne scendi da qui, una volta almeno, una sola volta». Già, non era mai 
sceso da quella nave, era ormai la sua ‘fissa’ dimora e anche provando non ce la fece. Aveva troppa 
paura, timore di dover affrontare da solo quel mondo completamente diverso dal suo. 
Così l’attore interpreta il protagonista di questa coinvolgente storia. Il palco era allestito con pochis-
simi oggetti ma che rendevano ogni scena particolare. È stato utilizzato un telo sul quale venivano 
proiettate delle immagini, e un mini pianoforte appeso con un filo trasparente al soffitto del teatro, 
utilizzato in alcune scene dal protagonista, come per esempio nella scena in cui Novecento e il suo 
amico sono nella sala da ballo e Novecento inizia a suonare il pianoforte e insieme a quest’ultimo 
comincia a muoversi su e giù per la stanza, a causa dell’agitatissimo mare che cullava la grande 
nave.
È stato veramente emozionante e coinvolgente. Soprattutto grazie al particolarissimo modo di 
esprimere il carattere del protagonista. Il cambiare tono di voce e i movimenti molto ampi e decisi 
ha catturato la nostra attenzione. 

Viviana Barbesin, Eleonora D’andrea

Classe 4^C Periti

lo rivedrei altre 10.000 volte!

Lo spettacolo incomincia in maniera insolita: entra in scena un uomo, il quale incomincia a parlare 
in modo buffo, cambiava tono di voce in continuazione, come se fosse ubriaco. Si pensava fosse 
un pazzo, ma dopo si è capito che era proprio il personaggio a usare quel tono di voce. Penso che 
l’artista lo usasse anche per distinguere i vari personaggi, in modo che il pubblico potesse capire 
il cambio di personaggio. Dopo un monologo introduttivo dove si parla in generale della vita del 
migliore amico di Novecento, il trombettista, – e anche narratore di tutta la vicenda – e dello sbar-
co in America, incomincia la vera storia. La sua storia, la storia di Danny Boodmann T.D. Lemon 
Novecento. Una storia incredibile, che è riuscita a trasmettere mille emozioni a me, e al resto del 
pubblico, una storia che è riuscita a farmi riflettere, a farmi capire il vero significato dell’amicizia 
e di certi aspetti della vita sui quali non mi ero mai soffermata prima, su quanto le scelte possano 
influenzare e cambiare la vita di una persona, se scegliere tutto d’un tratto di cambiare la propria 
vita così dal nulla o continuare la solita, monotona e conosciuta vita. La storia si conclude com’è 
iniziata: senza troppe spiegazioni. 
Il pianista, lasciato da piccolo sul pianoforte nella classe di lusso della Virginian, cresce lì, vive tutta 
la sua infanzia, la sua adolescenza e tutti i suoi ricordi sono su quella nave… e addirittura ci muore. 195
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incosciente per via di un bicchiere di troppo, ma che in realtà riprendeva la musicalità del jazz. All’i-
nizio dello spettacolo non si capiva cosa potesse significare l’adozione di quel timbro di voce, ma 
come recita Allegri nella sua performance «Quando non sai cos’è allora è jazz».

Valeria Falco

Classe 4^A Igea

una moltitudine di sfaccettature

Silenzio. In scena solo il rumore del mare, esce un uomo, accompagnato dal suono jazz delle trom-
be, che si riversano coprendo le ultime poche parole delle onde. In secondo piano, un pianoforte, 
appeso con filo al soffitto; sullo sfondo un telo, illuminato da diverse sfumature di colore, che voleva 
dare l’idea dell’infinità della distesa blu dove si sarebbe svolta la storia.. L’uomo inizia in questo 
contesto il suo monologo, raccontando di sé, di Novecento e della loro avventura sull’oceano. Lui 
era un trombettista, che amava per l’appunto il jazz, e decise, se il destino gliel’avesse concesso, di 
cercare di entrare come componente della band della Nave. Inizialmente la sua speranza sembrava 
che via via si stesse dissolvendo, e preso dallo sconforto, si mise a suonare in un angolo da solo, e, 
sentendo questa soave musica, il capitano decise di prenderlo con sé. Continua così il suo racconto 
narrando di come un giorno un marinaio trovò un pargoletto dentro una cassa di limoni, abbando-
nata sopra il pianoforte, e se prese cura. Così gli anni passarono e Novecento (questo era il nome 
dato al bambino) crebbe sulla nave, senza mai toccare con piede la terra ferma, e quando, dopo la 
guerra decisero di far esplodere la nave, Novecento non volle saperne di scendere, e così morì con 
colei che per lui era stata una casa, un rifugio e un contenitore di ricordi.
Questo è solo il riassunto, in realtà lo spettacolo presentava una moltitudine di sfaccettature. Ci 
hanno colpito delle soluzioni sceniche: ad esempio il movimento del mare in tempesta, veniva 
rappresentato dal protagonista, che, nascondendosi dietro il telo lo faceva dondolare; o ancora 
quando parlava a ritmo di musica, come a comporre una canzone, e in base al fatto che la musica si 
alzasse o abbassasse di volume, altrettanto faceva anche lui, passando dall’urlo al sussurro. 
Musica e protagonista erano quindi uniti in un’unica figura, che sembrava essere in simbiosi: quan-
do uno dei due cambiava qualcosa, anche l’altro mutava o subiva una piccola variazione, e questo 
per l’intera durata dello spettacolo. Si muoveva come se stesse ballando, ogni tanto, infatti, ballava 
il tip tap, questo soprattutto quando narrava di momenti di allegria, dove il sorriso non poteva 
mancare.
La rappresentazione, inoltre, aveva un lato molto moderno, difatti il linguaggio era attuale, rispetto 
al contesto generale dell’opera (ambientata per l’appunto agli inizi del XX secolo), e faceva ricorso 
a espressioni che noi giovani d’oggi utilizziamo frequentemente. Le luci, infine, variavano al variare 
dell’umore, del tono della voce del protagonista ma anche in base a ciò che avveniva nel racconto: 
tendenzialmente erano scure, basate sui colori del rosso e del blu, quasi a far sembrare l’attore 
come una vocina nella nostra testa, insomma come se stessimo vivendo un sogno. Nel complesso 
lo spettacolo è stato intenso, interessante, e Eugenio Allegri è stato in grado di rappresentare il suo 
ruolo in una maniera veramente formidabile. La rappresentazione ha riscosso quindi il favore del 
numeroso pubblico che ha a lungo e calorosamente applaudito. 

Giulia Gerardo, Martina Gobbo Carrer
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la nave degli artisti

Novecento è un monologo di Alessandro Baricco, scritto per Eugenio Allegri e per la regia di Ga-
briele Vacis. È un testo molto coinvolgente, sia durante la lettura che nella visione teatrale. racconta 
la storia di Danny Boodman T.D. Lemon Novecento, un bimbo trovato sulla nave Virginian appena 
nato, e cresciuto solo ed esclusivamente dentro questa nave. La scena che più di tutte mi ha colpita 
è quella in cui si discute la questione dei quadri. Il trombettista si chiede come mai, proprio in un 
preciso istante, un quadro, da un momento all’altro, «FrAN» cade. «È una di quelle cose che è 
meglio se non ci pensi, se no ci esci matto» afferma. Baricco inserisce questa riflessione per spiegare 
come ad un tratto e senza che nessuno se l’aspettasse, Novecento decide di scendere dalla nave, 
a New York, tre giorni dopo. Eugenio Allegri in questa scena è stato grandioso e commovente. Ha 
attirato la mia attenzione più di ogni altra scena, sono rimasta a bocca aperta per l’intera spiegazio-
ne. Mi ha incuriosita il suo modo di recitare incalzante, scandito, con molta suspense e mai noioso 
o pesante. Il protagonista, Novecento, incarna molte caratteristiche diverse: dall’ingenuità, presente 
quando ‘l’inventore del jazz’ gli propone una sfida, alla paura di scendere dalla nave che è il suo 
mondo quando vede l’infinità di strade da percorrere, di scelte da compiere nella terraferma; dalla 
solitudine, nella decisione di non scendere dal Virginian e rimanere lì da solo, al coraggio di essere 
diverso, di affrontare la vita come vuole, come decide LUI; dalla libertà, rappresentata quando lancia 
il suo cappello nel mare e risale la scaletta, alla bravura musicale e non solo.
La scenografia, non molto elaborata ma assolutamente efficace, così come il sottofondo musicale, 
hanno accresciuto l’emozione nell’intero monologo. Un’opera straordinaria, ricca di emozioni che 
lasciano il segno. 

Micol Mazzolo 

Novecento: dalla leggenda all’abisso

Terza media. Primo e ultimo film che la prof di musica ci propone di vedere nell’arco di tre anni.
Titolo: La leggenda del pianista sull’oceano. Mai sentito, ma tanto non mi piacerà. Io e le note 
musicali non abbiamo niente a che fare e solo l’idea di vedere un film in cui per quasi tre ore dovrò 
sorbirmi una dose industriale di musica classica mi mette i brividi. E non di freddo. Ascolto la trama 
distrattamente e intanto progetto di trovare qualcos’altro da fare durante la proiezione, pensando 
che sarà uno dei soliti, noiosi film che ti rifilano professori talmente innamorati delle materie che 
insegnano da non rendersi oggettivamente conto che la produzione è scadente: così cercano di 
trasmetterti la loro passione, rischiando di ottenere l’effetto inverso.
Con il senno di poi, meno male che la mia prof. ci ha provato.
Guardo le pellicole dorate intrecciarsi sullo sfondo blu e trasformarsi nei capelli di Medusa, la casa 
cinematografica, vedo scorrere i titoli: poi l’inquadratura dell’interno di una tromba e un uomo che 
la sta lucidando, nella malinconia di una fredda serata passata in solitudine ricordando i tempi pas-
sati: «Me lo chiedo ancora se ho fatto bene ad abbandonare la sua città galleggiante; e non lo dico 
solo per il lavoro. Il fatto è che un amico come quello, un amico vero, non lo incontri più. Se solo 
hai deciso di scendere a terra, se solo vuoi sentire qualcosa di solido sotto ai piedi e se poi intorno 
a te non senti più la musica degli dei. Ma, come diceva lui, non sei fregato veramente finché hai da 
parte una buona storia e qualcuno a cui raccontarla». L’unica cosa che ricordo di quelle ore, oltre 
ad ogni singola scena, è che rimasi totalmente rapita da questo film, tanto da vederlo e rivederlo in 
seguito, tanto da amare la musica, quella classica compresa.
Ecco perché quando mi è stato chiesto di esprimere una preferenza sullo spettacolo teatrale da 

Non ebbe mai il coraggio di scendere da essa, avrebbe voluto, ma no. Non lo fece, rimase lì, seduto 
su sei quintali e mezzo di dinamite... e poi basta, un “bum” e tutto finì, com’era iniziato.
L’artista che ha interpretato questo spettacolo, in scena ha usato tre elementi scenografici: un 
grande telo alle sue spalle che fungeva da mare e da sala da jazz, il mini pianoforte che è servito per 
simulare una scena in particolare e, infine, la valigia, che entra in scena durante il monologo finale 
dove Eugenio Allegri si trasforma nel vero e proprio Novecento sul punto di morte e nell’aldilà.
È stato uno spettacolo a dir poco stupendo, lo rivedrei altre diecimila volte se ne avessi l’occasione, 
ed Eugenio Allegri è un attore proprio eccezionale.

Francesca Papais

una storia meravigliosa

Un brusio di voci ovunque, a teatro tutti parlavano e probabilmente molti erano in agitazione a cau-
sa dell’attesa per l’inizio dello spettacolo. Si potevano notare degli oggetti nel palcoscenico, ovvero 
un pianoforte finto (non in grandezza naturale si intende, ma molto ridotta), appeso a un filo che 
pendeva dal soffitto, un telo che rappresentava il mare attraverso un gioco di luci che simulavano 
le onde e suggerivano al pubblico l’idea di essere in mezzo all’oceano.
Ad un tratto una musica leggera ha accolto una voce squillante ed è entrato un personaggio buffo 
che sembrava ubriaco, non solo dai modi di fare ma anche dalla voce. Per poco ho creduto che 
l’attore, Eugenio Allegri, si fosse presentato dopo una gran bevuta, ma poi ho intuito che lo faceva 
apposta per ricreare la musicalità del testo incentrato sul jazz. Ha iniziato dicendo che quando una 
persona vede l’America accade perché è destino, non un puro caso.
Si racconta che Danny Boodman, un macchinista nero del transatlantico Virginian, trova un neona-
to abbandonato in una cassa di limoni nella prima classe della nave. Gli dà come nome il proprio, 
Danny Boodman, aggiungendovi l’insegna presente sulla cassetta (“T.D. Lemon”) e il secolo dell’an-
no in cui ha trovato il bambino (1900): Danny Boodman T.D. Lemon Novecento, Eugenio Allegri, 
l’attore interpreta questa scena con molta ironia.
Gli altri deridevano il suo nome, ma ancora non sapevano che sarebbe diventato un eccellente pia-
nista e senza neanche scendere da quella nave. Danny decide di allevarlo in segreto, per impedire 
che possano portarglielo via a causa delle severe norme. Così Novecento vive tutta la sua infanzia in 
quella nave, finché Danny non muore e lui sparisce per giorni. Tutti hanno iniziato a cercarlo e fin-
ché, con grande stupore, lo hanno trovato una notte in prima classe a suonare il pianoforte, tanto 
che in molti ascoltando quella musica fantastica sono accorsi. Questa scena è stata interpretata con 
molto sentimento e faceva commuovere.
Da questo momento ha inizio la sua carriera e la sua storia, che è molto bella merita di essere cono-
sciuta. La sua musica così bella, faceva sembrare le sue mani delle farfalle che si posavano di fiore in 
fiore. Lui amava la musica più di ogni altra cosa, di fronte alla terra ferma aveva paura dell’infinito 
mondo che c’era e non voleva scendere appunto per questo. Preferiva trascorrere la sua vita all’in-
terno di una nave, con un pianoforte dai tasti limitati, ma c’era l’illimitata musica che Novecento 
sapeva comporre. Il suo amore per il jazz era così dolce e passionevole che sarebbe paragonabile 
alla delicatezza e alla purezza di un bambino appena venuto alla luce.

Sally Sartori

Classe 1^A Afm

I.S.I.S. P. SARPI
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grappandosi al piccolo pianoforte che pendeva dal soffitto e facendolo oscillare ripetutamente, è 
riuscito a dare il giusto effetto alla scena, grazie anche all’alternarsi delle luci e al continuo scorrere 
della sinfonia che hanno fatto sì che la scena risultasse fedele a come il lettore se la immaginava. 
È stata resa brillantemente anche la scena rappresentante la ‘metafora’ del quadro, che resta appe-
so per anni al muro e poi un giorno senza alcun preavviso «fran» cade; coinvolgente anche il modo 
in cui è stato rappresentato il duello tra Novecento e l’inventore del jazz ed infine va sottolineato 
il monologo finale, forse più suggestivo ed esauriente che nel libro, in cui l’attore spiega il motivo 
per cui Novecento non volle scendere dalla nave. Avendo vissuto tutta la sua vita in quella città 
galleggiante che, seppur grande, rappresentava di per sé uno spazio finito, quando si trovò di fron-
te all’infinità del mondo ‘reale’ si rese conto di non sapere come affrontarlo: non avrebbe saputo 
che paese scegliere tra tutti i paesi del mondo, o che lingua parlare tra tutte le lingue del mondo o 
ancora, che donna sposare tra tutte le donne del mondo; la terra era una nave troppo grande per 
lui, un pianoforte che non sapeva suonare, per questo non potendo vivere quei desideri, li aveva 
sospesi nel tempo, per ‘incantamento’, lasciandoseli alle spalle: è così che aveva ‘incantato’ tutte le 
donne del mondo, in quella donna che per un intera notte aveva ascoltato la sua musica facendo 
ondeggiare la testa al suono della sua sinfonia, senza mai un sorriso e senza mai piegare lo sguardo, 
e quando questa si alzò, non fu lei a uscire dalla sua vita, ma tutte le donne del mondo; è vedendo 
un bambino morire davanti ai suoi occhi, che aveva ‘incantato’ tutti i figli che non avrebbe mai 
avuto e il padre che non sarebbe mai stato; disse addio alla rabbia quando la ‘sua’ nave fu riempita 
di dinamite e disse addio alla gioia, ‘incantandola’, quando il suo amico entrò nella sua vita. 
È così che si conclude lo spettacolo, seguito da un incessante applauso che accompagna l’attore 
che, inchinandosi, esce di scena.

Giulia Taiariol 

i due novecento

Prima di assistere alla rappresentazione, mi è stata data la possibilità di leggere il libro; sapendo 
quindi già la trama della storia ho potuto confrontare le due versioni. Ciò che mi è piaciuto mag-
giormente, è stato il fatto che la rappresentazione di Allegri, in alcuni punti, si è attenuta in tutto e 
per tutto al testo letto in precedenza. Ciò che invece mi ha un po’ confuso le idee, è stata la scelta 
di interpretazione dell’attore: egli infatti ha dato voce ai personaggi in maniera del tutto diversa da 
come io l’avevo colta leggendo il testo teatrale. 
Nel complesso però, mi è piaciuto molto perché egli ha saputo coinvolgere lo spettatore ed è sta-
to in grado, avendo interpretato tutto lo spettacolo da solo, di far sì che chi lo stesse guardando 
mantenesse sempre viva l’attenzione e non si annoiasse: più volte infatti, durante la recitazione, ha 
affiancato a questa anche alcuni passi di danza e ha intonato brevi parti cantate, alleggerendo così 
l’atmosfera e trasmettendo anche un senso di ‘allegria’.
La parte dello spettacolo che mi ha maggiormente colpita, è stata quella dove il protagonista, No-
vecento, ha incontrato per la prima volta all’interno della nave il suo futuro migliore amico e dove 
insieme hanno suonano il pianoforte, lasciandosi andare con esso in tutta la sala da ballo mossi da 
una violenta tempesta. In questa scena, Allegri ha saputo rappresentare perfettamente la situazio-
ne, facendo sembrare tutto reale e trasportando il pubblico all’interno della nave insieme ai due 
protagonisti. Perciò, a mio parere, lo spettacolo è stato molto ben interpretato e allo stesso tempo 
ben personalizzato, ed ha reso efficace il messaggio originale dell’opera di Baricco. 

Victoria Bagnarol

adottare sono andata dritta su Novecento: volevo rivivere quella magia. Perciò arrivai a teatro en-
tusiasta, sicura che mi sarebbe piaciuto: ero impaziente, i minuti passavano ma lo spettacolo non 
iniziava. «Dai, quanto manca?» non so quante volte l’avrò detto.
Poi le luci si abbassano, il palco si colora, e giunge un uomo al centro dell’attenzione. Inizia.
Si, l’inizio della fine. Un uomo che inizia a barcollare come un ubriaco, blaterando, trascinandosi 
dietro le sue parole e la mia delusione. «Dov’è il mio Novecento? Cosa fa questo pazzo?» sono 
allibita, nonché irritata dal suo modo di parlare.
Non seguo lo spettacolo, cerco di focalizzarmi su particolari inutili per non guardare l’insieme, mi 
appisolo sulla spalla di Linda e ci resto per una buona ventina di minuti, con gli occhi chiusi, rigo-
rosamente. Ascolto la voce di Allegri e intanto la mia immaginazione e i miei ricordi ci costruiscono 
sopra le scene del film. Sono così presa da quello, che non faccio neanche più caso alla voce alta-
mente irritante dell’attore. Sto ricostruendo il mio piccolo angolo di magia, quegli orizzonti infiniti, 
la brezza marina, l’odore salmastro, una musica celestiale. ogni tanto riapro gli occhi e mi sforzo di 
seguire l’opera, ma fatico terribilmente a non immaginare il film sopra. Cerco (missione alquanto 
ostica per il mio carattere) di trovare i punti di forza di questo spettacolo. Lui è e rimane un gran-
dissimo attore, soprattutto nel reggere il palco da solo e senza un minimo di scenografia, con una 
altrettanto grandissima memoria. Ma non c’era emozione. La carta vincente, la carta mancante.
Questa storia ha delle potenzialità, non ha una trama piatta che neanche il migliore attore riusci-
rebbe a trasformare in un capolavoro. Già di per sé, già da sola, fa la differenza. Non mi è piaciuto 
come è stata resa, ecco. Forse perché mi basavo troppo sul film, non mi sono gustata fino in fondo 
lo spettacolo, forse se fosse stata una novità assoluta, l’avrei apprezzato di più. L’unica parte che 
ha catturato la mia attenzione è stato il monologo finale. L’ho seguito dall’inizio alla fine, col fiato 
sospeso, il cuore in gola, senza battere ciglio. Ho ritrovato l’emozione, e l’ho ascoltato e visto senza 
cucirci sopra le scene finali del film. In quel momento era Novecento di Baricco interpretato da 
Allegri e basta. È stata senz’altro la parte migliore, degna di nota, non solo quella musicale; non 
ha toccato tanto le corde del pianoforte, quanto le corde dell’anima. È stato toccante. Quei pochi 
minuti sono valsi il prezzo del biglietto, hanno ripagato tutta la delusione delle scene precedenti.

Michela Petris 

il pianoforte a penzoloni

Lo spettacolo Novecento, ci propone una vicenda che, già di per sé affascinante in lettura, è ancor 
più coinvolgente in scena, dove le luci, lo sfondo e il piccolo pianoforte che scendeva ‘a penzoloni’ 
dal soffitto rendevano maggiormente suggestiva l’intera rappresentazione. Da rilevare, ovviamente, 
come prima cosa è la capacità interpretativa e la grande presenza scenica dell’attore, che è riuscito a 
catturare su di sé l’attenzione dell’intero pubblico, affascinando la platea con un brillante monologo 
che ha riscosso un grande successo.
La storia di Danny Boodman T.D. Lemon Novecento, malgrado le aspettative iniziali, è stata rappre-
sentata in modo per me inaspettato: fedele al libro, Eugenio Allegri ha recitato un intero monologo 
nella parte del co-protagonista della vicenda, amico e compagno di avventure di Novecento, riu-
scendo a rendere al meglio anche le scene che sembravano poter essere impossibili da rappresen-
tare; dal mio punto di vista la scena più suggestiva dell’intero spettacolo è quella in cui, durante 
una bufera, mentre la nave viene percossa e continua a oscillare incessantemente, Danny decide di 
togliere la sicura al pianoforte, di salirci sopra assieme al suo compagno, e di continuare a suonare 
mentre il movimento del piano, li portava da una parte all’altra della sala; è così che l’attore, ag-
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Meglio lo spettacolo che il libro

La rappresentazione teatrale di Novecento per me è stata molto più coinvolgente rispetto al libro e 
ho potuto capire alcuni passaggi a cui prima non avevo dato molta importanza.
La parte che mi è piaciuta di più è stata la scena del quadro e del chiodo. oltre ad avermi fatto sor-
ridere il modo con cui Allegri è riuscito a rappresentarla, cercando di imitare la posizione del quadro 
e simulando il dialogo tra i due oggetti, questa scena mi ha fatto capire che la domanda del perché 
un quadro ‘scelga’ di cadere proprio in quel momento, andava collegata con quella che si faceva il 
narratore riguardo alla scelta di Novecento di scendere dalla nave.
Nonostante questa mia preferenza, devo ammettere che tutto lo spettacolo è stato divertente 
e che l’attore è riuscito a farci sorridere in numerosi momenti proprio per evitare la monotonia. 
Allegri ha interpretato maggiormente il protagonista del romanzo, amico di Novecento, anche se 
in alcune scene ha rappresentato dialoghi tra personaggi secondari, come ad esempio quello tra il 
comandante e una donna nobile mentre ascoltavano suonare Novecento. Tutta la rappresentazione 
infine è stata accompagnata dalla musica, la quale cambiava a seconda di ciò che veniva narrato e 
di ciò che Allegri voleva trasmetterci; la scenografia infatti comprendeva solo un lenzuolo appeso 
dietro all’attore e un pianoforte in miniatura appeso al soffitto con un spago, dunque Allegri è stato 
secondo me molto bravo poiché è riuscito a ‘farci entrare’ all’interno della storia.

Federica Fantin
 

Classe 4^A

Liceo Scientifico LE FILANDIERE
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la metafora della vita

Per poter entrare ai prestigiosi college di oxford e Cambridge è necessario svolgere un duro lavoro 
preparandosi in modo adeguato affinché sia possibile raggiungere tale traguardo. Lo sanno bene 
gli otto ragazzi protagonisti della commedia teatrale The History Boys di Alan Bennett. Un’opera 
fantastica la quale ha registrato il maggior consenso del pubblico da quando ha debuttato all’Elfo 
Puccini di Milano, raccogliendo numerosissime stime, apprezzamenti e commenti ovviamente posi-
tivi. Per questo degno di aver ottenuto ben sei Tony Awards. Ma se quest’opera ha ricevuto tali 
importanti premi un motivo c’è, e questo si può ricercare nell’importante messaggio che quest’o-
pera trasmette al pubblico. Questo è rappresentato attraverso la storia di otto studenti maschi che, 
conseguita la maturità, si preparano ad affrontare l’esame di ammissione alle università più ambite 
del regno Unito. Il loro corso è basato sullo studio della letteratura e della storia, attraverso lezioni 
sensibilmente diverse da quelle a cui sono abituati gli studenti di scuole non elitarie; infatti le loro 
lezioni sono basate sul dialogo docente-allievo, dialogo che, con l’eccentrico professor Hector, 
insegnante di letteratura inglese, tocca il punto più elevato. Infatti durante le sue lezioni non ci 
sono limiti, poiché i ragazzi vengono stimolati persino con giochi recitando scenette osé addirittura 
in francese o brani di vecchi film. Il preside dell’istituto, venendo al corrente di tali fatti, decide di 
affiancare ad Hector Irwin un nuovo docente giovane e cinico il quale cerca di insegnare al gruppo 
alcuni metodi per affrontare l’esame nel migliore dei modi. È da questo contrasto che nasce il 
principale messaggio che Bennett vuole comunicarci e con molta destrezza colpisce nel segno. Lo 
spettacolo ed il film mettono in scena la scuola come una grande metafora della vita ponendo una 
serie di temi e problemi che hanno come fulcro la ricerca del senso della vita. Questo traspare sia 
attraverso il comportamento ambiguo dei personaggi sia dall’epoca nella quale si svolge la vicenda 
che si colloca negli anni ottanta, anche se l’atmosfera è tipica soprattutto degli anni Trenta.
Ma è la tanto attesa conclusione che cala gli spettatori nel vivo dello spettacolo, la sorpresa e l’im-
provvisa morte di Hector calano lo spettatore nello sconforto coinvolgendolo nel senso di vuoto 
che nasce nel nei cuori di tutti i personaggi. 
La regia di questo spettacolo sfrutta in modo ottimale e semplice il bellissimo spazio della sala, 
suddiviso in tre principali ambienti: l’aula, l’ufficio del preside e il corridoio. È assente un’articolata 
scenografia difatti ci sono solo seggioline. Inoltre la semplicissima gestione dell’audio e delle luci 
sanno sottolineare ancor più la realtà dello scenario.
Degli illustri attori, un’impeccabile regia, ma specialmente l’assenza dei microfoni hanno contribu-
ito a coronare uno spettacolo già affascinante per la trama.
La decisione dei protagonisti di dedicare lo spettacolo ad una grandissima collega: Mariangela 
Melato, la quale purtroppo non è più tra noi, ha suscitato la commozione di tutti gli spettatori 
espressa da interminabili applausi da parte di tutto il pubblico.  

Sara Janotto, Fabio Panchetta, Mattia Pusiol, Mattia Zorzetto

The history boysThe history boys
di Alan Bennett 
regia di Ferdinando Bruni e Elio De Capitani
Pordenone, Teatro Comunale Giuseppe Verdi 
1, 2, 3 marzo 2013
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o per gli intervalli musicali presenti in maniera più consistente in teatro. 
Nonostante ciò, le scene che vengono rappresentate sono quasi le stesse, ma alcune sono presenti 
solo in uno o l’altro: un esempio è la visita all’abbazia da parte dei ragazzi che a teatro non viene 
neanche accennata. Inoltre, l’incidente nella rappresentazione teatrale viene solamente descritto, 
mentre nel film un’inquadratura rivolta verso la strada e verso la moto distrutta permette al pubbli-
co di avere un’idea più precisa dell’accaduto (comunque sarebbe stato difficile rappresentarla nel 
teatro), come anche le scene nelle quali il professor Hector accompagna con la sua motocicletta il 
fortunato, o malcapitato, a casa.
Un altro aspetto importante nel quale il film si differenzia è il numero dei personaggi: infatti la 
segretaria che nella rappresentazione è solo menzionata, e della quale il pubblico è costretto solo 
a farsi un’idea, nel film il suo ruolo è interpretato da un’attrice ‘in carne ed ossa’ (ciò potrebbe 
sembrare positivo per alcuni e negativo per altri, in quanto certi preferiscono crearsi una propria 
idea su alcuni personaggi).
Anche le considerazioni personali potrebbero essere le più svariate: si può dire che a teatro si è 
potuto comprendere al meglio la bravura degli attori (un meritato applauso per la loro splendida 
immedesimazione nei personaggi), che nel film non si capisce appieno; inoltre si potrebbe discutere 
sugli aspetti già sopra riportati che li differenziano ma si può sicuramente dire che sono due opere 
di significato profondo che fanno riflettere il pubblico. In conclusione si può seriamente compli-
mentarsi sia con gli attori che con i registi per le loro rappresentazioni e si consiglia caldamente 
un visione approfondita di entrambi per coglierne appieno il messaggio che l’autore ha deciso di 
trasmetterci.

Lorenzo Castagnini, Guglielmo Frassinelli, Alberto Giust, Umberto Pavan, Lorenzo Poli 

troppo lungo!

Lo spettacolo teatrale The history boys, che mette in scena un gruppo di studenti all’ultimo anno di 
college, impegnati con gli esami di ammissione all’università negli anni ‘80, è stato nel complesso 
carino. Vengono trattati molti temi interessanti, quali l’omosessualità, la storia ed in particolare 
l’olocausto, il rapporto che può esserci tra una persona e la cultura, messo in evidenza dalle diverse 
tecniche di istruzione e dai differenti insegnamenti che i ragazzi ricevono dai due insegnanti che 
li seguono. Gli artisti per tutte le tre ore di spettacolo dimostrano capacità, grande preparazione 
e versatilità, cimentandosi anche nella danza e nella musica in modo ottimo. A volte, però, gli 
attori si trasformano in narratori, e raccontano, con monologhi più o meno lunghi, le vicende; in 
questi momenti trovo che la rappresentazione sia noiosa e poco appassionante, essendo anche lo 
spettacolo molto, troppo, lungo. Il linguaggio usato in alcuni momenti è ai limiti della volgarità o, 
comunque, sono stati usati termini che, per come soprattutto i giovani intendono il teatro, non ci si 
aspetterebbe. Dunque, buona la trama, interessanti i temi su cui poter riflettere, e ottimo il modo in 
cui è stata interpretata; ma consiglierei di accorciare lo spettacolo e diminuire i monologhi a favore 
di altri dibattiti per rendere lo spettacolo più coinvolgente.

Laura Corazza

temi interessanti e attuali 

La rappresentazione teatrale The history boys dalla quale è tratto l’omonimo film, è la storia di 

una regia magistrale

Protagonista assoluto di questa rappresentazione è la genialità di Ferdinando Bruni e di Elio De 
Capitani nel trattare temi inusuali e di considerevole elevatezza in modo comico e coinvolgente. 
Il realismo degli History Boys lascia inizialmente estraniati per poi attrarre lo spettatore in tutta la 
sua ironia e bellezza. Il regista trasmette al pubblico questa sensazione tramite i suoi giovani e 
promettenti attori che in questa commedia affrontano tematiche scolastiche inusuali e metodolo-
gie di apprendimento e di insegnamento molto innovative. L’unico appunto alla rappresentazione 
teatrale è sull’approccio iniziale che in un primo momento ci dona una sensazione di smarrimento, 
ma subito la scena riacquista verve e diventa molto brillante. La storia narra di otto studenti inglesi, 
tra i migliori del loro college e due professori, uno anticonformista e l’altro accademico che insie-
me coniugano l’originalità e la didattica classica in una miscela perfetta per gli History Boys, che 
considerano l’ammissione all’università come loro unico ed ambito traguardo. Il professor Irwin è il 
nuovo insegnante che insegna loro trucchi giornalistici per attirare l’attenzione della commissione, 
difficili da capire per i ragazzi, abituati ai metodi, poco ortodossi ma efficaci, del professor Hector, 
affezionato ai suoi ragazzi e deciso di lasciare loro il giusto viatico per ad affrontare la vita: l’a-
more per la cultura perché la cultura è percepita da Hector come puro arricchimento personale e 
passione e non come mero strumento  per ottenere il successo. Abbiamo apprezzato la maestria 
del regista che è riuscito a non appesantire troppo lo spettacolo in questo clima di riflessione ide-
ologica, proponendo momenti di gioco, quasi di sfida, tra i ragazzi e il professor Hector i quali, a 
colpi di citazioni, di prodezze linguistiche davvero sorprendenti per destrezza e acume, ci hanno 
fatto scoprire un mondo linguistico inesplorato. Infine, tutti i personaggi, unici e di carattere, 
hanno saputo rappresentare, esaltato dalla bravura degli attori che lo hanno interpretato, un 
humus scolastico ideale, caratterizzato dalla voglia di riuscire a realizzare le proprie aspirazioni con 
tenacia e metodo non senza rinunce, sconfitte e battaglie ma sempre con sentimento ed umanità 
nel rispetto reciproco.

Marta Battistel, Marco Bessega, Marcello Conzo, Ilaria Stinta
Classe 2^A sc

confronto tra rappresentazione teatrale e film: The history boys

Un gruppo di otto studenti ha ottenuto ottimi risultati scolastici da poter aspirare ad oxford e Cam-
bridge e deve affrontare un ultimo trimestre di preparazione intensiva per poter sostenere l’esame 
di ingresso in Storia. Per aumentare le loro possibilità di successo il preside, che ambisce a migliorare 
le statistiche del proprio istituto, affianca agli insegnanti che li hanno portati fin lì il giovane Irwin, 
perché dia loro l’approccio giusto per l’esame, il quale offre loro un metodo del tutto diverso, che 
mette in secondo piano i fatti a favore dell’interpretazione, quanto più possibile originale. Alla fine 
riusciranno tutti a superare l’esame di ingresso, perfino il meno dotato rudge ma i loro festeggia-
menti saranno rovinati da una tragedia: nel portare in moto Irwin, il professor Hector è vittima di 
un incidente mortale.
Scritta nel 2004, la commedia di Alan Bennett è stata trasformata in film nel 2006. Il film in gene-
rale rispecchia la trama della rappresentazione teatrale ma presenta alcune leggere differenze che 
si sono cercate di evidenziare in questo confronto. 
In primo luogo un aspetto importante che risulta molto evidente è la durata; infatti il film è più bre-
ve rispetto allo spettacolo teatrale, forse per la mancanza di tempi morti (come il cambio di scena) 
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omosessualità, sessualità, olocausto e femminismo

Quando la professoressa ci aveva annunciato che saremmo dovuti andare a vedere una rappresenta-
zione teatrale intitolata The history boys devo essere sincera ero abbastanza riluttante, ma mi sono 
dovuta ricredere. Ciò che mi ha colpito di più è stata la trama, la storia che ci veniva rappresentata, 
che anche se ambientata nel 1983 è risultata molto attuale. Numerosi sono i temi, infatti, trattati in 
tutta la rappresentazione e che possono essere spunto di discussione per tutte le persone come ad 
esempio evidentissimo fin dall’inizio è il tema dell’omosessualità, della sessualità, dei diversi metodi 
di insegnamento che si possono adottare in una scuola, dell’olocausto, del femminismo e di come 
la donna per anni non è stata neppure considerata, di cosa significa andare a scuola e sul perché 
bisogna farlo… e tanti atri ancora. Da lodare è poi soprattutto la bravura degli attori tutti eccellenti 
interpreti capaci di coinvolgere gli spettatori. Devo dire, però, che c’era anche qualche pecca nella 
spettacolo: innanzitutto la durata, tre ore di spettacolo intramezzate da una sola piccola pausa è un 
po’ troppo per i miei gusti; altro difetto la scenografia composta da un unico scena ha reso il tutto 
un po’ monotono. Mi è piaciuto invece il fatto che i personaggi citassero molte frasi tratte da film, 
da musical, canzoni e poesie… Peccato che non ne conoscessi nessuna essendo io solamente una 
studentessa di seconda superiore. Abbastanza lunghi e complessi erano anche i vari monologhi e 
la parte parlata in francese. Il linguaggio utilizzato invece mi ha colpito moltissimo, molto attuale 
e riconducibile un po’ a tutti i giovani di oggi soprattutto per le varie sfumature volgari, che sin-
ceramente non avrei mai pensato di ritrovare in una rappresentazione teatrale. Facendo un breve 
confronto con il film devo dire che ho trovato diverse discrepanze anche se la trama si capiva co-
munque, nonostante ciò ho apprezzato di più lo spettacolo teatrale che ho trovato meno noioso e 
più appassionante. In conclusione posso dire che lo spettacolo mi è piaciuto e sono contenta che la 
professoressa abbia deciso di farci vedere proprio questo. Mi piacerebbe rivederlo quando sarò più 
grande in modo da capirlo un po’ meglio quindi se lo dovessi consigliare a qualcuno lo consiglierei 
ad un pubblico di persone adulte con una buona cultura di base. 

Giulia Zorzetto

Classe 2^B sm

uno strano spirito giovanilistico

Si spengono le luci, si apre il sipario… No, questa volta non esistono né sipari né quinte, e tutti gli 
attori sono sempre in scena. Svoltasi il 2 marzo al Teatro Verdi di Pordenone, la rappresentazione 
teatrale The history boys ha avuto un grande successo poiché, nonostante l’ora tarda e la notevole 
durata dello spettacolo, le spiritose battute degli attori hanno sempre tenuta viva l’attenzione del 
pubblico. Lo spettacolo, spezzato in due atti, racconta il percorso di otto ragazzi inglesi nel periodo 
di preparazione agli esami di ammissione all’università. Le storie di questi personaggi sono diverse, 
così come diverse sono le loro otto personalità, e differenti i loro punti di vista. Tuttavia, l’intero 
spettacolo ruota attorno ad un personaggio, rappresentato da Hector, l’insegnante anticonformista 
e anticonvenzionale. L’equilibrio creato da questi nove personaggi, fatto di scommesse, citazioni dei 
più famosi filosofi e scienziati, ironiche rappresentazioni teatrali (metateatro), e dei poco ortodossi 
passaggi in moto che Hector offre ai suoi alunni (dei quali sappiamo solo attraverso i racconti dei 
ragazzi), viene spezzato dall’arrivo di Irwin, insegnante che ha l’obiettivo di far imparare ai ragazzi 
come si possa stravolgere la realtà storica per stupire la commissione che li giudicherà, ma soprat-
tutto per trovare un’altra verità, forse migliore, o forse solamente di fantasia.

8 ragazzi che vengono preparati dai loro professori per affrontare gli esami di ingresso alle uni-
versità di oxford e Cambridge. Questa rappresentazione mi è davvero piaciuta in quanto mi ha 
coinvolto per quasi tutta la durata dello spettacolo, tranne in qualche monologo eccessivamente 
lungo e complicato a livello comprensivo. Molto interessanti e attuali erano i temi e il linguaggio 
nonostante fosse ambientato nel 1983. Infatti argomenti come l’omosessualità, la figura femminile 
nella storia, i diversi metodi d’insegnamento vengono trattati eccellentemente. Per quanto riguarda 
gli attori sono stati veramente molto bravi perché avevano numerose battute e la loro gestualità 
era perfettamente adatta ai loro ruoli. Anche la scenografia era molto buona perché con l’ausilio 
delle luci sono riusciti a restituire l’idea di molti luoghi differenti in un palcoscenico. Stupendo il 
finale dove c’è la professoressa, unica figura femminile nel cast, che parla del futuro dei ragazzi e 
dove danno l’ultimo triste addio a Hector. Ciò che però non mi è piaciuto è innanzitutto la durata 
della rappresentazione poiché tre ore di rappresentazione con un’unica piccola pausa sono un po’ 
pesanti soprattutto per noi ragazzi, i lunghi monologhi di alcuni personaggi come, per esempio, 
quello del professor Hector e l’inizio con parti dialogate in francese che non permettevano di capire 
la situazione. Io consiglio questo spettacolo oltre che ad un pubblico, anche ai ragazzi delle scuole 
superiori, nonostante sia difficile in alcuni punti.

Ilaria Piccolo

nonostante l’interesse, una rappresentazione pesante e noiosa

The history boys di Alan Bennett, lo spettacolo di Teatridithalia con la regia di Ferdinando Bruni ed 
Elio De Capitani, quest’anno ha registrato uno straordinario consenso di pubblico. È uno spettacolo 
molto denso nel suo significato più profondo, che affronta molte tematiche differenti: dai metodi 
di insegnamento all’omosessualità, al maschilismo. Le molte personalità si affrontano e vengono 
messe a confronto le sfumature del loro carattere. La compagnia ha un indubbio talento, mi è 
piaciuta soprattutto l’interpretazione di Debora zuin nella parte di Mrs Lintott che riesce a dare un 
tono meno commediale allo spettacolo, ma la scarna scenografia, la durata troppo lunga e i mono-
loghi monotoni rendono la rappresentazione pesante e noiosa. Alcune scene risultano troppo tirate 
per un eccessivo uso dell’ironia unita ad un linguaggio troppo gergale che non mi sarei aspettata 
di sentire in un teatro. Ho trovato inoltre molto preparati anche gli attori più giovani che hanno 
saputo ben interpretare il testo, agire il palcoscenico e a dare sostanza anche alle figure di minor 
significato, ma in alcuni casi i riferimenti al sesso erano troppo espliciti e davano l’idea di una fascia 
di età volgare e rozza.

Margherita Poletto

divertente!

Ho trovato lo spettacolo The history boys molto piacevole e interessante soprattutto per quanto 
riguarda la trama molto adatta ad un pubblico giovane come noi studenti. Gli attori erano molto 
bravi e coinvolgenti: ballavano cantavano recitavano e quest’alternanza di scene è stata utile per 
fare in modo che lo spettatore non si annoiasse vista la lunghezza dello spettacolo, forse un po’ 
tropo esagerata. La scenografia era povera e di alcuni personaggi, come la professoressa di storia 
Dorothy, non si capiva il ruolo nella vicenda. Nel complesso lo spettacolo è stato tutt’altro che no-
ioso anzi divertente!!

Giada Riva
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scenografia posta nella penombra del teatro. I cambi di scena sono dettati unicamente dalla diversa 
illuminazione del palco, in modo da lasciare nel buio gli oggetti e gli attori estranei alla scena in 
corso: particolarità di questo spettacolo è, infatti, la costante e suggestiva presenza di tutti i perso-
naggi sulla scena. Tale collegamento visivo pubblico-palcoscenico è ininterrotto dall’inizio alla fine. 
La recitazione, poi, completa il quadro, e l’effetto riesce molto bene.

Marco Berardi

una sapiente rielaborazione

Venerdì primo Marzo, al Teatro Giuseppe Verdi di Pordenone, debutta lo spettacolo The history 
boys di Alan Bennett. La rappresentazione vede coinvolti un gruppo di studenti – interpretati da 
otto attori tutti al di sotto dei 30 anni – impegnato negli esami di ammissione all’università: ragazzi 
molto diversi tra loro, ma affiatati. Lungo questo percorso sono guidati dal professore di inglese, 
Hector, e dalla professoressa di Storia, che cercano di portare i ragazzi a ragionare e pensare fuori 
dagli schemi, scrollandosi di dosso tutte quelle convenzioni scolastiche, tra cui spiccano il voto e il 
punteggio, in modo tale che nel futuro possano avere una mente più aperta. Dal canto suo il pre-
side che, per buon nome della scuola, vorrebbe tutti a oxford o Cambridge, interviene incaricando 
un nuovo, giovane e ambizioso professore di dare più smalto allo stile dei ragazzi, facendo sì che si 
conformino alla società ed alle sue regole di vita. La storia si svolge interamente all’interno dell’edi-
ficio scolastico, ed è sapientemente resa mediante l’utilizzo di un unico spazio scenico, le cui varie 
parti sono alternativamente illuminate, lasciando oscurato il resto. Tutti i personaggi sono sempre 
presenti sul palco, anche quando dovrebbero essere fuori scena, ad eccezione del finale, che vede 
Hector uscire da una porta: fa intuire al pubblico la sua dipartita. Per il resto, quando i personaggi 
sono fuori scena, rimangono seduti ai margini, come fossero dei giocatori in panchina. Altro aspet-
to caratterizzante la scena, ricollegabile all’ambiente scolastico, è l’utilizzo della campanella per 
segnalare l’intervallo tra un atto ed il successivo. 
All’interno della rappresentazione gli studenti non sono statici, bensì sono spesso coinvolti in esi-
bizioni, cori, canzoni, poesie e recite. Sfoggiano inoltre citazioni da romanzi, poesie e film che si 
inseriscono perfettamente nella pièce come esemplificatrici del metodo di insegnamento di Hector, 
legato ancora all’arcaico concetto di far imparare i testi a memoria. Proprio le numerose citazioni, 
talvolta in lingua francese, hanno la pecca di risultare di non sempre facile comprensione e di 
causare, quindi, un calo della concentrazione già messa a dura prova dalla durata dello spettacolo. 
Non si può, comunque, fare a meno di lodare uno straordinario testo ed una sapiente rielaborazio-
ne in chiave teatrale da parte dei registi Bruni e De Capitani. 

Nicola Bitto 

un pensiero a Mariangela Melato

Nella serata di venerdì primo marzo 2013 il teatro Verdi di Pordenone ha messo in scena lo spetta-
colo The history boys di Alan Bennett, con la regia di Elio De Capitani e Ferdinando Bruni. All’aper-
tura del sipario la prima cosa che colpisce è l’essenzialità della scenografia. Gli attori che recitano 
vengono illuminati dalle luci, mentre quelli fuori scena stanno seduti in un angolo del palco, all’om-
bra dei riflettori. 
È un coinvolgente Elio De Capitani l’attore che interpreta il ruolo di Hector, un insegnante di inglese 
anticonformista e con il vizietto di palpeggiare i suoi studenti più brillanti, durante i giri in motoci-

Il racconto termina, dopo le varie avventure dei ragazzi e dei professori, con la morte di Hector, epi-
sodio che ha dimostrato azzeccata l’idea di mantenere tutto in scena: dagli attori, all’aula di lezione 
e gli armadietti, fino all’ufficio del preside messi in evidenza o oscurati con opportuni cambi di luce; 
la scelta ha giovato molto alla scena finale, la parte a mio avviso migliore. L’utilizzo della porta da 
parte di Hector ha avuto un forte significato e suscitato una grande emozione. L’uscita definitiva dal 
palco simboleggia l’uscita definitiva dalla vita e dalla scuola. La sedia vuota è il posto che non sarà 
mai più occupato, e tra le righe si comprende che non ci sarà nulla di innovativo oltre a ciò che Hec-
tor fece in vita. La decisione dei tecnici delle luci di puntare solamente un occhio di bue sull’oggetto 
menzionato e la voce registrata del regista sono stati elementi catalizzanti, poiché hanno lasciato 
tutto il pubblico in silenzio. Un silenzio non assonnato o annoiato, bensì un silenzio attento, di un 
pubblico che ha capito il senso della storia e può farsi un’idea di come sarà il futuro per gli alunni 
che non potranno beneficiare dell’aver conosciuto Hector, e del futuro per i protagonisti che lo han-
no veramente compreso. Il lato negativo, sempre a mio parere, è stato lo strano spirito giovanilistico 
con il quale il regista delinea gli otto studenti. Sembra quasi che correre e saltare, urlare e gettare i 
libri a terra sia il vero significato di essere giovani ragazzi in procinto di andare all’università. Inoltre, 
i ripetuti ed espliciti riferimenti fisici, come il palpeggiamento di Hector, sono usati per tenere desta 
l’attenzione di un pubblico che dalle ventuno a mezzanotte si ritrova in una sala buia seduto in 
comode poltrone. Ma se tale pubblico avesse saputo andare oltre le battute, e capire il messaggio 
di Alan Bennet, queste strategie non sarebbero state necessarie.

Fulvia Ballin 

Lo spettacolo The history boys cattura l’attenzione dello spettatore fin dalla prima battuta: già a po-
chi minuti dall’inizio la notevole abilità recitativa degli attori, specialmente di quelli che interpretano 
i giovani protagonisti, lascia di stucco anche chi avrebbe potuto ritenere lo spettacolo “
‘adatto solo per un pubblico di giovani’. Il tema principale, l’omosessualità, viene inoltre trattato 
con una dose di volgarità che non disturba. 
The history boys nasce come pièce teatrale del regista e drammaturgo inglese Alan Bennett, il quale 
trasporta la commedia su pellicola nel 2006. Le vicende degli otto giovani protagonisti hanno luogo 
a Sheffield, in Inghilterra, nel 1983. Ambizione dei ragazzi è entrare nelle prestigiose università di 
oxford e Cambridge, tentando l’ammissione in storia. Da qui il titolo del film.
Nonostante i ragazzi seguano già delle lezioni suppletive in preparazione all’esame, il preside della 
loro scuola decide comunque di affiancare un terzo professore, il giovane Irwin, ai loro vecchi inse-
gnanti. Grazie ai suoi metodi di insegnamento basati sulla personale interpretazione dei fatti storici 
da parte del singolo studente, Irwin dovrebbe perfezionare la preparazione degli esaminandi, con 
ritocchi che il preside ritiene fondamentali.
I criteri del nuovo insegnante, però, cozzano fin da subito con il metodo utilizzato dal carismatico 
professor Hector, idolatrato, forse ipocritamente, dai suoi studenti. 
La narrazione prende ritmo attorno ad una sorta di tiro alla fune instauratosi tra il professor Hector, 
gli studenti e il professor Irwin, mentre all’interno di questo triangolo emergono le difficoltà rela-
zionali (i problematici rapporti legati all’omosessualità) tra alcuni degli studenti e i due professori. 
Il finale coglie di sorpresa lo spettatore, invitando il pubblico ad una comprensione emotivamente 
più profonda della storia.
A livello della scenografia, l’intenzione principale del regista sembra essere polarizzare immedia-
tamente l’attenzione di chi assiste allo spettacolo sul palco: manca, infatti, un sipario a separare 
lo spettatore dalla scena, così che lo sguardo del singolo possa da subito analizzare l’essenziale 
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nata ‘Dotti’ – cercano di trasmettere un amore puro e disinteressato per la cultura in senso lato, 
stimolando la curiosità dei propri allievi, al di là dei percorsi consueti e preconfezionati. Hector, in 
particolare, ricorre a metodi anticonformistici e poco ortodossi nell’insegnamento della poesia, let-
teratura, cinema, quotidianità... coinvolgendo direttamente i giovani studenti; le citazioni letterarie 
(Wilde, Shakespeare), poetiche, cinematografiche, musicali, filosofiche (Pascal) abbondano. Irwin, il 
giovane professore cinico e ambizioso, predilige uno stile come quello di orwell, giornalistico e più 
spendibile «al mercato del sapere», ed è anche per questo chiamato dal preside a ‘normalizzare’ la 
situazione e dare una ‘ripulita’ allo stile dei ragazzi, rendendolo più brillante e meno disincantato: 
contestare i fatti e poi cercare le prove.
Tuttavia, persino Irwin non è del tutto immune dal fascino e dal carisma dello spregiudicato pro-
fessor Hector. Ma in una società bigotta, conformista e perbenista, come emerge dai rapporti fra 
docenti ed allievi, non può esserci un lieto fine per un personaggio come quello di Hector, abituato 
ad andare coerentemente controcorrente, non solo nel mondo della scuola ma anche nella vita per-
sonale: per questo finirà sconfitto. Solo calcolo ed ipocrisia possono schiudere le porte del successo. 
Paradossalmente non saranno i sui metodi, poco ortodossi, a costringere il professore alla pensione 
anticipata, bensì lo scandalo legato al suo ‘vizietto’ di palpeggiare gli studenti più brillanti.
Per un breve istante il palcoscenico si svuota e le luci si spengono. Una sedia con una rosa rossa al 
centro della scena, gli otto ragazzi, ormai uomini fatti, ed Irwin disposti a mezza luna di fronte al 
pubblico; a lato, Mrs Lintott – coerentemente con il proprio ruolo – come una voce fuori campo 
racconta successi, sconfitte, infelicità e falsità della vita di questi otto giovani uomini.
La scenografia è minimalista ed essenziale: alcune seggiole, un pianoforte, una lavagna, una catte-
dra e qualche panca. La regia sfrutta al meglio lo spazio del palcoscenico, trasformandolo per metà 
in aula e per metà in platea: gli attori non impegnati a recitare siedono ‘a vista, in panchina’, o a 
mo’ di quinta a vista ai lati dell’azione principale, in un alternarsi di momenti corali ed individuali, 
fermi immagine e sospensioni oniriche che vanno ad illustrare dialoghi e situazioni, abilmente posti 
in primo piano grazie ad un sapiente gioco di luci, strettamente funzionale alla scrittura scenica. 
Uno spettacolo dalla sottile ferocia e dalla disincantata semplicità, in grado di farti sorridere, inte-
nerire, riflettere, e che punta a valorizzare i contenuti della rappresentazione ponendo incalzanti 
interrogativi sia sul ruolo dell’educazione ed i suoi cliché che sull’importanza della cultura nei legami 
fra sapere e potere.     
ottima l’interpretazione di Marco Cacciola, di Gabriele Calindri, di De Capitani, un ammaliante, 
indimenticabile professor Hector che ci insegna ad arredare la mente magari non per oxford/Cam-
bridge ma semplicemente per la nostra vita; inoltre, di Ida Marinelli, unica presenza femminile in 
un mondo tradizionalmente maschilista e misogino, e degli otto impeccabili, meravigliosi, a tratti 
commoventi, ragazzi.

Arianna Dal Cin

citazioni ‘spettacolari’

Nella serata di venerdì primo marzo 2013 noi alunni della classe 5^B Sc dell’I.S.I.S. G.A. Pujati abbia-
mo assistito alla rappresentazione teatrale The history boys al teatro Verdi di Pordenone.
La storia, ambientata in una scuola inglese, racconta l’avventura di un gruppo di ragazzi alle prese 
con un corso di preparazione in vista degli esami di ammissione ai prestigiosi college di oxford 
e Cambridge. Gli otto adolescenti sono tra loro molto diversi ma sono accomunati da un totale 
affiatamento nello studio teso al superamento degli esami; tale sentimento è alla base della loro 
amicizia e complicità. Il compito di istruirli ad hoc spetta al professor Hector, insegnante di lette-

cletta. Vi sono poi gli otto studenti candidati ad entrare nelle prestigiose università di oxford e Cam-
bridge, protagonisti della scena con le loro citazioni poetiche e musicali derivanti dagli inconsueti 
metodi utilizzati da Hector per stimolarli e per trasmettere loro l’amore puro per la conoscenza. 
Tra i personaggi non mancano le allusioni sessuali, soprattutto da parte dello spavaldo Dakin nei 
confronti di Irwin, l’ambizioso ma timido insegnante chiamato dal preside a riportare tra gli stu-
denti un certo rigore. L’unico personaggio femminile, seppur lasciato in secondo piano, calca il 
palcoscenico con gran vigore, interpretando un’eccezionale Mrs Lintott, che con i suoi dialoghi e 
monologhi fa riflettere il pubblico su tematiche che vanno oltre le argomentazioni trattate durante 
lo spettacolo. Ben costruito è poi il finale, in cui tutti i personaggi si raccolgono attorno alla sedia 
di Hector, posta al centro del palcoscenico, deceduto a causa di un incidente con la motocicletta in 
cui viene coinvolto anche Irwin. La morte del personaggio è emblematicamente espressa dalla sua 
uscita di scena, la sola durante tutto lo spettacolo, attraverso la porta dell’aula. 
L’unica pecca riscontrabile nello spettacolo è rappresentata dalle numerose citazioni di autori che 
risultano ignoti alla maggior parte del pubblico di studenti, lasciato talvolta a domandarsi di cosa si 
stesse parlando in scena. Al termine, tra ringraziamenti e applausi, non manca il pensiero rivolto a 
Mariangela Melato, recentemente scomparsa, che molto ha dato per sostenere la realizzazione di 
questo progetto teatrale.

Silvia Bitto 

la scuola metafora della vita

La scuola e le sue vicende umane, per antonomasia fondamentale metafora della vita, in cui i 
rapporti fra docenti ed allievi si prestano ad una lucida analisi della società e dei suoi valori: tutto 
questo mette in scena The history boys. Lo spettacolo, la cui regia è firmata da Ferdinando Bruni ed 
Elio De Capitani è tratto, con «una aderenza da doppiaggio cinematografico» (D’amico Masolino, 
La Stampa del 07/12/2010) dall’omonima opera di Alan Bennett. ritengo sia superfluo domandarsi 
se sia migliore la versione inglese originale o la trasposizione cinematografica dello stesso autore 
o la versione teatrale italiana di Ferdinando Bruni ed Elio De Capitani: ciascuna rappresentazione 
a modo suo offre qualcosa di diverso, un diverso spunto di riflessione e, perché no, una diversa 
prospettiva, un dettaglio nuovo o apparentemente impercettibile rispetto alle altre. 
Thr History Boys, racconta lo stesso Bennet, è «una pièce sulla scuola» che, nata da una volontà 
autobiografica, si racconta da sé: in fondo la scuola e la vita stessa sono «una realtà teatrale», una 
continua performance in cui più che i convincimenti e la veridicità dei fatti conta la performance del 
professore e dello studente chiamato a fare scena con la recita degli esami; in seguito aggiungerà: 
«Se avessi voluto cominciare da quello che si è rilevato essere il tema fondante della rappresen-
tazione non avrei scritto una riga. Devo cominciare dai personaggi, devo farmi suggerire da loro 
certe idee». La trama della commedia, seppure senza lieto fine, ruota attorno ad un gruppo di 
adolescenti all’ultimo anno del college che, tra ironia, amarezze e sarcasmo, sono impegnati con 
gli esami di ammissione all’università di oxford/Cambridge, per onorare il buon nome della scuola.
Sono ragazzi molto diversi tra loro, ma affiatati: dal leader della classe, il donnaiolo Dakin, al fragi-
lissimo Posner, palesemente innamorato del giovane docente, fino al poco convenzionale Scripps, 
l’ebreo complessato in crisi spirituale che, per entrare a oxford, ridimensiona addirittura l’olocau-
sto. I due insegnanti, chiamati a seguire la crescita formativa di questa variegata classe, appaiono fin 
da subito opposti ma, nel contrapporsi, si integrano perfettamente: sono molto più simili di quanto 
loro stessi pensino, ciascuno brillante benché, a modo suo, più o meno omosessuale. 
Hector, l’intellettuale insegnante di inglese, insieme Mrs Lintott – affettuosamente soprannomi-
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già da parecchi anni e, (soprattutto il primo) hanno metodi di insegnamento inusuali e bizzarri che 
non rispettano propriamente le regole dell’istituto. Irwin invece è un docente molto preparato che 
è stato chiamato da poco dal severo preside della scuola per insegnare ai ragazzi una cultura più 
strumentale e quasi ‘giornalistica’. In un clima di simpatia e divertimento si susseguono numerosi 
colpi di scena e intrecci dominati dall’utilizzo di battute ironiche, di rappresentazioni teatrali svolte 
durante le lezioni del professor Hector e di innumerevoli citazioni letterarie. 
La storia infine si conclude con la morte di Hector a causa di un incidente in moto mentre accompa-
gna Irwin a casa. Durante la celebrazione del funerale, in un monologo finale, Mrs Lintott illustra le 
carriere che ogni ragazzo affronterà nella propria vita: si capisce che ogni ragazzo è stato influenza-
to positivamente dal carismatico Hector che, oltre a dare agli studenti un’approfondita conoscenza, 
ha lasciato in loro molti valori.  Una brillante e coinvolgente trama unita ad una perfetta rappre-
sentazione eseguita in modo accattivante hanno reso lo spettacolo un’esperienza indimenticabile: 
gli attori, la maggior parte molto giovani, hanno saputo tenere viva l’attenzione degli spettatori 
grazie alla loro ammirabile simpatia e carisma, determinando così il successo di questo spettacolo.

Davide Pivetta 

Per essere artefici del proprio destino
 
The history boys racconta la vita di alcuni studenti che si preparano ad affrontare il test di ammis-
sione alle prestigiose università di Cambridge e oxford. La vicenda si focalizza sull’interiorità dei 
personaggi e sulle loro relazioni, indagando al meglio l’ambiente scolastico anche negli aspetti più 
intimi e privati. Da un lato troviamo giovani studenti carichi di sogni e ambizioni per il loro futuro, 
e dall’altro i professori che cercano di prepararli al meglio alle difficoltà della vita, guidandoli attra-
verso le esperienze scolastiche. Gli studenti sicuri di sé e della loro preparazione impeccabile sotto 
l’aspetto dei contenuti si scontrano con le personalità dei professori di storia. I professori, infatti, 
desiderosi di una preparazione che vada oltre la pura conoscenza della storia, invitano i propri 
studenti a non essere banali, bensì brillanti e innovativi nel loro studio, così come nella loro vita. Il 
tema è di particolare importanza poiché l’incontro di diversi interessi e personalità che caratteriz-
zano ogni personaggio è un’occasione per il pubblico per riflettere sul significato dello studio e la 
sua importanza come strumento per decidere cosa fare della propria vita ed essere artefici del pro-
prio destino. La morte del professore di storia, evento che chiude il sipario, lascia spazio a ulteriori 
riflessioni sulla figura dell’insegnante, considerato quasi come un padre che si interessa dei figli 
senza mai mostrare apertamente i suoi sentimenti.

Alberto Palù, Federico Poletto

grandi attori sul palcoscenico del Verdi

Si spengono le luci e, tutto d’un tratto, si spalanca una porta al centro di quella scenografia vi-
sibile fin dal primo istante in cui gli spettatori sono entrati in sala. Dodici attori entrano in scena 
contemporaneamente: otto ragazzi in uniforme e quattro adulti sembrano posizionarsi in maniera 
alquanto casuale sulla scena, incuriosendo ulteriormente lo spettatore già un po’ spaesato da ciò 
che succede sul palco. Inizia così la rappresentazione degli eventi che vedono protagonisti questi 
alunni i quali, dopo aver passato l’esame di stato con voti brillanti, sono impegnati in un corso di 
preparazione al test che dovranno svolgere per accedere ai college di oxford e Cambridge. Ben 

ratura inglese, coadiuvato dalla collega Mrs Lintott. Hector, nel corso di una carriera che potrebbe 
esser messa in discussione a causa di alcune molestie verso gli allievi e dei poco ortodossi metodi di 
insegnamento, ha trasmesso ai suoi alunni una cultura ricca di nozioni e citazioni, facendo sì che 
la loro curiosità e creatività fossero stimolate al massimo; ad Hector non importa il prestigio della 
scuola, delle tradizioni e delle convenzioni, ma il solo possedere una cultura elastica e ricca di sen-
timenti, tale che possa servire in ogni momento della vita. Il preside dell’istituto ha invece un’idea 
dell’insegnamento totalmente opposta a quella del professore, ed è talmente ottuso e conservatore 
da ritenerlo un incompetente, prendendo così in considerazione l’idea di affiancargli un neolaure-
ato insegnante di storia e filosofia, il professor Irwin. A quest’ultimo il preside affida il compito di 
dare una ‘ripulita’ alla cultura dei ragazzi e di sgrezzarla dal sentimento, in modo che possa essere 
il più possibile raffinata ed oggettiva, utilizzabile nel mondo della comunicazione. All’inizio il nuovo 
professore viene preso sottogamba dagli allievi ma, poco a poco, inizia a creare una piccola falla 
nelle loro coscienze, tanto da far mettere loro in discussione alcuni degli insegnamenti ricevuti 
dal vecchio professore. Arriva così il fatidico giorno che porta con sé la prova di ammissione ad 
oxbridge: tutti gli studenti sono ammessi grazie alle loro capacità o passioni e, soprattutto, grazie 
ai consigli avuti da entrambi gli insegnanti.
Purtroppo la storia si chiude con un tragico evento, uno sfortunato incidente in moto che vede 
vittima Hector e provoca una paralisi agli arti inferiori ad Irwin.
Lo spettacolo fa della citazione la sua carta segreta e il suo leitmotiv, presentando un eccezionale 
intreccio di «frasi fatte» (così chiamate da Hector) che invogliano lo spettatore a indagarne l’au-
tore; spesso sembra quasi non siano gli attori a parlare, ma i grandi filosofi e scrittori della storia. 
Strabiliante la prontezza degli attori nel loro continuo botta e risposta e altrettanto strabiliante pure 
la loro bravura canora, spesso esaltata da passaggi da solista oppure in articolati canti a cappella. Il 
professor Hector, il protagonista della storia, è un personaggio di grosso spessore teatrale e i com-
plimenti vanno fatti pure al suo interprete. Questo personaggio è diviso tra l’omosessualità vissuta 
con gli studenti e l’eterosessualità del matrimonio, tra l’affetto degli alunni e le ostilità create dal 
preside. Il suo insegnamento è, invece, molto importante poiché cerca di spiegare ai suoi studenti 
che la poesia è innanzitutto uno strumento per avere una vita migliore. Irwin è un personaggio 
controverso, sbuca dal nulla e grazie all’appoggio del preside si impone col suo insegnamento 
giornalistico, obiettivo e privo di sentimento.
Nel complesso l’opera può piacere o no a seconda dei gusti personali, ma ci lascia un importante 
messaggio: ogni professore ‘passa un pacchetto’ agli alunni, i quali lo devono custodire gelosa-
mente e trasmettere al prossimo, assicurando così la proliferazione e l’eternità di una cultura che 
non deve mai essere persa, poiché è l’identità di un popolo. Metaforicamente il ‘pacchetto’ allude 
all’insieme delle nozioni che ogni insegnante elargisce agli allievi nel corso della sua carriera.

Davide Nespolo

insegnamento per la vita

Il primo marzo 2013 numerose classi degli istituti superiori di Pordenone hanno partecipato ad una 
stupenda, interessante e coinvolgente rappresentazione teatrale presso il teatro Verdi di Pordenone. 
L’opera messa in scena era una commedia brillante, dal titolo The history boys.
Lo spettacolo tratta la storia di un gruppo di otto ragazzi impegnati nella preparazione degli esami 
di ammissione all’università. Ad assisterli nel loro percorso sono tre professori: Hector, insegnante 
di cultura generale, Mrs Lintott, insegnante di storia, e Irwin. I primi due sono insegnanti di ruolo 
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completamente!
L’abilità degli attori è dimostrata anche nei numerosi monologhi e nelle parti cantate, ma l’ambien-
tazione inglese, forse, allontana il pubblico medio italiano che non riesce a immedesimarsi appieno 
nella poco numerosa classe rappresentata.

Zyber Hasa 

due opposti metodi di insegnamento

Abbiamo assistito alla rappresentazione teatrale The history boys di Alan Bennet al teatro Verdi di 
Pordenone. Lo spettacolo è stato molto coinvolgente poiché rappresentava la situazione che molti 
di noi hanno provato o proveranno in un futuro, cioè quella dei test di ammissione alle varie facoltà. 
La storia è ambientata quasi sempre in un’unica aula, fatta eccezione per le poche volte che ci si 
sposta in presidenza. Qui, il professor Hector impartisce le sue ‘lezioni’ a otto ambiziosi ragazzi, 
molto diversi tra loro: si passa infatti da Dakin, il capogruppo virile e donnaiolo al fragile Poser.
Tutti sono comunque molto affiatati tanto che, a parte qualche battuta, non c’è mai un vero con-
trasto all’interno della classe; essi però, anche a causa dell’influenza del professore, cominciano una 
sorta di gioco con quest’ultimo e la lezione si trasforma spesso in uno spettacolo. 
Le cose però cambiano in seguito all’arrivo del giovane professore che vorrebbe portare un po’ di 
disciplina nella scuola. Inoltre, scoppia uno scandalo non del tutto fondato che colpisce Hector, 
accusato di molestie sui ragazzi mentre li porta a casa in motorino. I due professori hanno così 
l’obbligo, impartito loro dal preside, di collaborare per formare i ragazzi, così che possano portare 
in alto il buon nome della scuola entrando alle prestigiose università di Cambridge o di oxford. È 
proprio in questo momento che si è potuto vedere un comportamento molto apprezzabile, cioè 
come i due opposti metodi di insegnamento dei due professori si siano avvicinati pian piano l’uno 
all’altro riuscendo ad amalgamarsi, anche se con non poche difficoltà.
Superati i test, sembra attenderci un lieto fine del racconto, ma la morte del professore renderà una 
tragedia quella che sembrava essere una bella storia. 

Thomas De Martin
 

Classe 5^B sc

I.S.I.S. G. A. PUJATI

Quando andare a teatro si rivela un’opportunità

Il rapporto instauratosi, attraverso il metodo di insegnamento (particolare, ma non sbagliato sotto 
certi punti di vista), tra professore e alunni mostra come, attraverso un approccio diverso dalla 
norma, l’apprendimento e la voglia di entrambe le parti possono mutare e migliorare. Per contro 
però c’è il rigore, l’immutabile mentalità nell’ambito scolastico che si basa sull’avere il controllo non 
soltanto sugli alunni, ma persino sugli stessi professori, che devono adattarsi. Su ciò la commedia è 
basata. L’andare a teatro per i giovani può non sembrare un’opportunità, ma provandolo sulla mia 
propria pelle, devo dire che – anche se non ci sono state particolari emozioni – è stato interessante. 
Andare a teatro è come vedere un film, solo che i personaggi li vedi, li vivi e ti senti raccolto e preso 
dallo spettacolo. 

 Alessandro Baron

pochi allievi di quell’istituto erano riusciti fino ad allora ad accedere a tali prestigiose università e 
quindi, interessati anche ad elevare il prestigio della scuola, preside ed insegnanti colgono al volo la 
possibilità di aiutare questi brillanti studenti a prepararsi all’esame di ammissione.
Il professor Hector è colui che maggiormente riesce a stimolare i ragazzi, trasmettendo loro una 
grande passione per la cultura in generale: proprio per questo i ragazzi lo adorano, perché con lui 
si sentono liberi di esprimere la loro creatività e la loro intelligenza, per esempio recitando e can-
tando. I modi non convenzionali attraverso i quali i docenti di inglese e storia preparano i ragazzi 
non convincono il preside, che decide di assumere un nuovo insegnante, il professor Irwin. Questi, 
convinto sostenitore delle proprie teorie riguardo al sapere, sembra quasi voler rendere gli studenti 
piccole copie di lui. Il nuovo arrivato, mostrandosi più forte e autorevole di quanto realmente sia, 
attira inizialmente l’antipatia di alunni e colleghi ma, successivamente, riesce a dimostrare la perso-
na che è veramente, facendo del suo meglio per preparare gli otto ragazzi e arrivando a collaborare 
con Hector. Il frutto del duro lavoro non tarda ad arrivare: tutti i ragazzi riescono ad accedere alle 
prestigiose università grazie alla loro brillante preparazione. Una triste conclusione, però, spiazza i 
coinvolti spettatori ormai convinti in un totale lieto fine.
Grandi attori hanno calcato il palco del teatro Verdi di Pordenone: una fantastica performance di 
ragazzi che, seppure giovani, hanno dimostrato una grande spontaneità e padronanza delle loro 
capacità, reggendo il confronto con i quattro attori più esperti. Seppure alcuni temi trattati, come 
l’omosessualità e l’olocausto, fossero particolarmente delicati, i protagonisti sono stati in grado 
di esprimerli in maniera divertente, pure sdrammatizzandoli, trasmettendo così forti emozioni al 
pubblico.
Uno degli elementi più particolari è stato l’uso delle luci: essendoci solamente una scenografia 
fissa, il cambio di scena è stato realizzato grazie all’illuminazione di diverse zone del palcoscenico, 
scelta davvero interessante per riuscire a sfruttare al meglio lo spazio a disposizione. Uno scroscio 
di applausi meritatissimo conclude tre ore di pieno coinvolgimento emotivo e divertimento. otti-
ma rappresentazione.

Laura Bolzan

uno spettacolo troppo denso

Fra i tanti temi trattati in The history boys quello che più risalta è forse lo scontro fra le due diverse 
concezioni di insegnamento che il veterano Hector e il nuovo arrivato Irwin vogliono trasmettere 
ai loro otto studenti impegnati nella preparazione all’esame di ammissione ai prestigiosi college di 
oxford e Cambridge. Per il vecchio insegnante e amico degli studenti Hector, la letteratura è fine a 
se stessa e non uno strumento retorico per sostenere le proprie tesi e idee con suggestive citazioni 
di autori inglesi. Approccio totalmente opposto a quello di Irwin il quale, chiamato appositamente 
dal preside, tenta di insegnare agli studenti le giuste tecniche per stupire gli esaminatori mettendo 
spesso in un secondo piano la realtà e dando maggiormente importanza all’interpretazione perso-
nale; per lui ogni strumento è lecito pur di impressionare il proprio interlocutore.
Gli otto protagonisti all’inizio accettano con difficoltà la filosofia di Irwin, essendo anche legati 
emotivamente da più tempo ad Hector, ma con il susseguirsi delle lezioni le dinamiche vengono 
sconvolte e ciascuno di loro inizia ad affezionarsi di più all’uno o all’altro professore, superando a 
volte anche la norma. 
oltre a porsi importanti domande su cosa sia e su cosa dovrebbe essere l’insegnamento, la rap-
presentazione parla anche di adolescenza, vecchi rimpianti, amori, omosessualità, amicizia, lavoro, 
morale e morte. Forse troppi i temi addensati in un’unica storia con il rischio di non essere sviluppati 
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Associando, così, il termine teatro alla noia, considerai il fatto di doverci tornare come la solita espe-
rienza tediosa: mi sbagliavo. Uscendo una sera ad assistere a una rappresentazione diversa dalle 
precedenti, anche solo per il fatto che non era un’esclusiva per la scuola ma uno spettacolo tra i 
tanti del cartellone rivolto ad un pubblico più vario, mi sono accorto che qualcosa nel mio modo di 
considerare il teatro era sbagliato.
Per la prima volta erano attori veri e non professori camuffati da attori che ripetevano le solite 
lezioni fatte già in classe, erano attori che comunicavano un tema diverso, non precedentemente 
discusso ma pronto per essere discusso. Il teatro non è la solita noia per intellettuali, ma è lo stru-
mento che rende ricchi di spirito critico e capaci di affrontare pienamente la vita perché essa non è 
solo divertimento o carriera, ma è soprattutto scelte e quando per scegliere è importante pensare, 
quelle serate a teatro, che ti fanno tornare a casa riflettendo sul tema della rappresentazione, po-
trebbero tornare utili.

 Davide Callegari

teatro: un’arte in decadenza

Io penso che l’arte del teatro sia un’arte in decadenza, soprattutto fra i giovani. Questo è determi-
nato dall’idea scorretta che la gente si è fatta su questa disciplina, cioè che il teatro sia noioso e dif-
ficile da capire, il che può essere vero in alcuni casi, ma non sempre è così. Le persone preferiscono 
di gran lunga andare a vedere un bel film al cinema, perché hanno dimenticato quanto può essere 
appagante vedere uno spettacolo teatrale. Molte persone non sono nemmeno state educate ad 
andare a teatro, e nei rari casi in cui ci vanno, si comportano in modo scorretto, rovinando la serata 
anche agli altri spettatori.
Il teatro, invece, dovrebbe essere considerato di più nelle scuole, non come materia da studiare, 
ma proprio come andare a teatro a vedere uno spettacolo, perché può essere un insegnamento su 
molti aspetti della vita di tutti i giorni e perché di certo sarebbe una nuova esperienza per la maggior 
parte degli studenti.
Sono arrivato a queste conclusioni dopo aver riflettuto sulla serata passata a teatro con i compagni 
di classe a vedere lo spettacolo The history boys dove alcuni si sono comportati in modo scorretto. 
Molti di loro non erano mai stati a teatro prima di allora, e si notava dal fatto che erano distratti 
e giudicavano lo spettacolo solo per quello che vedevano e non per il suo vero significato. I com-
menti principali sono stati «Che manica di finocchi», «Che schifo: era pieno di froci!» e così via. 
Ciò significa che la loro mente ha recepito, o hanno voluto che recepisse, solo ciò che lo spettacolo 
appariva, e non ciò che voleva far capire. Questo non è determinato dal fatto che abbiano delle 
menti poco aperte ma dal fatto che non hanno ricevuto i giusti insegnamenti su come ascoltare e su 
come capire ciò che il teatro insegna. Avrebbero dovuto capire il vero messaggio dello spettacolo, 
cioè che nel nostro mondo, spesso, trionfa l’ipocrisia e i vincenti sono coloro che antepongono i 
calcoli alle vere passioni.

Matteo Danelon

serata a teatro con gli amici

Nella serata di venerdì 1 marzo ci siamo trovati con i compagni di classe a mangiare una pizza in 
compagnia, per poi recarci al Teatro Verdi a vedere lo spettacolo teatrale intitolato The history boys. 
A me è piaciuto trovarmi con i miei compagni, anche perché, siccome ho cambiato classe da pochi 

a distanza di venti giorni…

La rappresentazione The history boys mi ha parecchio sorpreso: ha affrontato con comicità tema-
tiche importanti come l’omosessualità all’interno di un ambiente scolastico (emblematica la frase 
che dice il ragazzo più triste ed introverso ad un certo punto «sono piccolo, ebreo e omosessuale, 
insomma sono fottuto!!»), dimostrando che comunque il problema è serio ma facendolo sembrare 
una cosa di secondaria importanza. 
Ecco che quindi si potevano avere due opinioni opposte sulla rappresentazione: la prima è che era 
stata una noia mortale, pesante, più che altro perché siamo stati a teatro a fine giornata dopo una 
mattinata scolastica tornando a casa all’una, per poi dover affrontare il giorno dopo una verifica; la 
seconda opinione, invece, aveva un significato più profondo. A distanza di circa venti giorni, infatti, 
lo spettacolo fa ancora riflettere, che è in realtà un po’ la caratteristica stessa del teatro, ovvero 
quella di far riflettere le persone anche a distanza di un bel po’ di tempo. Fa pensare quanto per 
una persona gay sia difficile fare outing, dichiararsi: ma se questa persona ha degli amici veri prima 
della dichiarazione, ce li avrà anche dopo. 

Enrico Bozzon

Missione ‘guardare uno spettacolo a teatro’

Era una serata gelida a Pordenone e ventisette pargoli navigavano a zonzo per la città. Ero tra quei 
ventisette impegnati nella missione ‘guardare uno spettacolo a teatro’. Prima di tutto però siamo 
andati tutti a mangiare una pizza. Abbiamo finito per giunta in ritardo e abbiamo rischiato di per-
derci l’inizio. In effetti sarei stato felice di perderlo, ma dopo averlo visto e ponderato con attenzio-
ne, mi è piaciuto. I nostri posti – Teatro Verdi, Pordenone – erano quelli più in alto e dal mio posto 
avevo una bella visuale. «Sta per cominciare una grande noia»: questo è quello che ho pensato 
inizialmente e che pensavano anche i miei compagni (sinceramente avevo più voglia di ascoltarmi 
la partita). Però, piano piano, ho incominciato a provare interesse per lo spettacolo e alla fine l’ho 
guardato tutto, dall’inizio fino alla chiusura del sipario! 
I temi che mi hanno coinvolto e mi hanno trattenuto sulla poltrona sono l’omosessualità che si in-
filtra tra gli studenti e i professori e la divergenza nel modo di insegnare tra un professore prossimo 
alla pensione e uno appena uscito dall’università. Il tema dell’omosessualità è un tema molto vicino 
a noi perché appunto in questi tempi si parla di matrimoni gay, convivenza tra omosessuali, ecc. Dei 
miei compagni erano abbastanza disgustati da qualche frase che hanno detto i personaggi durante 
lo spettacolo e anche durante qualche scena. Sinceramente anch’io ero abbastanza sconcertato, 
ma mi sono fatto una ragione che al mondo ci sono anche loro, quindi bisogna saperci convivere 
insieme. Il regista è stato molto bravo a mettere come sfondo l’ambiente scolastico e come tema 
principale l’omosessualità. Insomma lo spettacolo mi è piaciuto e mi piacerebbe andare con la classe 
a vederne un altro. ringrazio gli attori e i miei compagni per avermi concesso una bellissima serata.

 Davide Buongiorno

il teatro non è la solita noia per intellettuali

A teatro ci sono stato poche volte e quelle poche volte ci sono stato in ambito scolastico. Non ero 
affascinato dalla recitazione semplicemente perché non avevo mai assistito a uno spettacolo vero. 
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Gli addetti al teatro, quella sera, hanno visto entrare due tipologie di persone: la maggior parte 
mature, e una serie di classi dei licei che venivano, come me, per la prima volta a teatro e senza la 
minima cognizione di come potesse essere.
La rappresentazione si chiamava The history boys e parlava di alcuni studenti che dovevano prepa-
rarsi per l’esame di entrata nei college di Cambridge o oxford. La storia era molto interessante e 
particolare, poiché parlava di temi attualissimi, come le relazioni tra sessi uguali, l’ansia da esame e 
la scuola. Dopo questa esperienza la mia e la nostra valutazione sul teatro credo che sia cambiata 
in positivo e consiglio a tutte le persone che non fossero andate a teatro di andarci, anche solo con 
uno spettacolo di breve durata perché è un’esperienza indimenticabile e di comunione con le altre 
persone.

Alberto Guidolin

le tematiche di the history boys

The history boys è uno dei primi spettacoli teatrali a cui assisto. Ero già andato a teatro, ma molto 
tempo fa, senza aver visto nulla di rilievo. Ci sono andato insieme alla mia classe, e gli argomen-
ti trattati ci hanno molto colpito: infatti parlava di otto studenti che dovevano fare gli esami di 
ammissione per accedere ai college, cosa che ci riguarda, visto che ormai quasi tutte le università 
richiedono esami di ammissione. 
Lo spettacolo citava anche il tema dell’omosessualità, di difficile comprensione. Sinceramente non 
mi aspettavo che parlasse di un argomento così delicato come l’omosessualità, visto che tanti miei 
coetanei non sono in grado di affrontarlo seriamente. Infatti, in un primo momento sono fioccate 
battute e risatine varie, cosa che conferma la nostra impreparazione. Per l’argomento che lo spetta-
colo ha trattato, esso è stato snobbato da tanti, ritenuto inadatto e fatto male. Invece, secondo me, 
è stato realizzato in maniera molto curata: ogni attore ha svolto perfettamente la propria parte, le 
parti musicali erano molto gradevoli e cantate in maniera impeccabile.
Quindi a me questo spettacolo è piaciuto molto, nonostante le tematiche trattate. Solo perché un 
argomento non è di nostro gradimento o ci appare poco adatto, non vuol dire che lo spettacolo sia 
mal riuscito. Dobbiamo accettare anche le tematiche scomode, imbarazzanti e complesse, cercando 
di rifletterci seriamente. 

Marco Lo Giudice

riflessione di uno spettatore idealmente inutile

The history boys è uno spettacolo tratto dalla commedia teatrale del provocatorio Alan Bennett. 
In generale si può rintracciare in questo spettacolo una forte impronta di black humour, con cui si 
attua un tentativo piuttosto ben riuscito di provocare lo spettatore. Molti dei temi trattati in chia-
ve contemporanea sono posti in modo ironico proprio in modo da far riflettere lo spettatore e al 
contempo fargli notare come lui stesso possa ridere sguaiatamente per cose che considera orribili. 
L’opera non era di così facile comprensione. Per apprezzarla totalmente si dovevano superare idee 
e tabù per molti apparentemente insormontabili, come ad esempio l’idea stessa dell’omosessualità 
di molti personaggi dell’opera. Trovo davvero insulso il fatto che molti si siano rovinati la visione 
dell’opera per un pregiudizio, come trovo assolutamente insulso che esistano ancora persone che si 
scandalizzano per questo. Tuttavia credo che Bennett lo sappia meglio di me, e anzi, l’inserimento 
dell’omosessualità nell’opera sia stata la sua più riuscita provocazione. Sapeva che il pubblico imma-

mesi, è stata un’occasione per conoscere meglio alcune persone al di fuori della scuola. Siccome 
ho finito di mangiare abbastanza velocemente, assieme ad altri ci siamo diretti al Cortes a prendere 
un aperitivo. Dopo di che ci siamo finalmente recati a teatro, rischiando di arrivare in ritardo perchè 
eravamo andati con troppa calma. Tutti, compreso me, ci aspettavamo una grande noia e venendo 
a sapere della durata della rappresentazione teatrale questa convinzione era sempre più forte, tanto 
che scommettevamo con i vicini di posto su chi avrebbe resistito di più senza addormentarsi. Poi 
però, una volta iniziata la rappresentazione, abbiamo capito che le nostre preoccupazioni erano 
infondate e che l’argomento trattato era interessante, ma anche un po’ provocante e da alcuni 
poteva anche essere frainteso. La rappresentazione mi ha fatto riflettere e pensare da un punto di 
vista diverso da quello a cui ero abituato e ciò mi ha sorpreso notevolmente perché, prima di avere 
la possibilità di vedere questa opera, non immaginavo che ciò potesse accadere.

Alessandro De Filippi

non è stato un disastro totale

Ciò che a primo impatto colpisce dello spettacolo è la lunghezza. Portare una classe di quasi trenta 
alunni maschi a guardare uno spettacolo di tre ore è un’impresa impensabile, senza contare che 
non era in orario di scuola. Invece, a parte qualche scena pesante e noiosa, risulta uno spettacolo 
veloce che coinvolge lo spettatore. È una rappresentazione molto vicina agli studenti, in quanto 
ambientata a scuola, ma risulta anche estremamente lontana toccando argomenti non pienamente 
comprensibili da un pubblico giovane per mancanza di esperienza personale. 
Mi sono ritrovato maggiormente nelle scene in cui i ragazzi parlavano delle loro relazioni sentimen-
tali con persone del sesso opposto perché sono gli stessi discorsi che io mi ritrovo a fare con i miei 
amici. Invece la parte che mi è risultata più difficile da capire sono le storie omosessuali che in effetti 
non ho capito perché l’autore le abbia volute inserire nella storia.
È stato interessante ragionare sulla differenza delle modalità di insegnamento tra Irwin ed Hector. 
Secondo me il metodo di insegnamento di Hector imprime maggiormente le informazioni princi-
pali e instaura un rapporto tra alunni e insegnante molto resistente che porta dei vantaggi a tutti. 
Il metodo che però ritengo migliore è quello di Irwin, che, seppur tiene un certo distacco con gli 
alunni, fa capire loro che per entusiasmare le persone bisogna offrire loro punti di vista anticonfor-
misti anche se qualche volta diventa necessario inventare e insegna loro che alla gente comune non 
importa il contenuto ma come viene presentato loro. 
Questa esperienza a teatro, tutto sommato, non è stata un disastro totale e anzi non mi dispiace-
rebbe passare qualche altra serata in questo modo. 

Giovanni Grego 

la vita di scuola a teatro

Non pensavo che la mia prima volta a teatro potesse rivelarsi così coinvolgente e istruttiva. Prima di 
venerdì, pensavo che il teatro fosse rivolto alle persone più acculturate e anziane. Inoltre pensavo 
che per andare a teatro bisognasse capire e sapere molto bene l’italiano e avere il tempo di andarci, 
ambedue le cose non alla mia portata. La sera, prima di recarmi al teatro Verdi a Pordenone, ero 
con i miei compagni di classe e avevamo ancora la stessa idea, nonostante la nostra prof. ci avesse 
detto che la storia trattata era di un argomento di attualità e molto scottante. 
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«splendidamente impreparati alla lunga insignificanza della vita»

L’intera rappresentazione focalizza l’attenzione su una domanda che la maggior parte dei giovani 
almeno una volta nella loro carriera scolastica si è posta: la cultura serve a qualcosa o è fine a se 
stessa? Questo quesito è il perno della vicenda, che vede protagonisti otto ragazzi, studenti dell’ul-
timo anno di college combattuti per la scelta dell’università e per il relativo test di ammissione, e 
quattro professori. Il preside, scontento degli insegnamenti dei professori Lintott e Hector, chiama 
il giovane insegnante Irwin per preparare gli studenti al tanto ambito «oxbridge», l’accesso alle 
Università di oxford o Cambridge.
L’atteggiamento di quest’ultimo docente entra in contrasto con il collega Hector, tanto criticato dal 
preside per il suo metodo inusuale: preferisce trattare di temi non molto o per niente pertinenti al 
programma da seguire. La trama si complica ulteriormente quando si viene a conoscenza che egli 
ha l’abitudine di toccare le parti intime dei suoi allievi. 
Dopo un finale tragico e imprevedibile, viene raccontato da ciascun studente quale è stato il suo 
destino dopo la conclusione degli studi. 
È importante specificare che non si può propriamente parlare di personaggi, ma di caratteri, in 
quanto molti degli studenti e dei docenti non si evolvono nel corso della storia, ma rimangono 
statici. Gli atti dello spettacolo sono scanditi dal suono di una campanella, con la particolarità che 
gli attori rimangono sul palco durante tutta la rappresentazione. L’azione scenica a cui lo spettatore 
deve prestare attenzione è illuminata da un particolare gioco di luci, le quali colpiscono solamente 
gli attori protagonisti di quella data scena.
Lo spettacolo è coinvolgente e ricco di colpi di scena: lo spettatore si trova partecipe delle vicende 
che caratterizzano la rappresentazione, grazie soprattutto ai numerosi “a parte” dei diversi perso-
naggi. 
Ferdinando Bruni e Elio De Capitani riescono nel corso della storia ad evidenziare le caratteristiche 
di ciascun personaggio, pur non analizzandoli psicologicamente in modo approfondito.
Un’opera verosimile e istruttiva, che rispecchia anche i dubbi sul futuro scolastico che ogni studente 
affronta nella propria vita. 

Elena Corazza, Eva Presot, Alessia Scaffi

una commedia verosimile, simpatica e coinvolgente!

I vivaci protagonisti di questa rappresentazione sono otto studenti che frequentano una scuola 
provinciale a Yorkshare, in Inghilterra. Essi vengono selezionati per prendere parte a un colloquio 
per accedere alle prestigiose università di oxford e Cambridge. Guidati e stimolati durante il loro 
percorso di studi da una professoressa di storia e dal professor Hector, un insegnante di inglese e 
cultura generale dalle inclinazioni piuttosto ambigue e particolari, i giovani protagonisti saranno in 
grado di stupire con performance dinamiche e inaspettate; trasformando le classiche lezioni tramite 
interpretazioni originali e personali. Dovranno scontrarsi, però, con un nuovo professore, che ten-
terà in modo più accademico di insegnare loro metodi e soluzioni per presentarsi a pari condizioni, 
con i quali andranno a misurarsi per accedere alle prestigiose università inglesi. ogni ragazzo avrà 
un approccio diverso, che rispecchierà la sua personalità, e vedrà il proprio futuro diventare piano 
piano meno lontano, iniziando proprio da quel test di ammissione che cambierà la sua vita. 
Lo spettacolo tratto da un testo di Alan Bennett tradotto da Salvatore Cabras e Maggie rose, con 
la regia di Ferdinando Bruni ed Elio De Capitani, rappresenta il semplice scorrere della quotidianità 

turo sarebbe rimasto impressionato, sapeva che sarebbe stato un tema che nel suo piccolo sarebbe 
stato visto dai più come una cosa ripugnante. Nel cuore di Bennett, ogni volta che una persona 
rimaneva basita dallo spettacolo, ogni volta che storceva il naso, si sentiva una risata. E idealmente 
mi piace pensare che anche nel mio cuore avvenissero delle risate.
L’unico messaggio piuttosto limpido che Bennett vuole far trasparire è quello che, a suo parere, la 
cultura personale è spesso un’arma potente a disposizione della persona, e spesso sottovalutata. 
Per Bennett la cultura è un’arma a doppio taglio: colui che conosce ha un potere enorme, tuttavia 
è portato anche per questo ad un cinismo pressoché universale. In effetti credo che la mia parte-
cipazione all’opera sia stata inutile, non sono rimasto impressionato e ho tratto semi-intellettuali 
interpretazioni di un’opera che voleva farmi riflettere su ben altro.

Riccardo Pascolo

Prima volta a teatro

La prima volta a teatro è un’esperienza che può risultare piacevole o no in base al gusto personale, 
ai temi trattati e all’abilità degli attori nel coinvolgere il pubblico. Il primo spettacolo che ho visto è 
stato The history boys e nonostante la sua lunghezza, alla quale non ero preparato, mi ha coinvolto 
molto. Sono stato molto colpito da come gli attori parlassero con tanta facilità di un tema che di 
solito è utilizzato per offendere e non come tema di confronto: l’omosessualità.
Anticamente si può dire che tutti fossero omosessuali in quanto concedersi al proprio maestro era 
una cosa comune e un metodo di ringraziamento da parte degli studenti. Pian piano questa pratica 
è andata sparendo ed è diventata anche reato per cui condannare alla pena di morte. Al giorno 
d’oggi è un tema molto discusso e la lotta per i diritti degli omosessuali è molto accesa. Il pubblico 
in platea era in religioso silenzio, ma in piccionaia, dove mi trovavo con la mia classe, il tema è stato 
accolto male, in quanto non è mai stato trattato e l’idea diffusa è che l’omosessualità è un male e 
che gli omosessuali non sono come gli altri, ma sono diversi. Questo spettacolo utilizzava l’omoses-
sualità come condizione comune a tutti gli uomini e voleva dimostrare che non sono diversi dagli 
altri. Per quanto mi riguarda il tema sì mi ha colpito perché non me lo aspettavo, ma l’ho accolto 
perché è un tema su cui riflettere e comunque è stato trattato in modo eccellente dagli attori.
Questa esperienza è stata magnifica e ritengo opportuno ripeterla. La cosa che più mi ha colpito è 
stata l’età del pubblico in quanto pochi erano giovani e ciò porta a riflettere sulla storia del teatro 
che, da mezzo di comunicazione a tutto il popolo è diventato passatempo per una minima parte 
della popolazione e questo mi rattrista in quanto non è piacevole pensare che un’arte così bella 
non sia seguita dalla maggior parte di noi e che stia diventando appannaggio di persone d’élite. La 
cosa piacevole è che la scuola sta ampliando i nostri orizzonti e sta cercando di far appassionare i 
giovani al teatro e questo gesto è molto nobile perché avvicinando i giovani a teatro si fa in modo 
che questa arte torni una cosa di tutti. 

Stefano Piccinin

Classe 2^L

Liceo Scientifico M. GRIGOLETTI
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lo, dal credente al pensatore. Hector, vecchio docente di letterature inglese, è un eccentrico oratore 
amante delle citazioni. Bizzarro e poco convenzionale nell’insegnamento, è rispettato e apprezzato 
dai suoi alunni: ritiene che l’apprendimento serva a coltivare il proprio essere e non dev’essere il fine 
ultimo per superare un esame. In antitesi a questo personaggio c’è il giovane Irwin, professore di 
storia, che invece crede fermamente sia importante ottenere la promozione in ogni modo, anche 
con l’imbroglio. «In un esame la verità non è fondamentale», sostiene. Quest’ultimo viene, infatti, 
assunto dal preside, perché egli vorrebbe, per la buona fama della scuola, che gli alunni venissero 
ammessi nei college più prestigiosi. I ragazzi, perciò, hanno a che fare con due tipologie di uomini 
molto diversi: starà a loro scegliere cosa poter imparare dall’uno e dall’altro e capire chi essere 
realmente. 
Ho trovato originale l’idea della multifunzionalità del palcoscenico, poiché grazie ad un solo uni-
co allestimento si sono potute rappresentare diverse stanze. Efficace l’uscita di scena degli attori: 
quando non erano impegnati a recitare, si sedevano semplicemente ai lati del palco e rimanevano 
nascosti grazie alle luci spente. Questa tecnica di regia utilizzata ha reso più dinamico e coinvol-
gente il tutto.
Magistrale il lavoro degli attori: nonostante la durata dello spettacolo, sono stati in grado di man-
tenere elevato il livello di attenzione del pubblico ed hanno saputo validamente alternare momenti 
di comicità ad altri di serietà. Il personaggio di Hector è stato interpretato da Elio De Capitani con 
spiccata incisività e teatralità che è propria dello stesso professore. È adatta la citazione «Nessun 
eroe è immortale, finché non muore» di Auden, poiché racchiude l’ammirazione degli allievi per il 
loro mentore. L’incontro tra cinismo, umorismo inglese, poesia, storia, cultura, gioventù, passione 
ed esperienze di vita sfocia in una commedia del tutto piacevole e innovativa. 

Francesca Neri

il fascino del professor Hector

Anni ‘80, Sheffield college, Yorkshire. Un gruppo di otto promettenti studenti di storia ambiscono 
ad entrare nelle prestigiose università di oxford e Cambridge. Sono affiancati nel loro corso di 
studi da Mrs Lintott e dal professor Hector, i quali cercano di insegnare loro non solo la materia in 
quanto tale, ma anche a trarre da ciò che imparano degli insegnamenti di vita. In particolare Hec-
tor, al quale è stato affidato il compito di insegnare ‘cultura generale’, con il suo originale metodo 
anticonformista (far imparare a memoria poesie, canzoni, mettere in atto testi teatrali o film), non 
condivide il sogno dei ragazzi di entrare nelle famose università, e cerca di far in modo che loro non 
studino solo con il fine di superare un esame di ammissione.
Di diversa opinione è invece il giovane professor Irwin, chiamato appositamente dal preside al fine 
di suggerire ai ragazzi metodi di scrittura più distaccati, giornalistici, argomenti e punti di vista nuovi 
e accattivanti, che possano colpire gli esaminatori. Egli insegna ai ragazzi come in realtà non conti 
quanto sia vero o giusto quanto dicono, ma che l’importate sia che trovino il modo adatto per pas-
sare le selezioni. Nel gruppo, spiccano Posner, per nulla segretamente innamorato del carismatico 
leader del gruppo Dakin, il quale però pur avendo una relazione con la segretaria, è affascinato da 
Irwin, del quale cerca il consenso e le attenzioni. Alla fine tutti i ragazzi riusciranno a superare gli 
esami, anche se la storia si conclude un po’ tragicamente con la morte in un incidente in moto di 
Hector. Personalmente trovo l’ambiente scolastico della vicenda molto diverso dal mio. Le lezioni in 
particolare avvengono come in una sorta di dialogo fra studenti e professore, una specie di dibattito 
molto aperto fra persone con eguali conoscenze e formazione. Il rapporto che c’è è molto diverso, 

scolastica; è un’opera che permette l’immedesimazione da parte del pubblico. Il naturale svolgi-
mento della preparazione ai test per università, in questo caso prestigiose, e la presenza di perso-
naggi semplici e comuni sono fattori che rappresentano emblematicamente la routine di chi si trova 
al quinto anno delle superiori e deve prepararsi ad affrontare un nuovo mondo. Uno spettacolo 
d’attualità a tutti gli effetti! Nel preside e nel nuovo professore si intravedono i caratteri tradizionali 
della scuola, quella del programma, con metodi ben prestabiliti e senza la possibilità di fuoriuscire 
dagli schemi generali. Hector e l’insegnante di storia rappresentano, invece, degli insegnanti mo-
derni, che abbandonano le classiche metodologie d’insegnamento, cercando di ampliare le cono-
scenze dei ragazzi a tutti gli ambiti, scolastici ed extrascolastici, e diffondendo maggiore enfasi e 
maggiori motivazioni agli studenti: tutto a favore del confronto e del contatto, metaforicamente,  
tra docenti e alunni, idea non ben chiara ad Hector, che si spingerà ben oltre le barriere culturali. 
(…) Insomma, una commedia verosimile, simpatica e coinvolgente!

 Silvia Anese, Pietro Negro  

una lezione di vita

The History boys è uno spettacolo tratto da un testo di Alan Bennett che parla di otto ragazzi 
all’ultimo anno di college che si preparano per entrare all’università. (…) Lo spettacolo è una vera e 
propria lezione di vita: cosa realmente si apprende tra i banchi di scuola?
La domanda trova risposta nel conflitto tra due insegnanti e i loro stili di apprendimento: il primo 
mira a trasmettere l’amore per il sapere, il secondo invece mira a una preparazione brillante e, 
soprattutto, ricca di conoscenze. Gli otto studenti sono ragazzi normali alle prese con la scelta del 
percorso universitario da intraprendere, ognuno con le sue caratteristiche. Solo successivamente 
scopriranno chi dei due insegnanti veramente ha lasciato un’impronta indelebile nel loro essere e 
nelle loro esperienze, che li hanno indirizzati a scelte e a stili di vita diversi e scanditi dalla perso-
nalità di ognuno. La scuola è rappresentata anche da un preside grossolano e tradizionalista, che 
vuole dirigere i ragazzi verso le migliori università, e da una rigorosa professoressa, che rivendica 
l’importanza delle donne nella storia. Tutti questi personaggi emergono con i loro pregi ma anche 
con i loro difetti e vizietti, che avranno un ruolo nella vicenda.
In secondo piano e come sfondo giocano i sentimenti, i rapporti tra gli alunni, i commentini, che 
danno un tocco umoristico e divertente. La scenografia è molto semplice e punta soprattutto su 
un gioco di luci, che sottolineano l’avvicendarsi delle scene; l’attenzione è catturata da dei fermo-
scena, in cui tutto è immobile e parla un personaggio, che spiega un fatto o esprime i suoi pensieri 
ad alta voce.

Noemi Lanci, Alessia Tedesco, Anna Terio 

Classe 4^A p

una commedia piacevole e innovativa

Anni ‘80, ultimo anno in un college inglese: otto ragazzi dopo la maturità si preparano ad affron-
tare gli esami per l’ammissione alle università di oxford e Cambridge con l’aiuto dei loro professori.
Il gruppo di adolescenti è vario, frizzante e brillante: dallo sciupafemmine allo sportivo senza cervel-
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spesso poco fine, tipico nei giovani di nazionalità e cultura inglese. Ad ogni modo il messaggio 
lasciato dall’autore è chiaro e significativo e la rappresentazione entusiasma il pubblico per la sua 
ironia.

Tanya Pellegrini 

cos’è la conoscenza, come si può apprendere?

otto ragazzi, otto sedie, un insegnante anticonformista e un solo palcoscenico. È così che si pre-
senta lo spettacolo teatrale di Alan Bennet, The history boys. Un racconto travolgente, interessante, 
contemporaneo, che parla di cultura, di scuola, di conoscenza, che mette a confronto tante diverse 
idee. Cos’è la conoscenza, come si può apprendere, cos’è la cultura generale, esiste? Le lezioni 
imparate a scuola ci serviranno nella vita? Tutte domande che vengono affrontate nello spettacolo, 
messo in scena da Ferdinando Bruni ed Elio De Capitani nei diversi teatri italiani (in particolare io e 
la mia classe abbiamo partecipato allo spettacolo tenutosi al teatro Verdi di Pordenone), che parla 
del percorso di otto ragazzi inglesi che hanno appena terminato il College e stanno affrontando un 
corso preparatorio agli esami di ammissione all’Università. Il Preside in particolare, per il prestigio 
della scuola, li vorrebbe tutti a oxford e Cambridge.
otto ragazzi con otto storie diverse e con diversi modi di pensare e di vivere si metteranno a con-
fronto tra loro, guidati soprattutto dal bizzarro professor Hector. 
Hector per i ragazzi non è solo un professore ma rappresenta anche un punto di riferimento. Non 
è solo scuola quella che fanno con lui, ma è anche preparazione alla vita futura. Il suo modo di 
insegnare è diverso, stravagante, che va contro le regole. Hector vuole spronare i ragazzi, vuole 
far capire loro che tutte quelle ore spese tra i banchi di scuola una volta usciti da lì non saranno 
solo tempo perso, ma serviranno per vivere, per lavorare.. i ragazzi però si troveranno a far lezione 
anche con un nuovo giovane insegnante, mandato dal Preside per aiutarli ad entrare nelle famose 
università: Irwin.
Irwin è giovane, appena uscito dall’Università, intraprendente e deciso a far capire ai giovani alunni 
come sia importante non tanto il contenuto ma il modo in cui viene esposto, insegnerà loro come 
fingere, inventare, essere originali e sorprendere la commissione d’esame.
Diversi modi di insegnare, diversi metodi, due personaggi in contrasto, con modi di insegnare diffe-
renti, tradizionali e innovativi. Un commedia interessante che parla di come imparare la storia, piena 
di citazioni di importanti poeti, ma allo stesso tempo simpatica e coinvolgente.
I ragazzi nel palcoscenico si muovevano con disinvoltura, ballavano, cantavano, si bloccavano im-
provvisamente e poi ricominciavano. Non c’era distacco tra palcoscenico e platea: i ragazzi dimo-
stravano sicurezza e trasmettevano un senso di allegria e di voglia di scoprire e imparare nuove 
cose. La commedia può sembrare banale o noiosa ma se si sta attenti ci si accorge del contenuto 
profondo e travolgente, come dice lo stesso Alan Bennet. Nello spettacolo non si parla solo di 
scuola ma anche di vita, dell’importanza di cercare il nostro essere, le nostre aspettative o il futuro 
che ci attende. Credo che il messaggio dell’autore sia proprio quello di voler imparare, apprendere 
nuove cose, sempre.
A me personalmente è piaciuto molto, non mi sono annoiata, anzi mi sono divertita, ironia e cultura 
mischiate tra loro, mi sono lasciata coinvolgere in questo spettacolo che, prima di andare a vedere, 
avevo sottovalutato, ma poi mi sono subito ricreduta.

Sara Cipolat 

e per questo sono rimasta molto colpita da questo aspetto. 
Sono rimasta inoltre affascinata dal metodo di insegnamento di Hector. ritengo che il fatto di sape-
re tutte queste poesia, citazioni a memoria, e poi saperle applicare nella vita sia meraviglioso. Saper 
capire così affondo lo scritto di un poeta è veramente molto curioso. Inoltre penso che qualunque 
scrittore produca i propri lavori con la speranza che in qualche maniera lascino il segno, rimangano 
anche nel futuro, vengano ricordati, studiati e apprezzati dalle persone. E penso che se mai anche 
io produrrò qualsiasi tipologia di lavoro, se fosse applicato nell’insegnamento alla stessa maniera in 
cui Hector, mi sentirei ancor più realizzata e premiata nel mio sforzo. 
Tutta la vicenda si svolge in un unico spazio scenico, del quale quando cambiano le scene vengono 
illuminate determinate ambientazioni. oltre a questa tecnica scenografica, quello che mi ha colpito 
positivamente è stato anche il fatto che i personaggi non uscissero mai di scena, neanche quando 
non stavano recitando, ma si limitassero a sedersi in disparte, al buio, aspettando la loro parte. 
L’unico personaggio che esce di scena è Hector, quando muore. Un altro particolare che ho trovato 
interessante è come in certi momenti i singoli personaggi diventassero narratori, esprimessero i loro 
pensieri rivolti al pubblico mentre tutto il resto della scena e dei personaggi erano come congelati. 
Ho quindi molto apprezzato la messa in scena, anche se in alcuni casi durante i momenti più pretta-
mente riflessivi ho trovato il ritmo della scena un po’ troppo lento. Il messaggio che passa da questo 
spettacolo ritengo che sia molto importante per i giovani studenti, e che sia sempre presente e di 
attualità in qualsiasi tempo. La capacità di scoprire in quanto si studia degli insegnamenti di vita, le 
soluzioni per i problemi che ci affiggono, dei consigli, degli spunti, è molto importante che si svilup-
pi in coloro che intraprendono un corso di studi. È quindi importante per me che ci sia comunque 
un equilibrio fra la freddezza giornalistica e l’emotività, le proprie emozioni e i propri pensieri e 
opinioni nel venire a conoscenza dei fatti e riportarli. 

Rachele D’Andrea
 

La campanella. Un suono che può avere tanti significati diversi per ogni persona, ma che per uno 
studente è il simbolo di libertà. Libertà dai compiti; libertà dallo studio; libertà dai professori. Quello 
che otto alunni, giovani ed ignari di ciò che è il mondo, però, non sanno è che quello è anche il 
suono della vita reale che bussa ad ogni porta. Hector, professore prossimo alla pensione, attraverso 
la cultura cerca di insegnare loro come affrontarla, senza cadere vittima delle aspettative di altri.
Uno di questi è il preside della scuola, il quale, volendo a tutti i costi che i ‘suoi’ ragazzi entrino nelle 
prestigiose università di oxford e Cambridge, assume un docente giovane affinché spieghi loro la 
storia nella maniera ‘giusta’, ‘pratica’, in modo che superino l’esame di ammissione. Così i ragazzi, 
malgrado confusi dal tradizionale metodo d’insegnamento di Irwin e dalla particolare istruzione 
infusa loro da Hector, seguono le lezioni di storia tra crisi personali, problemi sentimentali e la tipica 
spensieratezza inglese.
Con questa opera l’autore Alan Bennett ci spiega come il ruolo dell’insegnante faccia la differenza 
nella formazione degli alunni. Irwin utilizza la cultura per scopi concreti come il superamento dell’e-
same per entrare in un’università di alto livello, mentre Hector istruisce i ragazzi sulla poesia, sul 
teatro, sulla musica e sull’arte perché loro ne colgano un insegnamento utile per la vita. Ciò significa 
che non sempre ciò che è scritto sui libri serve per ottenere qualcosa di reale, può semplicemente 
diventare parte della cultura di un individuo e quindi della sua esistenza.
The history boys è una commedia che, attraverso le lodevoli interpretazioni degli attori e l’eccentrica 
sceneggiatura, cattura lo spettatore e lo diverte, anche se non dalla prima all’ultima battuta. Infatti, 
senza l’adeguata conoscenza di filosofia e letteratura non sempre è facile cogliere il significato delle 
citazioni. Inoltre, è difficoltoso riuscire ad immedesimarsi nei protagonisti a causa del linguaggio 
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(frequenti le citazioni di Kipling, Eliot, Auden), tematiche di rilevanza sociale, una satira del mondo 
scolastico eccessivamente concentrato sulla preparazione agli esami, i «nemici dell’istruzione» (per 
usare le parole di Hector), e il pungente e dissacrante sense of humor inglese in un unico compo-
sto, di cui i giovanissimi attori hanno saputo cogliere e rappresentare lo spirito e le caratteristiche 
proprie. Lo spettacolo perciò è come una ‘boccata di aria fresca’, una pausa di tre ore (senza per 
questo risultare noiosa) dalla frenesia quotidiana, durante la quale lo spettatore entra nel mondo 
di Bennett, caratterizzato da una vivace e giocosa libertà amorale – talvolta anche immorale – che, 
accettata questa premessa, tiene lo spettatore incollato alla poltrona fino all’ultimo istante.

    Francesco Avoledo 

il mondo della scuola e quello dei sentimenti privati

The history boys è uno spettacolo di Alan Bennett innovativo in quanto riesce a fondere due mondi 
che non dovrebbero essere fusi, come succede nella realtà. Le due realtà sono quella della scuola (il 
luogo in cui passiamo più tempo) e quella dei sentimenti privati. Come in questa rappresentazione 
teatrale Alan Bennett vuole evidenziare come alcuni professori (quasi nessuno alla ) fondono il 
privato con il lavoro ossia con la scuola. Il paradossale è come da questo possa nascere un rapporto 
‘vero’ tra professore e studente. Questo è un tema molto difficile da trattare, ma credo che Bennett 
sia riuscito nel suo intento.
Con lo spettacolo The history boys l’autore sfonda i canoni classici del tetaro. In tre ore di rappre-
sentazione si è capito il peso della questione. Degli studenti maggiorenni, finita la scuola, seguono 
un corso preparatorio per oxford e Cambridge per storia. Sono presenti tre figure attive nell’inse-
gnamento, la professoressa dell’anno passato Mrs. Lintott (interpretata da Ida Marinelli), il vecchio 
professor Hector (interpretato da Elio De Capitani), e il neo-laureato Irwin (interpretato da Marco 
Cacciola), che adotta un metodo di insegnamento diverso. Sostiene infatti che non è importante 
quello che è stata realmente la storia ma quello che uno crede essere stata la storia. Una specie di 
relativismo storico, l’importante è che tu abbia le idee chiare e un potente strumento linguistico.
Si snodano inoltre varie vicende tra gli otto ragazzi protagonisti (interpretati da: Giuseppe Ama-
to, Marco Bonade, Angelo Di Genio, Loris Fabiani, Andrea Germani, Andrea Macchi, Alessandro 
rugnone, Vincenzo zampa ). Tra i vari innamoramenti e racconti di diverso genere il preside (inter-
pretato da Gabriele Calindri) che ha un atteggiamento ostile nei confronti dell’istruzione cerca di 
cacciare il vecchio Hector. Il preside, infatti, era venuto a sapere dalla moglie che il professore sulla 
sua moto accarezzava i genitali degli studenti. 
Lo spettacolo si conclude con la morte Hector avvenuta mentre portava a casa Irwin e Irwin che in 
sedie a rotelle con gli studenti, tutti ammessi a Cambridge e oxford, commemorano il professore 
morto: uno alla volta raccontano il loro ruolo nella commedia e nella vita.
Grandi gli attori della compagnia Teatridithalia, con la regia di Ferdinando Bruni e Elio De Capitani.

Enrico Brosolo

la diversità dei vari modelli d’insegnamento

Protagonisti di questa commedia scritta da Alan Bennett sono otto ragazzi che ambiscono ad entra-
re ad oxford e Cambridge, due fra le più prestigiose università inglesi, e che per questo devono af-

un unanime apprezzamento

The history boys di Alan Bennett ritrae otto giovani ragazzi di un college inglese, indaffara-
ti con lezioni di storia e di letteratura, perché hanno l’aspettativa di entrare a far parte di due 
università inglesi tra le più importanti e conosciute in Gran Bretagna: oxford e Cambridge. 
In testa al corpo docente vi è il professor Hector, il quale non si dimostra favorevole al sapere 
sotto forma di programmi scolastici e regole precise da seguire, ma il suo obbiettivo è quello di 
trasmettere l’amore per la conoscenza ai propri alunni, cosicché anche questi possano coltivarla 
e diffonderla a loro volta. Con Hector troviamo la professoressa Lintott, più attenta e schema-
tica nel seguire il percorso didattico, tuttavia rispettosa del metodo d’insegnamento di Hector. 
In contrapposizione ad Hector vi è Irwin, giovane professore deciso nel trarre originalità dagli eventi 
storici. Ma il vero antagonista di Hector è il preside, che non condivide il suo metodo d’insegna-
mento e l’atteggiamento verso gli allievi. Lo spettacolo presentato al Teatro Giuseppe Verdi di Por-
denone è stato unanimemente apprezzato. La messa in scena è apparsa subito accattivante grazie 
all’uso delle luci, accese o spente a seconda del punto in cui si trovavano gli attori sul palco. La 
rappresentazione è durata tre ore consecutive, durante le quali non è mai venuta meno l’energia e 
la disinvoltura nel muoversi all’interno della scena da parte degli attori, cui si è aggiunta un’apprez-
zabile chiarezza verbale e vocale. La realizzazione teatrale è apparsa piuttosto divertente e ironica, 
ma nello stesso tempo ricca di riferimenti culturali e variegata sul piano linguistico. 

Silvia Tantin
 

Classe 5^A g 

Laetare et disce: gli studenti di storia

Domenica 3 marzo al Teatro Verdi di Pordenone è stato messo in scena lo spettacolo The history 
boys, tratto dall’omonima pièce teatrale dello scrittore inglese Alan Bennett e rappresentato dalla 
compagnia teatrale Teatridithalia, con la regia di Elio De Capitani e Ferdinando Bruni.
Del libro lo spettacolo conserva la trama, basata sulle vicende di due insegnanti, l’eclettico docente 
di ‘Cultura Generale’ Hector (Elio De Capitani), e il giovanissimo insegnante di storia Irwin (Marco 
Cacciola), affiancati dalla geniale (e un po’ sottovalutata) insegnante di ruolo di storia, Mrs. Lintott 
(Ida Marinelli), la cui missione è preparare otto allievi (Giuseppe Amato, Marco Bonadei, Angelo Di 
Genio, Loris Fabiani, Andrea Germani, Andrea Macchi, Alessandro rugnone, Vincenzo zampa) ad 
affrontare l’esame di ammissione a oxford, alla facoltà di storia.
Tra le chicche di letteratura del professor Hector – e il suo amore un po’ più che platonico per i suoi 
allievi – e la visione originale della storia di Irwin, l’opera, senza per questo perdere di comicità, 
porta alla luce tematiche profonde, su cui invita a riflettere oltre che scherzare: la concezione della 
storia, l’utilità della cultura, la necessità di preparare i giovani ad affrontare esami scolastici (istanza 
sostenuta dal preside, interpretato da Gabriele Calindri) piuttosto che aiutarli a diventare uomini a 
tutto tondo – come ‘l’uomo del rinascimento’.
Anche l’omosessualità, presente nelle avances e le palpatine di Hector verso i suoi studenti, l’amore 
non corrisposto del timido allievo Posner per l’affascinante compagno Dakin e i tentativi di quest’ul-
timo di compiacere il professor Irwin, è un tema molto sentito all’interno dell’opera, comunque ben 
lungi dal prendere una posizione parziale: anzi, è lo spirito irriverente con cui l’opera tratta questi 
temi, alternandoli a momenti di puro divertimento, a rendere lo spettacolo così gradevole.
Ed è qui la genialità dell’autore: distillare con grande maestria riferimenti alla letteratura inglese 
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punto. Dalle conversazioni dei giovani studenti, viene raccontato il motivo per cui Hector è così af-
fiatato con loro. Infatti il professore a fine di ogni lezione offre ad almeno uno di loro un passaggio a 
casa con la sua moto e, durante il tragitto, li palpeggia. Ma Irwin, nonostante il suo atteggiamento 
chiuso e molto duro, non si tira indietro, e, anche se implicitamente, mostra interesse per uno dei 
ragazzi, Dakin. Questo si dimostra fin dall’inizio il vero ‘leader’ del gruppo, che racconta le sue av-
venture con la segretaria del preside ma che a poco a poco, assistendo alle lezioni di Irwin, comincia 
anche lui a provare qualcosa per il professore. Gli altri studenti non sembrano badare a questa 
situazione, tranne Posner (Vincenzo zampa), il più ingenuo di tutti, che prova qualcosa per Dakin 
(Angelo Di Genio) e che si ritrova da Irwin a richiedere aiuto, perché non sa cosa fare e se è solo una 
fase di passaggio. Il resto del gruppo sì partecipa alla commedia, ma in maniera meno esaltante di 
quelli citati fino ad ora. Probabilmente, ad avere un ruolo fondamentale è anche Scripps (Giuseppe 
Amato) che, confidente di Dakin, vive un periodo dedito all’amore di Dio.
Un altro personaggio molto importante è stato proprio quello di Miss Lintott, nonostante nel libro 
sia solo un carattere sfumato della storia narrata.
La vicenda è caratterizzata da molte parti musicali, accompagnate dal canto e dal pianoforte, e 
dalla recitazione di molte poesie e citazioni dei più grandi autori della letteratura, che devono 
aver comportato un lungo periodo di impegno per i giovani attori, visto ne la grande quantità del 
materiale citato.
La rappresentazione, avvenuta in fase pomeridiana, è stata molto apprezzata dal pubblico, soprat-
tutto quello giovanile. Personaggi come la professoressa Lintott o come Hector sono stati applauditi 
maggiormente degli altri, ma alla fine tutti gli attori sono stati accompagnati da più di cinque minuti 
di applausi che sembravano non finire più.
Insomma, con The history boys si è riuscito a mettere insieme il tema dell’omosessualità, argomento 
molto discusso ai giorni nostri, alla questione di quale sia il miglior metodo di insegnamento da 
dare agli studenti, che la storia narrata non sembra però aver definito, perché forse non ne esiste 
uno valido universalmente.
    Giulia Girardi

Tre, due, uno: le luci si spengono e inizia lo spettacolo. Ecco la commedia The history boys di Alan 
Bennett brillantemente rappresentata dagli attori Elio De Capitani (Hector), Debora zuin (Mrs Lin-
tott), Gabriele Calindri (il preside), Marco Cacciola (Irwin), Giuseppe Amato (Scripps), Marco Bona-
dei (rudge), Angelo Di Genio (Dakin), Loris Fagiani (Lockwood), Andrea Germani (Timms), Andrea 
Macchi (Crowther), Alessandro rognone (Akthar),Vincenzo zampa (Posner) in una scenografia ben 
azzeccata dal regista Ferdinando Bruni, tipica ed efficace. Due cattedre, otto sedie sparse sul palco 
con altrettanti quaderni, una pianola ed una lavagna che fanno da cornice ad una perfetta aula 
scolastica. Le luci ad affetto di Nando Frigerio sono le protagoniste dei cambi di scena: illumina-
no la scena del momento oscurando tutto il resto e gli attori che non devono recitare stanno ‘in 
panchina’ ai lati del palco. I protagonisti sono otto studenti che devono entrare alle università di 
oxford e Cambridge (oxbridge), e che seguono un corso di preparazione di storia per passare i 
test di ammissione ai corsi. A guidarli nel loro percorso è il professore di inglese, Hector, che, con 
citazioni filosofiche e poesie, li ‘educa’ per affrontare quella battaglia comunemente chiamata vita. 
Ad appoggiare gli studenti è Mrs Doroty Lintott, confidenzialmente chiamata Tottina, insegnante di 
storia dei ragazzi e unica figura che rappresenta il ‘gentil sesso’, decisa a difendere «con le unghie» 
il genere femminile costantemente sottovalutato. Una commedia, quella di Bennett, che fa riflette-
re, mettendo a confronto due metodi di insegnamento: quello anticonformista di Hector e quello 
‘cinico-giornalistico’ del giovane professore ambizioso Irwin, assunto dal preside per raddrizzare i 

frontare un periodo di preparazione intensiva in vista dell’esame di storia. L’azione della commedia 
si basa sostanzialmente sul continuo paragone tra la concezione di insegnamento di Hector, docen-
te di cultura generale, Mrs. Lintott, insegnante di storia, ed Irwin, supplente di storia appositamente 
assunto dal preside per questo periodo di preparazione. Mentre Hector, col quale gli studenti hanno 
instaurato un tacito accordo per il quale a turno si fanno portare a casa in moto da lui e lasciano che 
tenti qualche avance, con fugaci palpate, si è sempre preoccupato di trasmettere ai ragazzi l’idea di 
un sapere disinteressato che ha in sé stesso la sua soddisfazione, Irwin ha una concezione sofistica 
della storia e dell’istruzione in generale, più cinica e opportunistica, mirata a fare colpo sull’esami-
natore. Tra citazioni di poeti e battibecchi sulla storia, non mancano battute a sfondo sessuale (fin 
troppe) e flirt tra i protagonisti (quello tra Dakin, uno degli studenti, ed Irwin). Gli studenti riescono 
tutti a passare gli esami ed alcuni di loro riescono ad entrare a Cambridge e oxford. Giunge però 
una brutta notizia: Hector, il professore che tanto era stato fatto piacere al pubblico con le sue acute 
osservazioni e il suo humor, è morto in un incidente in moto, e il passeggero Irwin è costretto in 
sedia a rotelle. Nel finale, dopo aver commemorato Hector, ogni personaggio rivela il suo futuro: 
chi diventa avvocato, chi imprenditore, Irwin diventa prima giornalista, in linea con la sua capacità 
di persuasione, poi magistrato; solo uno, il sensibile ed introverso Posner, segue le orme di Hector 
come insegnante, conservandone lo spirito.
Il perno di questa commedia, che tanto successo ha avuto a livello di critica e di pubblico, è sostan-
zialmente il confronto fra due modelli di insegnamento: quello di Hector, basato sull’amore e sul 
disinteresse del sapere, che si potrebbe paragonare all’otium romano, e quello di Irwin, fondato sul 
relativismo e sulla necessità di sbalordire la commissione d’esame, anche con citazioni esibite come 
trucchi di magia, che si potrebbe paragonare alla corrente sofista. Sebbene la durata della comme-
dia sia di quasi tre ore, la bravura degli attori ha contribuito a mantenere sempre viva l’attenzione 
dello spettatore. Il valore aggiunto di questa commedia sono appunto gli eccellenti attori: si sono 
dimostrati abili non solo nella recitazione, per la quale è spiccata Ida Marinelli, che interpretava Mrs. 
Lintott, o nelle molteplici citazioni di poesie, ma anche nel canto e nel rapido cambio di scenografia. 
Quest’ultima era infatti molto scarna, costituita da un po’ di armadi, una scrivania e delle sedie; tut-
tavia essa veniva adeguata ad ogni scena, perché era spostata dagli attori stessi secondo necessità. 
Lodevole il coordinamento delle luci: ad un cambio di scena, la luce era puntata sul luogo dove essa 
si svolgeva, lasciando in ombra gli altri attori e il resto del palco; quando invece c’era un pensiero 
o un dialogo interiore, la luce veniva puntata solo sul personaggio parlante. A mio giudizio questa 
commedia merita di essere vista perché unisce ritmo incalzante e buon humor ad un argomento 
complesso ed interessante come la diversità dei vari modelli d’insegnamento.

Filippo Buciol 

Il giorno 3 marzo 2013, presso il Teatro Verdi di Pordenone, è stata messa in scena la rappresenta-
zione teatrale The history boys di Alan Bennett.
La storia narra di otto giovani ragazzi all’ultimo anno di college alle prese con gli esami di ammis-
sione all’università. Il preside (Gabriele Calindri) vorrebbe che tutti quanti riuscissero ad accedere 
alle prestigiose oxford e Cambridge ma, i professori di inglese e storia, Hector (Elio De Capitani) e 
Miss Lintott (Debora zuin) sembrano portare gli studenti alla curiosità e all’apprendimento di varie 
nozioni a memoria di qualsiasi autore. A “salvare” la situazione, entra in gioco Irwin (Marco Cac-
ciola), un giovane professore ambizioso, chiamato dal preside per aiutare i ragazzi, insegnando tutti 
gli stratagemma possibili per poter entrare con successo all’università.
Ma a non essere d’accordo è Hector, perché sia si ritrova a stare meno ore con i ragazzi sia perché, 
a parere suo, Irwin potrebbe danneggiare il suo metodo di insegnamento. Ma non è solo questo il 
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di specializzarsi è la storia, guidati da tre validi insegnanti: Hector (Elio De Capitani), Irwin (Marco 
Cacciola) e la signora Lintott (Ida Marinelli). Questi adottano però tre tipi si insegnamento molto 
differenti, e, proprio a causa del metodo di insegnamento del professor Hector, basato spesso sulla 
citazione di testi letterari e teatrali, viene assunto il professor Irwin per colmare i vuoti nozionistici 
del collega. L’unica donna presente in scena, Mrs. Lintott, risulta invece la più sensibile, ricorda 
spesso che gli studenti sono delle persone umane, e si mostra attenta alle loro esigenze. 
Nota distintiva della commedia: il comportamento poco corretto a livello etico e umano del profes-
sor Hector nei confronti degli studenti. Infatti, offre loro a turno dei giri in motocicletta durante i 
quali ciò che accade non è esattamente ciò che ci si aspetta che un professore faccia. Tuttavia, egli 
si impegna con passione nel suo lavoro, la sua cultura è enorme, e, attraverso la citazione di poeti 
inglesi quali Whitman e Auden, fornisce ai suoi studenti degli insegnamenti di cui essi fanno tesoro. 
Gli otto ragazzi sono desiderosi di accedere ad una delle due scuole prestigiose, un’impresa così 
importante per la loro futura carriera. Sono molto diversi tra loro Dakin (A. Di Genio), Posner (V. 
zampa), Scripps (G. Amato), rudge (M. Bonadei), Lockwood (L. Fabiani), Timms (A. Germani), e 
Akthar (A. rugnone): chi più bravo, chi meno, chi più timido, chi più silenzioso e chiuso, chi più 
egocentrico. Nella commedia emerge comunque con chiarezza il loro carattere. riusciranno tutti 
nella loro impresa, e questo ci viene comunicato alla conclusione, scena in cui si apprende anche 
che, dopo un giro in motocicletta culminato con un incidente stradale, Hector muore e Irwin rimane 
in sedia a rotelle. L’ultima commovente scena finale mostra gli studenti e gli insegnanti mentre com-
memorano Hector e ne elogiano le qualità, nonostante non si sia sempre rivelato un uomo corretto. 
Lo spazio in cui si svolge la vicenda è l’intero palcoscenico, nel quale sono rappresentati luoghi 
diversi come l’ufficio del preside e la classe principale. ruolo essenziale è quello delle luci, che 
illuminano solamente la parte di palco in cui si svolge la scena. Tutto avviene tra sedie, cattedre, 
lavagne, e un insolito pianoforte. 
Gli attori rimangono sempre in scena, quando non recitano si trovano in un area non illuminata, ed 
entrano ed escono da questa a seconda della loro parte. Particolarità dello spettacolo sono alcuni 
istanti, in cui a parlare è solo una persona, e le altre rimangono ferme e in silenzio, come se la 
vicenda venisse bloccata e la voce del personaggio risultasse come una sorta di voce narrante che 
fornisce ulteriori informazioni. 
Ne risulta uno spettacolo scorrevole e molto piacevole, commovente e allo stesso tempo drammati-
co e crudo, molto diretto anche per alcune scene che potrebbero risultare volgari. Tuttavia è molto 
interessante scoprire pian piano gli studenti, gli insegnanti e i loro differenti metodi, cogliere gli 
intrecci, i legami, i fatti sottintesi e i punti principali della vicenda. 
Tutti gli ingredienti della commedia di Bennett ben proposti. 

Alessia Lazzarotto 

un The history boys a dir poco sensazionale!

Un’incredibile compagnia di attori under 30 ha coinvolto con la sua originalità ed essenzialità de-
cine di spettatori, liceali e non, il pomeriggio del 3 marzo 2013 al Teatro Verdi di Pordenone. The 
history boys la recente commedia dello scrittore Alan Bennett, è stata messa in scena con una no-
tevole accuratezza nei dettagli, mantenendo però una tale semplicità da non risultare per nulla uno 
spettacolo da sottovalutare. Prima di assistere alla rappresentazione ci si poteva far condizionare 
negativamente dalla durata di ben tre ore dello spettacolo complessivo. In seguito, però, vista la 
dinamicità delle scene, l’interruzione dell’esibizione con canzoni e citazioni e l’abilità sorprendente 
della decina di attori in scena, il tempo è letteralmente volato, e a metà della rappresentazione una 

ragazzi. Uno spettacolo esilarante che fa breccia nel cuore di adolescenti e professori, immersi nella 
frizzante rappresentazione della loro vita quotidiana. 

Daniela Glaneo 

«ogni forma di conoscenza è preziosa, che abbia o meno una qualche 
utilità per l’essere umano»

Nel pomeriggio di domenica 3 marzo 2013 è andato in scena, al Teatro Comunale Giuseppe Verdi 
di Pordenone, lo spettacolo The history boys commedia ispirata all’omonima opera di Alan Bennett 
con la regia, a quattro mani, di Ferdinando Bruni ed Elio De Capitani.
Lo spettacolo è durato circa tre ore, mantenendo la suddivisione in due atti operata dallo scrittore, 
compresa la pausa di venti minuti.
Sul palco qualche sedia, una cattedra, una lavagna e qualche libro lasciato in terra: la commedia ha 
inizio. Protagonisti otto ragazzi all’ultimo anno in un college non molto quotato, alle prese con un 
insegnante, il professor Hector, interpretato dallo stesso Elio De Capitani, un po’ fuori dalle righe, la 
professoressa Lintott, interpretata dalla straordinaria Debora zuin, lasciata dal marito e per questo 
femminista dichiarata, e il preside, Gabriele Calindri, desideroso di far entrare i suoi ragazzi nelle più 
prestigiose università dell’Inghilterra degli anni ottanta, oxford e Cambridge. A questo scopo deci-
de di assumere un insegnante di storia molto più pragmatico, in grado di poter guidare gli studenti 
verso gli esami che dovranno sostenere. Marco Cacciola, nei panni del giovane professor Irwin, 
risulta agli occhi di tutti cinico e ambizioso, orientato verso uno stile più giornalistico e utilitaristico.
Lo spettacolo vede così scendere in campo due professori che appartengono a poli opposti per 
quanto riguarda il metodo di insegnamento, pronti a scontrarsi a colpi di citazioni di celebri autori 
e di ammonizioni per l’esame all’università.
(…) In un’ambientazione non particolarmente elaborata, con un sistema di luci preciso ed efficace 
ad opera di Nando Frigerio, la compagnia è riuscita a coinvolgere il pubblico, ad accattivarselo e a 
renderlo partecipe di una realtà scolastica un po’ inconsueta, in cui i ruoli tra insegnanti e alunni 
non sono ben delineati e in cui le passioni amorose fanno da cornice all’intero spettacolo.
Nonostante l’apparente superficialità dell’opera, forse spesso causata anche dai persistenti riferi-
menti sessuali, alla fine essa è risultata, contro i pregiudizi di molti, profonda e ha fornito un motivo 
di riflessione per tutti in merito ai metodi di insegnamento operati all’interno della scuola. Come in 
un dibattito tra Protagora e Socrate, così abbiamo assistito a uno spettacolo che mette a confronto 
il fine utilitaristico e pragmatico del professor Irwin e il metodo anticonformista di Hector, che si 
serve di citazioni di filosofi, scrittori e film per coinvolgere gli studenti.
Morale della storia? «ogni forma di conoscenza è preziosa, che abbia o meno una qualche utilità 
per l’essere umano» – Alfred Edward Houseman.

Valeria Gobbo 

uno spettacolo commovente

The history boys commedia teatrale di Alan Bennett, è in questo periodo messa in scena dalla com-
pagnia Teatridithalia, in un tour iniziato il 12 gennaio di quest’anno a Monza che si concluderà il 14 
aprile a Pesaro. Tra le date vi è stata anche una tappa al Teatro Verdi di Pordenone dal 1 al 3 marzo. 
Protagonisti della vicenda narrata otto studenti, tutti volenterosi di ottenere una preparazione soli-
da e completa per accedere ai famosi college di oxford e Cambridge. La materia in cui hanno deciso 
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stiamo alle lezioni “tipo” di questi docenti, che paiono quasi figure mitologiche da tanto peculiari. 
Hector, tra citazioni di orwell e Shakespeare rigorosamente imparate a memoria, impartisce lezio-
ni cariche di anti-cultura. Irwin invece, fintamente rivoluzionario, mira al cosiddetto «packaging» 
ovvero la forma in cui le nozione devono venir presentate. Egli, lasciando gli spettatori perplessi 
afferma: «… prendete Stalin. Tutti lo considerano un mostro, e hanno ragione. Quindi voi dissen-
tite. Trovate qualcosa, una qualsiasi cosa da dire in sua difesa. oggi la storia non ruota intorno alle 
convinzioni. È performance. È spettacolo. E quando non lo è, fate in modo che lo diventi». Irwin, 
infatti, sotto le spinte centrifughe del preside, cerca di “pepare” la storia, renderla più accattivante 
e originale cercando di far capire agli studenti che il rovesciamento della prospettiva con cui si guar-
dano le cose, assicura il successo di fronte alla commissione universitaria; questo è l’approccio che 
rimane più impresso, specialmente nell’ottica di uno studente. Gli schemi rigidi vengono proposti 
dai libri di testo, che, sebbene si prefiggano la completa oggettività dei fatti esposti, lasciano un 
ampio margine di discrezionalità che ci porta a leggere, letteralmente, tra le righe, la componente 
soggettiva. Irwin, con discorsi intrepidi e accattivanti, prende come esempi nelle sue orazioni fatti 
clamorosi che hanno segnato la storia dell’umanità, in tal modo fa emergere la banalità espositiva 
del commento; infatti, se dovessimo dare un’opinione su Auschwitz, diremmo che è, sicuramente, 
un atrocità, un fatto che non dev’essere ripetuto eccetera. Non è forse banale? Scontato? Questa è 
la tesi del professore che desta non poche perplessità, sebbene affascini largamente l’inversione di 
ottica da lui incarnata. Un gran merito, inoltre, va riconosciuto agli attori per l’accuratezza e la pre-
cisione nella rappresentazione di un’opera fortemente densa di nozioni letterarie, filosofiche e, last 
but not least, un’opera che si colloca ai limiti della volgarità. Il confine delineato con accuratezza 
dall’autore è stato trasposto in maniera altrettanto precisa dalla compagnia. La scena si interrompe 
di getto e, con un ferrato gioco di luci, l’attenzione dello spettatore è posta sul singolo personaggio 
che, quasi pietrificando il resto dei protagonisti, ritaglia un angolo di tempo per la propria delinea-
zione, per esprimere sentimenti, emozioni e pensieri, creando in tal modo un rapporto di complicità 
con il pubblico che si protrae fino all’ultima scena. Perciò, con un artificio scenico simile, assistiamo 
con stupore e complicità alla scena conclusiva. Passato del tempo i nostri protagonisti si ritrovano, 
nel luogo in cui tutto è iniziato, per la commemorazione di Hector, morto in un incidente stradale 
tempo prima. Irwin, che era sulla moto con Hector, è rimasto paralizzato, ma ha fatto successo 
come giornalista. Ci viene così raccontato del futuro dei ragazzi, tutto sommato brillante. Una rosa 
rossa poggiata sopra una sedia, i personaggi riuniti attorno ad essa, una luce puntata sulla sedia 
vuota, e una calda voce che chiude il sipario, perennemente nell’aula, principio e termine ultimo 
della commedia.

Giulia Pernechele 

«Mollate il branco. seguite orwell. siate provocatori»

Una commedia brillante e profonda. Queste le due caratteristiche dello spettacolo messo in scena 
da una compagnia di giovani attori diretti da Ferdinando Bruni e Elio De Capitani, basata sul libro 
di Alan Bennett The history boys. Profondo è il carattere dell’insegnamento del professor Hector 
(Elio De Capitani stesso), incaricato di preparare otto studenti che mirano a entrare nella facoltà 
di storia delle prestigiose università di oxford e Cambridge. Egli, professore di lettere, in questo 
caso deve occuparsi di «cultura generale», o meglio come la definisce lui stesso «nozioni inutili, 
tempo perso»: «Ci occuperemo di cose che non vi faranno progredire in nulla, ma ricordate: ogni 
conoscenza è preziosa, che abbia o no la minima utilità per l’uomo». Hector è un personaggio 
eccentrico, teatrale, con una passione profonda per la poesia, un gusto maniacale per le citazioni 

piccola pausa ha permesso ai protagonisti di riprendere fiato e di accrescere la suspense del finale, 
nonostante molti forse lo conoscessero già avendo precedentemente letto il libro. Gli attori sono 
stati molto bravi, dinamici nell’azione ed esteticamente molto simili agli attori del film e dunque ai 
personaggi del libro. Il tema della preparazione intensiva di Storia post esami di stato ha veramente 
attirato un pubblico di tutte le età, in particolare proprio noi giovani. Il gruppo affiatato di studenti 
ha appunto dovuto seguire un corso per accedere alle prestigiose università di oxford e Cambridge, 
sostenuti da un preside piuttosto cinico interpretato dall’entusiasmante Gabriele Calindri e tre in-
segnanti: Ida Marinelli nelle vesti della professoressa Lintott, fervente sostenitrice del femminismo, 
l’insegnante Hector (l’eccentrico Elio De Capitani) protagonista di strane avventure e artefice di 
bizzarre ed imprevedibili lezioni fuori dagli standard, ed infine il giovane Irwin, interpretato da un 
modesto Marco Cacciola, che ha il compito di prepararli anche psicologicamente nell’affrontare i 
test d’ingresso. L’allestimento del palco è stato curato con notevole precisione; l’effetto dell’illumi-
nazione di un faro sulla scena durante il suo svolgimento ha infatti accentuato l’attenzione degli 
spettatori sul palcoscenico ed anche l’essenziale presenza di oggetti costituiti da un paio di catte-
dre, qualche sedia e degli armadietti, ha garantito il giusto apprezzamento del talento degli attori. 
L’impatto globale è stato dunque decisamente positivo, sia per l’atmosfera piacevole nella quale 
platea e gallerie erano immerse, sia per i forti messaggi trasmessi, come un invito alla riflessione sul 
sistema di insegnamento dei giorni nostri, sull’omosessualità e soprattutto sull’importanza di una 
base culturale per garantirsi una posizione sulla società futura. Uno spettacolo emozionante, denso 
di attualità e molto vicino al mondo scolastico nel quale siamo inabissati ogni giorno.

Giulia Manfrin
 

otto pirandelliani studenti in cerca d’autore

La produzione di Teatridithalia The history boys con la regia di Ferdinando Bruni ed Elio De Capita-
ni, ispirata dall’omonima opera di Alan Bennett, è stata presentata al Teatro Verdi di Pordenone a 
marzo. Alan Bennett nasce a Leeds, e, dopo il conseguimento di una borsa di studio per oxford e la 
laurea in storia, si dedica al teatro. Nel 2004 assistiamo alla prima rappresentazione della commedia 
The history boys la quale ha riscosso un grande successo e, nel 2006, ha dato origine all’omonimo 
film. I protagonisti di questa commedia dal gusto british sono otto studenti che, in vista degli esami 
per l’ammissione alle prestigiose università di oxford e Cambridge, seguono dei corsi tenuti da tre 
professori fuori dal comune: Hector, Irwin e miss Lintott. La storia è ambientata negli anni ‘80, anni 
di mutamenti ed evoluzioni. I giovani sono i protagonisti: il mondo cambia, la tecnologia si apre un 
varco nella modernità, gli adolescenti, ancora un po’ nella bambagia, colgono l’aria rinnovatrice 
e vi partecipano con entusiasmo. Attraverso la dirompente ironia di Bennett, gli attori portano 
sulla scena, con artifici inconsueti, le note, spesso stonate, di una storia densa di significato. Miss 
Lintott, con ampie dosi di nozionistica storica, dà un robusto background agli otto ragazzi; Hector, 
il professore di inglese dedicato all’insegnamento del nuovo corso di cultura generale, sovversivo, 
incalzante (e un po’ gay), si propone di ‘boicottare’ la cultura e le ammissioni alle università. Il pre-
side dell’istituto, vanaglorioso e ambizioso, esige a tutti i costi l’ammissione di uno degli studenti 
alle prestigiose università, per avere un ovvio effetto boomerang di prestigio su sé stesso e l’istituto. 
Nel microcosmo dell’aula si svolge il tutto, il tempo, quasi ovattato, viene scandito dai suoni della 
campanella, che riporta tutti, studenti e non, tra i banchi di scuola, creando un’illusione scenica 
suggestiva. La corrosiva sceneggiatura di Bennett, associata all’energica interpretazione degli attori, 
tra riferimenti più o meno espliciti alla sfera dell’eros, tiene viva l’attenzione dello spettatore. Assi-
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comune. Due approcci di insegnamento estremamente contrastanti da cui deriva un diverso modo 
di interagire con gli studenti. Hector, poco ortodosso, molesta sessualmente i suoi alunni, anche se 
ciò non sembra turbarli molto, e prova una certa avversione per Irwin per i suoi metodi di approccio 
alla storia a dir poco bislacchi. Tra gli studenti emerge in particolar modo Dakin (Angelo Di Genio), 
il più spigliato ed estroverso, il quale riscuote un certo “successo amoroso” tra femmine e maschi. 
C’è poi il simpatico e tenero Timms, ragazzotto ingenuo e un po’ in carne dai modi di fare goffi 
interpretato dal talentuoso Andrea Germani. Eccezionale è però il cast dei professori: da Elio De 
Capitani fino a Debora zuin, ovvero la professoressa Lintott, graffiante e puntualmente sarcastica, 
la migliore. La storia passa in rassegna varie tematiche: dal rapporto professore-studente alla que-
stione etica delle relazioni personali. Lo spettacolo è inoltre ricco di citazioni e riferimenti a vari poeti 
inglesi e francesi, talvolta complicati da capire, indirizzati più che altro ad un pubblico piuttosto 
colto. Nel complesso, lo spettacolo, inteso come pura interpretazione teatrale, è stato fenomenale. 
È stato però destabilizzante il persistente riferimento al sesso e al ‘basso corporeo’. La storia in sé 
era intrisa di termini volgari e questo ha nettamente abbassato il livello dello spettacolo. Inoltre 
ha fatto sì che anche la bravura degli attori passasse, forse, in secondo piano. Tuttavia essi non si 
possono biasimare in quanto si sono semplicemente attenuti al libro di Alan Bennett da cui è stata 
tratta la pièce. Queste considerazioni non sono dovute a una mentalità moralista o rigida, ma il 
palco teatrale è un luogo in cui sono stati messi in scena capolavori che non hanno avuto bisogno 
di inserire nel copione un linguaggio volgare per non passare inosservati; dunque questo tentativo 
di essere originali a tutti i costi ha sortito l’effetto contrario.Tuttavia la bravura di Elio De Capitani 
nell’organizzare la sua uscita di scena è stata da vero maestro. Egli infatti ha interpretato Hector, 
il quale muore in un incidente stradale: vedere la sua sedia vuota, l’unica illuminata in mezzo a un 
buio quasi luttuoso, è stata la scena più toccante dello spettacolo. Questa è riuscita a trasmettere 
al pubblico quel vuoto dovuto alla perdita di una persona cara che solo i personaggi dello vicenda 
potevano provare. Da qui il talento indiscusso di Hector che, nonostante il suo reato gravissimo, è 
riuscito a farsi amare dal pubblico.

Gloria Tius 

Classe 1^B c

Liceo LEOPARDI-MAJORANA
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di cui anche lo spettacolo è ricco. Ama profondamente la sua materia e infatti non riesce a tollerare 
che la grandezza della letteratura sia svilita dall’essere incatenata ad un programma scolastico o dal 
fine meramente pratico di superare un esame. Le sue lezioni sono dunque vivaci, fuori dal comune 
e spaziano nei più diversi ambiti anche per niente inerenti alla sua materia.
Brillante e provocatorio è invece l’insegnamento di Irwin (Marco Cacciola), il giovanissimo insegnan-
te di storia assunto dal preside, il quale tiene fortemente al buon nome della scuola e al successo 
dei suoi studenti. Irwin rivoluziona il modo di concepire la storia degli studenti, abituati al metodo 
tradizionale della professoressa Lintott e alla sua concretezza, interpretata tra l’altro dall’attrice 
Debora zuin, che, con grandissima abilità, rende questo personaggio molto più reale e significativo 
rispetto al testo originale. Gli studenti inizialmente rimangono sconcertati dalla capacità di ribaltare 
le verità storiche e i valori, che il professor Irwin attua. «Mollate il branco. Seguite orwell. Siate 
provocatori. E già che cito orwell, prendete Stalin. Tutti lo definiscono un mostro e hanno ragione. 
Quindi voi dissentite. Trovate qualcosa, una qualsiasi cosa da dire in sua difesa. oggi la storia non 
ruota intorno alle convinzioni. È performance. È spettacolo. E quando non lo è, fate in modo che 
lo diventi». Un metodo volto a stupire, a provocare, un metodo che si basa puramente sulle abilità 
retoriche, sulla capacità di persuadere, tralasciando la verità delle cose, un metodo sofista, in cui la 
verità assoluta perde totalmente rilevanza.
E lo spettacolo si gioca proprio fra il continuo confronto tra le due diverse modalità dei professori, 
unito però ad una grandissima vitalità dell’opera data anche dalla notevole bravura di tutti gli at-
tori, sorprendente vista anche la loro giovane età. Per questo, le tre ore di durata dello spettacolo 
trascorrono molto velocemente, anche grazie al frequente ricorso a parti cantate. 
Ma dietro la risata che scaturisce dall’ironia, dall’equivoco o dagli espliciti riferimenti erotici, in una 
comicità a volte tipicamente inglese, lo spettatore si rende conto che sotto c’è sempre un significato 
profondo intrinseco. 
L’unica pecca nasce forse dalla matrice culturale inglese, indubbia, e quindi dai continui riferimenti 
letterari e culturali alla tradizione di questo Paese, in parte superabili con una conoscenza del testo 
prima di assistere allo spettacolo.
Una rappresentazione che ci fa riflettere sulla cultura, sulla scuola, sulla storia, ma anche sulla vita, 
sulla letteratura, sulla casualità della sorte, sulla morte, alternando momenti di alta poesia a una 
satira pungente.
Possiamo dire di esserci davvero emozionati, divertiti e identificati nella vitalità dei giovani protago-
nisti, caratterizzati da un forte entusiasmo e ottimismo, ai quali la vita apre ancora tutte le strade, 
ancora «splendidamente impreparati alla lunga insignificanza della vita».
Ma il bello dello spettacolo è che non ci viene fornito nessun punto di vista e nessun messaggio 
esplicito. Anche la commedia è un gioco in cui i valori sono sospesi e ribaltati, annullati; il significato 
vero dell’opera è proprio l’assenza apparente di significato.

Caterina Rossi 

gli studenti di storia: spettacolo a ‘tinte forti’

Le luci in sala sono spente. La gente ancora mormora curiosa. Si alza il sipario e ci troviamo immersi 
nell’Inghilterra degli anni ottanta. La scenografia essenziale: alcune sedie, degli armadietti, due 
cattedre e una lavagna. Sono i giorni successivi al diploma ma otto studenti, scelti tra le eccellenze 
della scuola, si trovano a frequentare alcuni corsi estivi per prepararsi ad entrare alle prestigiose 
università di oxford e Cambridge. Dominano il palco due personalità molto diverse tra loro: uno, il 
professor Hector, carismatico, stravagante e irrisorio; l’altro, il professor Irwin, remissivo e fuori dal 234
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Al teatro Verdi di Pordenone è stato recentemente messo in scena lo spettacolo teatrale Taking 
Sides di ronald Harwood tradotto da Masolino d’Amico con il titolo La torre d’avorio.
Sul palco è stata rappresentata la storia vera del più grande direttore d’orchestra, Wilhelm Furtwän-
gler (1886-1954), che operò nel corso della seconda guerra mondiale. Nel 1946 egli si presentò 
davanti al Tribunale di Denazificazione a Berlino dove venne interrogato per due giorni. Luca zin-
garetti nei panni del Maggiore Steve Arnold rappresenta un uomo pratico, poco interessato alla 
cultura del tempo che cerca a tutti i costi di dimostrare la collaborazione con Hitler da parte del 
«direttore di banda» Wilhelm Furtwängler, interpretato da Massimo de Francovich. In una stanza di 
commissariato, perfettamente riprodotta, prende dunque vita l’eterno conflitto tra arte e politica. 
Il Maggiore Steve Arnold sostiene che Furtwängler, per quanto si dichiarasse antinazista, non era 
stato altro che uno strumento nelle mani del Führer; il grande artista invece, proclamando l’amore 
per la propria patria, spiega di non essersene mai andato perché riponeva nell’arte fiducia e spe-
ranza di liberazione. Al termine dei due atti, il finale viene lasciato sospeso: le straordinarie capacità 
artistiche del direttore verranno riconosciute, ma rimarranno sempre in penombra, nascoste dietro 
le diffamazioni di una sua probabile collaborazione con Hitler diffuse dalla stampa.
Durante lo spettacolo si assiste ad un dibattito acceso, e in alcuni momenti ironico, che lascia spazio 
alla riflessione: la politica influenza ogni ambito della vita sociale e personale, quindi anche l’arte. 
Quest’ultima però possiede la possibilità di riscattarsi dal potere, permettendo all’uomo di trovare 
una via di liberazione e di affermazione delle proprie idee. 

Giada Rossi, Giulia Sarto 

la cultura è politica?

Al teatro Verdi di Pordenone, il giorno 10 aprile è andato in scena lo spettacolo La torre d’avorio 
ispirato all’omonimo dramma di Harwood. Lo spettacolo riproduce la situazione tedesca dopo il 
secondo conflitto mondiale. Con la mente quindi ci siamo immersi nella Germania della seconda 
Guerra mondiale e più in particolare nella Berlino del 1946. È il momento di regolare i conti: gli 
alleati, hanno bisogno di prede illustri da processare a Norimberga. Viene così convocato il più im-
portante esponente della cultura tedesca dell’epoca, il direttore dell’orchestra Wilhelm Furtwängler 
(1886-1954) interpretato da Massimo De Francovich. Furtwängler non era stato nazista ed era 
riuscito a non prendere la tessera del partito. Ma, a differenza di molti intellettuali dell’epoca che 
avevano preferito trasferirsi all’estero piuttosto che continuare a lavorare in condizioni opprimenti, 
egli aveva preferito rimanere in patria e continuare a lavorare. Nonostante la sua estraneità al regi-
me, venne privilegiato dagli esponenti del Nazismo. Wilhelm Furtwängler aveva scelto di mantenere 
accesa la fiaccola della cultura e dell’arte, convinto che questa non abbia connotazioni politiche. In 
molte occasioni infatti si era rifiutato di partecipare a manifestazioni ufficiali per non dover stringere 
la mano a Hitler. Il compito di interrogare Furtwängler viene assegnato al maggiore Steve Arnold 
(Luca zingaretti), un ufficiale americano; un uomo rozzo e offensivo, per nulla amante della musica, 

La torre d’avorio

un finale sospeso

La torre d’avorio
di ronald Harwood 
traduzione di Masolino d’Amico 
con Luca zingaretti
Pordenone, Teatro Comunale Giuseppe Verdi 
9,10 aprile 2013 

Percorso “Teatro e cinema”
Liceo Leopardi-Majorana – Pordenone
Classe 5^B p
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una posizione da prendere 

Teatro pieno il 9 e il 10 aprile per lo spettacolo La torre d’avorio di ronald Harwood al Verdi di Por-
denone. Il titolo originale è Taking Sides (Prendere una posizione) che viene modificato, in questa 
versione con la regia di Luca zingaretti, in La torre d’avorio a rappresentare il direttore d’orchestra 
Furtwängler, chiuso in questa torre intoccabile con la sua arte, la sua fama, isolato dalla realtà.
L’azione si svolge tutta nell’ufficio del Maggiore Arnold, nella zona americana di Berlino occupata, 
nel 1946.
Sul palco pochi, semplici oggetti: due scrivanie, delle sedie, un divanetto e una stufa, il tutto cir-
condato da pareti grigie. Il sipario si alza alle note di una sinfonia di Beethoven che già introduce 
gli spettatori al tema principale. In lontananza il Maggiore Arnold dorme, chiaro segno di quanto 
apprezza e ama la musica classica. Egli ha il compito di raccogliere delle prove per condannare il di-
rettore d’orchestra Furtwängler. La domanda a cui i deve rispondere è: «Chi ha appoggiato i nazisti? 
Solo quelli che erano iscritti al partito e avevano la tessera o anche coloro che non si erano opposti 
al nazismo, al regime e non erano scappati?». 
Tra questi ultimi il direttore d’orchestra, interpretato con passione da Massimo De Francovich, che 
sostiene di non essersene andato poiché voleva continuare a offrire la sua musica per sollevare gli 
animi dei suoi connazionali, per difendere la vita intellettuale del popolo tedesco contro l’ideologia 
perversa. 
Prima di interrogare il maestro in persona vengono ascoltati i suoi musicisti che, tutti, lo difendono. 
A cambiare l’andamento degli interrogatori è proprio lui, il grande maestro che, nel momento di 
silenzio del Maggiore, invece di cercare di difendersi, tace. I lunghissimi secondi di silenzio tengono 
col fiato sospeso il pubblico, che è curioso di sapere come agirà il direttore. 
Inizia così il primo confronto tra i due. Dalla platea e dalle gallerie si percepisce la passione, la de-
dizione e la bravura di Massimo De Francovich e di Luca zingaretti, interprete del personaggio del 
Maggiore. Gli attori sono completamente calati nel loro ruolo e danno il massimo. 
Sul palco si ha quindi da una parte Furtwängler che sostiene che l’arte e la politica devono rimanere 
distinte, in quanto solo la prima in un momento di difficoltà e di disperazione può far scaturire negli 
animi delle persone un sollievo e una speranza, un momento di calma.
Dall’altra parte invece il Maggiore Arnold, uomo rozzo, volgare, che non sa apprezzare la musica 
e che si autodefinisce un «ignorantone» dal punto di vista culturale. Nel primo atto è febbraio e il 
ritmo è più lento, i personaggi, come la segretaria Emmi e il tenente David Wills, restano isolati nei 
loro ruoli. Nel secondo atto invece è estate e la situazione esplode. Furtwängler diventa più ‘umano’ 
e abbandona l’aria di superiorità che si era portato addosso fino ad allora. 
Avviene il secondo incontro fra i due, decisamente più vivo e coinvolgente. Emergono diverse lette-
re e particolari che fanno pensare al maggiore che Furtwängler appartenesse alla cerchia degli amici 
di Hitler. Egli si difende dicendo che ha sempre cercato di non suonare in situazioni ufficiali e che 
si è sempre rivolto al suo medico per ottenere un certificato di malattia, ma che in certe occasioni 
era costretto ad usare il loro linguaggio per poter continuare ad aiutare gli ebrei che gli chiedevano 
aiuto e per poter dirigere la sua orchestra.
Il Maggiore Arnold umilia Furtwängler, lo aggredisce, non mostra alcun rispetto nei suoi confronti. 
È proprio questo atteggiamento che nelle ultime scene ci permette di capire da quale parte sono 
schierati la segretaria Emmi e il tenente David. Essi infatti, prima del secondo incontro, chiedono al 
Maggiore di trattare Furtwängler con un po’ più di rispetto. Alla fine Emmi interviene schierandosi 
dalla parte del maestro, così come anche il tenente che, mentre Arnold è al telefono con un 
importante esponente politico, mette una sinfonia di Beethoven a volume elevato. Furtwängler 
non riesce a far capire al Maggiore quanto la musica sia importante per lui e quanto bene possa 

e proprio per tal motivo non condizionato dal famoso nome del direttore d’orchestra. Il maggiore 
aggredirà più volte Furtwängler che si difenderà strenuamente sostenendo che non c’è relazione tra 
politica e arte. La verità è un’altra e il direttore d’orchestra se ne accorgerà.

Asia D’Andrea, Giulia Verardo

Classe 5^B pedagogico

Liceo LEOPARDI-MAJORANA

un successo di pubblico e critica

Andata in scena il 9 e 10 aprile 2013 al Teatro Giuseppe Verdi di Pordenone, l’opera teatrale La 
torre d’avorio ha riscosso rilevante successo, testimoniato dalla grande affluenza di pubblico. Luca 
zingaretti, affermato attore televisivo e cinematografico, ha portato in scena questo testo di Harwo-
od. Egli, in duplice veste di regista e attore, ha saputo far riflettere gli spettatori su come il mondo 
della musica e quello della politica possano essere nello stesso istante diversi e in armonia tra loro.
La vicenda vede come protagonisti il maggiore americano Steve Arnold, interpretato da zingaretti, 
e il direttore d’orchestra Wilhelm Furtwängler, interpretato da Massimo de Francovich. I due per-
sonaggi appaiono inizialmente l’uno l’opposto dell’altro: il direttore d’orchestra è un uomo accul-
turato che dedica tutta la sua vita alla musica; il maggiore, invece, si annoia ad ascoltare la Quinta 
sinfonia di Beethoven e si autodefinisce ignorante, incapace di apprezzare l’arte e di comprendere 
come essa possa penetrare negli animi.
I due manifestano in seguito ciò che li accomuna maggiormente: entrambi si rivelano testardi e 
determinati, per nulla disposti a cedere. Per quanto riguarda Furtwängler, questo aspetto è dedotto 
dalla perseveranza nel fare musica per tutta la vita senza quasi accorgersi di quel che gli accadeva 
intorno, pur non essendo un sostenitore del regime. Questo rende sospettoso il maggiore, il quale 
cerca di incastrare in tutti i modi possibili il direttore attraverso varie strategie.
L’indagine si dimostra pesante e difficoltosa anche per i personaggi di secondo piano, come la 
sensibile signorina Emmi Straube (Caterina Gramaglia) ed il tenente David Wills (Peppino Mazzotta) 
che tentano più volte di smuovere Arnold dalla sua posizione così severa e inflessibile nei confronti 
del maestro. La vicenda si svolge interamente nell’ufficio del maggiore. Qui la scenografia crea un 
clima molto freddo: le pareti sono interamente grigie e anche il resto del mobilio è, a dir poco, 
essenziale. Si deduce facilmente che questa sia stata una scelta volontaria, attuata per dare risalto 
alla musica, visto che la stanza acquistava calore attraverso le note ammalianti di Beethoven, ogni-
qualvolta la segretaria o il tenente accendevano il giradischi per il bisogno di rilassarsi o riflettere. 
Sicuramente avvincente la caratterizzazione dei personaggi che hanno saputo catturare pienamen-
te l’attenzione del pubblico. Solo la figura di Tamara Sachs (interpretata dall’attrice Elena Arrigo) 
si è rivelata poco determinante nella vicenda, in quanto è stata presente solo per pochi minuti e 
ha svolto un ruolo quasi inutile, nell’intreccio narrativo. La figura interpretata da Gianluigi Fogacci, 
ovvero quella di Helmut rode, ha dato avvio ad una serie di complicazioni: si trattava di un perso-
naggio bugiardo, che faceva fatica ad ammettere ed accettare il suo passato travagliato, mentendo 
quasi a se stesso.
Lo spettatore ha finito per sentirsi anch’esso calato nella parte, seduto in sala ma lì, a due passi dagli 
attori, in un rispettoso silenzio, faticando a decidere da che parte stare.

Francesca Baldo
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conseguenza anche lo spettatore, messo di fronte ad una situazione in cui si scontrano posizioni 
contrapposte, ma ben difese, non sa da che parte stare. Non appena il direttore dà una giusta (e 
apparentemente inattaccabile) versione dei fatti o una definizione del suo ruolo nella società, il 
maggiore la smonta con una determinazione e una credibilità ammirabili. Questo l’effetto voluto 
dal copione: trasportare l’opinione degli spettatori prima da una parte e poi dall’altra. 
Inoltre nella scena nulla è affidato al caso: durante lo spettacolo si sono venuti a creare momenti di 
pesante silenzio, a simboleggiare il vuoto, l’assenza di giudizio, interrogativi aperti a cui nemmeno 
lo spettatore riesce a rispondere. Infine ci si ritrova ad affidarsi alla posizione presa dai collaboratori 
di Arnold (la segretaria e l’ufficiale), che assistono all’interrogatorio come testimoni impotenti, ma 
allo stesso tempo presenti che, pur non potendo esprimere il loro giudizio misericordioso, verso il 
pover’uomo che è Furtwängler, si esprimono attraverso la musica, come per dare sostegno al diret-
tore e mostrare disappunto verso le dichiarazioni troppo severe di Arnold. 
Per fare un esempio, nella scena finale avviene un atto altamente simbolico: mentre Arnold sta 
parlando al telefono, subito dopo aver finito di parlare con Furtwängler, l’ufficiale si dirige verso il 
grammofono e alza il volume della musica, talmente tanto da coprire anche la voce del maggiore. 
Chi avrà ragione? Questa volta non si può stabilire, o meglio, la risposta sta dentro di noi e riguarda 
fortemente la concezione che abbiamo di arte e politica. La rappresentazione teatrale ci insegna 
come una persona rozza e quasi priva di cultura sia insensibile ai valori che infonde la musica, ma 
forse più coerente e pratica di un’altra persona, sognatrice di un mondo armonioso e perfetto, 
come la sinfonia che esegue su di un palco. 

Giovanna Biondo

allo spettatore la responsabilità di una scelta

Siamo nella Berlino ovest del 1946, quando il maggiore americano Steve Arnold viene incaricato 
di indagare se il celebre direttore d’orchestra Wilhelm Furtwängler abbia collaborato o meno con 
i nazisti. Non avendo la tessera del partito, Arnold crede che il maestro sia stato protetto da una 
figura importante, la stessa che lo ha incaricato di suonare per il compleanno di Hitler nel 1935.
Arnold si autodefinisce un «ignorantone», è rozzo, volgare, odia la musica classica. È sicuro della 
riuscita della sua missione, interroga ogni componente dell’orchestra, ma riceve sempre le stesse 
opinioni: Furtwängler è il più eccezionale dei direttori, ha aiutato molti ebrei a fuggire dalla Germa-
nia elogiando il loro talento musicale. Infine interroga anche l’accusato. Furtwängler viene trattato 
con disprezzo, ma è sicuro di sé, certo di essere nel giusto, tanto da convincere anche il pubblico 
che inizia a domandarsi chi abbia torto, chi sia il cattivo.
La pressione nei confronti di Furtwängler da parte del maggiore cresce sempre più, fino a raggiun-
gere l’apoteosi nel secondo atto, tanto che la segretaria si vede costretta a tapparsi le orecchie. Il 
luogotenente David Willis, incaricato di sorvegliare l’operato del maggiore, si ritrova spesso a difen-
dere il maestro, o a esortare Arnold a usare un linguaggio meno offensivo.
La storia nasce da un interrogativo: chi ha davvero appoggiato il nazismo? Secondo Arnold chi, 
seppur senza tessera, è rimasto in Germania facendo finta che fosse libero un Paese che non lo era. 
Secondo Furtwängler invece, «l’arte è autonoma dalla politica». Egli ha cercato di difendere la vita 
intellettuale del popolo tedesco contro un’ideologia perversa. La musica libera gli animi e li porta 
lontano, oltre la distruzione e la sofferenza. Ma Arnold lo accusa di aver agito opportunisticamente, 
secondo un «rapporto di convenienza», vivendo una vita di successo e privilegi, chiudendo gli occhi 
sulla realtà, isolato in una torre d’avorio.
Controverso anche il rapporto nei confronti degli ebrei. Furtwängler ne avrebbe salvati molti, come 

fare nei momenti di difficoltà. Egli infatti resta irremovibile sulla sua opinione: nei momenti di dispe-
razione non si può pensare all’arte e alla musica mentre vengono uccisi milioni di persone, bisogna 
prendere una posizione e non rimanere a metà come ha fatto il direttore. 
Nella rappresentazione la storia si conclude sulle note della sinfonia di Beethoven, così com’era 
iniziata, lasciando al pubblico la scelta della posizione da prendere: con il Maggiore Arnold o con il 
direttore Furtwängler? 

Alina Andries

chi avrà ragione? 

Ci troviamo nel periodo immediatamente successivo alla caduta del regime nazista, caratterizzato 
dalla cosiddetta «denazificazione», la caccia ai sostenitori di tale regime. Il protagonista ha proprio 
questo ruolo: il maggiore americano Arnold (Luca zingaretti) è stato incaricato di interrogare, con 
l’unico scopo di provarne la colpevolezza, il direttore d’orchestra Wilhelm Furtwängler (Massimo De 
Francovich), uno dei maggiori artisti durante il periodo nazista. 
Arnold è aiutato dalla segretaria Emmy (Elena Arvigo), che appunta le risposte di Furtwängler, e da 
un ufficiale (Peppino Mazzotta), che lo ascolta e aggiunge qualche sporadica domanda all’interro-
gatorio: si notano subito le analogie con l’amata serie televisiva di Montalbano. 
In ogni caso, segretaria e ufficiale sembrano intendersela e sono d’accordo nel pensare che forse il 
direttore d’orchestra possa essere innocente, che abbia agito giustamente durante il regime o per 
lo meno seguendo i suoi ideali. 
Infatti il direttore d’orchestra sembra inizialmente innocente, dipinto come un uomo degno di 
rispetto, che durante il regime non ebbe paura di mettere a disposizione della nazione la sua musi-
ca, come se potesse rappresentare una sorta di via di fuga per la povera gente spaventata. Inoltre 
egli aiutò di nascosto molti ebrei a fuggire dal paese e idealmente sembrava porsi contro il piano 
diabolico di Adolf Hitler. 
Furtwängler viene però ugualmente accusato da Arnold, che lo descrive come un uomo meschino 
e falso, pronto a suonare per il compleanno di Hitler e a mandargli i suoi più sentiti auguri, pratica-
mente comportandosi come il burattino del dittatore. 
Nel secondo atto però, Furtwängler inizia a difendersi: la musica è un mezzo per preservare l’uma-
nità, la libertà e la giustizia. Non è compito dell’artista andare contro il regime, ma guardare solo 
all’arte, alla musica in particolare, prescindendo da qualunque legame tra essa e la politica.
Da ciò si capisce che egli era principalmente un’idealista e tutte le sue azioni, più o meno coerenti 
con i suoi pensieri, appaiono assolutamente giustificate e sono lodate da tutti i suoi ammiratori e 
colleghi. Di fatto era un personaggio di grande spessore e cultura, amante della musica e dei suoi 
valori. 
Furtwängler perciò ha una concezione dell’arte distaccata dalla politica, anzi, simbolo di libertà e 
indipendenza. Ma sta proprio qui il problema: l’artista accarezza quell’opinione per cui l’arte abbia 
una posizione autonoma di fronte alla politica, mentre il maggiore sostiene che svolgere un’attività 
artistica in un periodo tanto atroce possa equivalere a collaborare con un regime infame. Arnold, 
cieco di fronte al fascino dell’arte, non demorde, e, pragmatico e concreto come è, non riesce 
ad impietosirsi o a commuoversi sentendo le frasi ispirate di Furtwängler. Le posizioni prese dai 
due sono forti e allo stesso tempo molto contrastanti: come Furtwängler sembra voler difendere 
giustamente una coscienza pulita, Arnold segue il suo unico obbiettivo da cui non si schioderà mai: 
denunciare le atroci ingiustizie commesse durante il regime. 
ognuno guarda alle proprie convinzioni e quindi non prova a mettersi dalla parte dell’altro. Di 
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La scena è caratterizzata da un arredamento essenziale: due scrivanie, delle sedie, la stufa e il 
mobile con il giradischi. Pareti grigie e spoglie. Il clima iniziale è demoralizzante, l’interrogatorio 
è monotono e né il maggiore, né, soprattutto, Furtwängler, sono pronti alle reciproche reazioni 
e tutti sono silenziosi e sulla difensiva. Nel secondo atto invece gli animi si scaldano e si inizia a 
ragionare, ognuno esprime i propri ideali e le proprie considerazioni e spiegazioni. Il periodo di 
sviluppo dell’intera vicenda si snoda da febbraio a luglio e infatti all’inizio il clima è tetro e triste, i 
personaggi indossano cappotti, sciarpe, guanti e anche il maggiore cerca di scaldarsi le mani vicino 
alla stufa, mentre nella seconda parte è più “caldo” grazie anche all’aiuto delle luci che indicano la 
presenza del sole e gli abiti leggeri e colorati. Lo sceneggiatore e autore del film da cui è stato tratto 
lo spettacolo è ronald Harwood. 
Il titolo originale de La torre d’avorio è però Taking sides cioè “Prendere posizione” infatti lo spet-
tacolo si conclude lasciando numerosi dubbi nello spettatore, al quale spetta di prendere una posi-
zione e schierarsi dalla parte del maestro o del maggiore. 

Giulia Grando

una torre d’avorio o un castello di carte?

Con La torre d’avorio Luca zingaretti ha dimostrato il suo straordinario talento non solo come 
attore cinematografico, ma soprattutto come abile uomo di teatro. È riuscito a scrollarsi di dosso 
l’abito di commissario Montalbano ed è entrato perfettamente nei panni del maggiore Steve Ar-
nold. Materialista e grande sostenitore dell’uguaglianza indistintamente dal talento e dai meriti, 
per la sua esperienza nel campo delle assicurazioni sempre attento a raggiri, scusanti e piccole 
clausole. Per niente appassionato di musica classica non si fa influenzare dell’indiscutibile talen-
to del suo indagato, il direttore d’orchestra Wilhelm Furtwängler, interpretato da Massimo De 
Francovich. Grande interpretazione anche quella di De Francovich, forse un po’ sottotono nel 
primo atto, ma nel secondo ha mostrato tutta la sua grinta con un appassionante, se pur breve, 
monologo sulla funzione dell’arte e la sua netta separazione dalla politica.
Arte e politica sono davvero due cose distinte? Questo il grande interrogativo e la problematica car-
dine dell’opera. Davvero un grande direttore d’orchestra dall’alto della sua metaforica torre d’avorio 
può essere ‘perdonato’ per non essersi opposto apertamente al regime? Minuziosa e inesorabile 
l’opera di abbattimento di tale torre da parte del maggiore. L’accusa principale è di non essersene 
andato dalla Germania nazista, come invece avevano fatto numerosi suoi colleghi, anche non ebrei, 
avversari del regime, che scelsero l’esilio come atto di protesta. Furtwängler invece decise di restare 
e quindi di servire il Nazismo.
Dalla parte del direttore si schierano i coprotagonisti: il giovane tenente David Wills, un ebreo te-
desco costretto durante il regime di Hitler a fuggire in America, e la segretaria Emmi Straube, figlia 
di Erich Straube, un complottista anti-Hitler. Interprete del tenente è lo stesso Peppino Mazzotta, 
Fazio nella serie televisiva Il commissario Montalbano, che anche qui interpreta la spalla di zingaret-
ti. Molto raffinata, se pur di secondo piano, la figura di Emmi, interpretata da Caterina Gramaglia, 
anche lei, come David, grande amante di musica classica. 
Un po’ fiacco il primo atto, con scene e dialoghi poco dinamici, mentre molto più vivace e intenso il 
secondo atto, forse anche grazie alla calda luce estiva che penetra dai grandi finestroni dell’ufficio. 
La scenografia è semplice ed essenziale, ma ciò non disturba grazie allo spessore dei personaggi e 
dei dialoghi. Interessante anche la figura del testimone Helmuth rode, secondo violino nella filar-
monica di Berlino diretta da Furtwängler. Il suo contributo risulta fondamentale per le indagini di 
Arnold in quanto, messo alle strette come sostenitore del partito nazista, si vede costretto a favorire 

testimoniano le lettere di ringraziamenti, ma ha diretto concerti per il regime. «Dovevo parlare il 
loro linguaggio» ripete riferendosi ai nazisti «Cos’altro potevo fare? Dovevo forse fuggire nel 1933, 
quando Hitler salì al potere?». Forse sì, secondo il maggiore sarebbe stata la scelta migliore.
La regia di zingaretti è riuscita ad esprimere i sentimenti di rabbia, disgusto e confusione caratteriz-
zanti quel periodo. La decisione di chi ha ragione o chi ha torto spetta ai posteri, nel presente serve 
un grande atto di coraggio. Il pubblico si trova a parteggiare ora per l’uno, ora per l’altro, guidato 
alternativamente da un senso di giustizia e pietà che non porta da nessuna parte.
Luca zingaretti si immedesima alla perfezione nel ruolo dell’arrogante maggiore Steve Arnold, fa-
cendo emergere tutta la furia e l’indignazione provata nei confronti dell’accusato. Massimo De 
Francovich riveste con successo la figura del direttore, nel primo atto sicuro di sé, nel secondo fru-
strato e dubbioso di aver fatto le scelte sbagliate, ma molto più umano e coinvolgente.
Lo scenario consiste in un ufficio sobriamente ammobiliato, che cambia aspetto con il passaggio 
dall’inverno all’estate, nella separazione dei due atti. Nessun effetto scenico è stato aggiunto, per 
non offuscare l’intensità interpretativa degli attori, tutti adeguati alla loro parte e molto capaci nel 
trasmettere le emozioni dei loro personaggi. 
Lo spettatore però è essenziale, è lui a dover prendere una decisione, mentre lo spettacolo ha il 
compito di far riflettere l’osservatore senza svelare la risposta. Forse la Verità non esiste, è sempre 
relativa, e gli eroi non sempre appaiono come ce li immaginiamo. L’importante è schierarsi, scegliere 
da che parte stare, vivere la Storia senza restare indifferenti.

Chiara Buzzi

da che parte stare?

Siamo in Germania, Berlino 1946. Al maggiore americano Steve Arnold (Luca zingaretti) spetta il 
compito di interrogare il più famoso direttore d’orchestra del tempo: Wilhelm Furtwängler (Massi-
mo De Francovich). Egli è accusato di aver avuto stretti rapporti con il Nazismo e di aver suonato al 
compleanno dello stesso Adolf Hitler; ma allo stesso tempo si deve a lui il merito di aver cercato di 
salvare più ebrei possibili dall’inesorabile fine che li avrebbe attesi. Spettatori e assistenti in questo 
interrogatorio sono Emmi Straube, figlia di Eric Straube che prese parte al complotto contro Hitler, e 
il tenente David Wills, di origini ebree, ma che all’inizio della guerra si era trasferito negli Stati Uniti 
per sfuggire alle tragedie della guerra. 
Il maggiore è un uomo rozzo, privo di cultura e colpito profondamente dalle immagini strazianti 
della guerra che lo accompagnano insistentemente tutte le notti nei suoi sogni. Egli accusa ripetu-
tamente il maestro con un linguaggio volgare e non riesce a capire perché Furtwängler sia rimasto 
in Germania e non se ne sia andato. Il direttore cerca di spiegare il suo punto di vista anche se pa-
recchio ostacolato dal duro carattere dell’americano: decise di rimanere in Germania perché amava 
la sua patria e perché desiderava che durante la guerra l’arte e la cultura non andassero dimenti-
cate, ma rimanesse vivo l’interesse verso di esse. Inoltre, secondo lui, l’arte è un modo per distrarsi 
dall’orrore del tempo e deve essere sostenuta per cercare un po’ di conforto dalla vita quotidiana. 
Un Luca zingaretti a suo agio sulla scena e molto sicuro di sé nei panni dell’americano si concede 
alcune battute ben accette e che riescono a smorzare un clima denso di emozione, sofferenze e 
ricordi. Accompagnato dal suo collega ne Il commissario Montalbano Peppino Mazzotta che, no-
nostante il soggiorno americano, riconosce la grandiosità di un direttore d’orchestra come Furtwän-
gler e ne apprezza la musica e perché no, anche il carisma, come d’altronde la diligente segretaria 
che cerca di difendere il buon nome del direttore al quale è legata soprattutto per il fatto che la sua 
musica è stata importante, per non dire fondamentale durante la guerra.
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L’intera pièce è, infatti, svolta senza alcun effetto speciale e costringe lo spettatore a prestare tutta 
l’attenzione ai raffinati dialoghi e a farsi prendere dalle emozioni dei protagonisti.
Emergono così le diverse caratteristiche dei due personaggi Furtwängler e Arnold. Il primo colto 
intellettuale con notevoli doti di oratore, il secondo legato ad un linguaggio rozzo spesso infarcito di 
imprecazioni, ma tutti e due fermi e decisi nelle loro convinzioni. Massimo De Francovich interpreta 
con immensa bravura il musicista, ma il vero protagonista è zingaretti, il maggiore Arnold. Bravo e 
professionale, autore di una recitazione impeccabile e priva di cedimenti dall’inizio alla fine. Soprat-
tutto nel secondo atto però non sfugge all’occhio dell’acuto spettatore la gestualità e l’inflessione 
tipica del ben noto commissario televisivo, meritandosi comunque i lunghi applausi del pubblico 
pordenonese. Bravi e impeccabili gli attori minori, forse un po’ opache le donne, Elena Arvigo e 
Caterina Gramaglia. Lo spettacolo non dà riposte e spetta al pubblico scegliere da che parte stare.

Federico Polazzo

Classe 3^c 

l’arte e la verità 
 
Taking sides (letteralmente “schierarsi”) è il titolo originale dell’opera teatrale di ronald Harwood, 
tradotta in italiano da Masolino d’Amico con il titolo La torre d’avorio, diretta e interpretata da Luca 
zingaretti. La vicenda si svolge nella Berlino del primo dopoguerra, durante gli anni della cosiddetta 
«denazificazione», successiva alla sconfitta subita dalla Germania nella Seconda Guerra Mondiale. 
La pièce è suddivisa in due atti, entrambe ambientati nell’ufficio del maggiore Arnold, interpreta-
to da Luca zingaretti: una scenografia caratterizzata da un arredamento freddo, essenziale all’in-
terno di un ambiente grigio e cupo. In questa spazio si svolgono una serie di interrogatori volti 
a indagare sul reale coinvolgimento di personalità di rilievo della cultura con il partito nazista. 
Colui che svolge questi interrogatori, il maggiore Arnold, è un militare americano, che in patria 
svolge il mestiere di assicuratore, scelto appositamente dalla commissione di indagine per il suo 
disinteresse verso la cultura e in particolare verso la musica classica, arte in cui eccelle il direttore 
d’orchestra Wilhelm Furtwängler, principale indagato in questo caso. Egli viene accusato di essere 
stato un sostenitore del Führer soprattutto per il fatto di non essersi rifiutato di dirigere durante i 
festeggiamenti per il compleanno del dittatore. Furtwängler sostiene la sua innocenza, afferman-
do che la sua attività di musicista era finalizzata, al contrario, a portare conforto al popolo che si 
trovava a dover affrontare un periodo estremamente buio e difficile. La scelta di Furtwängler di 
rimanere nella Germania nazista, pur non condividendone, anzi disprezzandone gli ideali, anche 
per mantenere quel ruolo di spicco che aveva acquisito in campo musicale, quindi, è da interpretare 
come una sorta di collaborazione con il Führer? 
La vicenda, tratta da una storia vera, pone il pubblico davanti ad una difficile scelta: sostenere la 
determinazione e la categoricità del maggiore americano, scioccato dalle immagini dei campi di 
sterminio, o difendere l’amore e la fiducia nell’arte del grande musicista? L’efficacia dell’opera è 
data proprio da questa contrapposizione, che porta ad una conclusione per la quale una verità non 
è mai determinabile in modo così netto e preciso, come invece Arnold crede. La rappresentazione è 
costituita esclusivamente da dialoghi tra il maggiore e gli imputati, che spesso si rivelano inutili, in 
quanto dominati dall’incomprensione reciproca e dall’impossibilità di ascolto da parte di entrambi 
gli interlocutori. 
L’importanza e l’influenza dell’arte negli uomini è lampante: nonostante il maggiore sminuisca e 

le indagini in cambio di lavoro e libertà. Forse di troppo e poco efficace Elena Arvigo nelle vesti di 
Tamara Sachs, un personaggio evitabile.
L’opera si conclude con un grosso punto di domanda che cala sulla scena insieme al sipario. Sta allo 
spettatore prendere una posizione: sostenere Furtwängler che decide di rimanere in Germania in 
nome della netta distinzione tra arte e politica, oppure il maggiore Arnold che giudica indiscrimina-
tamente artisti e non artisti. Il colto e talentuoso direttore d’orchestra oppure il rozzo e ignorante 
maggiore? Furtwängler volle fare dell’arte un motivo di crescita per il suo paese, vedendo la musica 
in particolare come superamento degli ideali perversi del nazismo. Fu costretto però a parlare ‘il loro 
linguaggio’ e la sua musica divenne cassa di risonanza del regime stesso. Arnold, che aveva potuto 
vedere le atrocità dei campi di sterminio, non ritiene che sia sufficiente salvare qualche ebreo e tro-
vare strani modi per non fare il saluto nazista di fronte a Hitler. Le chiama «coperture», in quanto il 
direttore usufruì, senza opporsi, dei privilegi che gli venivano garantiti da regime. 
In qualche modo, comunque, alla fine dell’opera, i protagonisti ne escono cresciuti e le più grandi 
convinzioni di entrambi cominciano a vacillare di fronte alle diverse posizioni su una questione così 
sottile e delicata. Se l’opera si conclude in forse, la storia vede Furtwängler assolto da tutte la accuse 
nel 1946 davanti al tribunale di Denazificazione a Berlino.

Pietro Marcolini

lunghi applausi al verdi per zingaretti 

Grande successo a Pordenone per Luca zingaretti.Nelle serate del 9/10 aprile l’attore romano, nella 
doppia veste di regista e interprete, ha messo in scena al teatro Verdi La torre d’avorio, spettacolo 
ispirato al celebre testo di ronald Harwood Taking Sides. Con la partecipazione di Massimo De 
Franchovich, Peppino Mazzotta, Gianluigi Fogacci, il ‘commissario Montalbano’ ha toccato uno dei 
temi più controversi della storia, l’autonomia dell’arte di fronte alla politica.
 Basato su una storia vera, lo spettacolo diviso in due atti, è ambientato nella Berlino del 1946 dopo 
la caduta del nazismo. Nello studio del maggiore statunitense, Steve Arnold, si svolge l’indagine 
sul famoso direttore d’orchestra Wilhem Furtwängler accusato di avere servito il regime nazista. Ad 
aiutare l’ufficiale nelle indagini è il tenente David Willis, giovane ebreo emigrato in America e la 
segretaria Emma Straube, superstite dei campi di concentramento. Nell’interrogatorio compaiono 
altri due personaggi in difesa del musicista: il violinista rode allievo del direttore d’orchestra e la 
moglie di un pianista scomparso in circostanze misteriose per mano dei nazisti. Il maggiore Arnold, 
deciso a fare giustizia, non nasconde una certa grossolanità, convinto dell’assoluta colpevolezza del 
musicista, con una sola linea di difesa: è rimasto in Germania per tenere alta la fiaccola dell’arte 
e della cultura contro la follia nazista. La personalità del musicista sembra evolversi nei due atti: 
nel primo appare piuttosto altezzoso e impreparato al dialogo con l’ufficiale americano, mentre 
più umile e al tempo stesso più determinato nel secondo. Diverso l’atteggiamento del maggiore 
Arnold: nei due atti sempre più irremovibile nelle sue convinzioni, rozzo, volgare e ignorante in 
materia musicale.
Dallo scontro tra i due personaggi nascono dialoghi aperti ad un’ampia riflessione sul complesso 
rapporto tra arte e politica, ma anche su quanto l’uomo, pur ispirato ad alti ideali, è fragile.
Tutto lo spettacolo è ambientato nell’ufficio del maggiore Arnold. La scenografia è semplice: un 
paio di seggiole, due scrivanie, un divanetto e una stufa sono parte del grigio commissariato.
Nei due atti sono inoltre modificati alcuni particolari per lasciare intendere il passar del tempo della 
situazione scenografica ( per esempio non è più utilizzata la stufa per sottintendere il passaggio dai 
mesi più freddi a quelli più caldi ). Le scene sono per lo più ferme e gli attori sono spesso seduti. 
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Ma chi di loro ha in pugno la verità? Fare arte significa collaborare col regime? Sono questi gli 
interrogativi che il pubblico si pone. Arte e politica sono indipendenti tra loro o l’una è subordinata 
all’altra? La disputa termina apparentemente senza un vincitore, neppure Harwood stesso sembra 
essere in grado di fornire una risposta a questo problema. Furtwängler cerca di convincere il pubbli-
co della sua innocenza e afferma che l’arte è molto più della politica, che la musica può infondere 
un barlume di speranza anche nelle situazioni più critiche. Ma forse il titolo dell’opera può farci 
intravedere la risposta dell’autore: Taking Sides, in inglese ‘schierarsi’, vuole farci capire che nel 
presente ogni uomo ha l’obbligo morale di prendere posizione di far valere i propri ideali in modo 
coraggioso, mentre ai posteri appartiene l’arduo compito di giudicare l’innocenza o la colpevolezza 
delle azioni delle persone. 

Alessandro Longo, Martina Roman, Marco Ros

forse la colpa è di tutti allo stesso modo

L’opera La torre d’avorio messa in scena dall’attore e regista Luca zingaretti e Massimo De Franco-
vich al teatro Verdi di Pordenone, è stata scritta in origine da ronald Harwood (autore di numerosi 
testi, tra i quali la sceneggiatura de Il pianista) e tradotta in italiano da Masolino d’Amico. La vicenda 
si ispira ad un processo svoltosi realmente nella Berlino del 1946, quando la Germania, dopo aver 
perso la guerra, si ritrova a fare i conti con tutti gli errori commessi.
Il processo di «denazificazione» ad opera degli americani riguarda non solo i sostenitori più ferventi 
del Terzo reich (i quali ora rinnegano tutto), ma anche quanti, come Wilhelm Furtwängler, accla-
matissimo direttore d’orchestra, pur non sostenendo il Fuhrer e non essendo tesserati al partito 
nazista, in un momento così tragico e opprimente scelsero di restare in patria, privilegiando l’arte e 
la cultura, perché strumenti utili ad aiutare emarginati e perseguitati.
Ad eseguire l’inchiesta è il Maggiore Arnold (interpretato da zingaretti), modesto impiegato ame-
ricano, catapultato in Europa per giudicare fra buoni e cattivi, senza conoscere realmente l’ambito 
di cui si occupa, ovvero l’arte. Ed è proprio così che l’ignoranza in materia musicale è determinante 
nella sentenza del processo: Furtwängler continua a sostenere insistentemente la sua posizione, 
convinto che la sua musica non sia stata in alcun modo sostenitrice del male e legata alle scelte 
politiche della Germania; d’altra parte l’accusa di aver chiuso gli occhi e di aver ignorato la verità 
non fa di quest’uomo una persona nobile e coraggiosa.
(…) L’opera, in origine intitolata Taking side, ovvero “schierarsi”, anche se poco movimentata, 
invita a riflettere sulla condizione (descritta come una «torre d’avorio») di questi artisti, che, dopo 
il conflitto, si ritrovano a pagare per essere rimasti indifferenti al dramma e per non essersi opposti 
in maniera esplicita e inequivocabile ad un regime così crudele. 
Ma l’animo umano è vigliacco; per natura siamo spinti all’autoconservazione di noi stessi e della 
nostra fama, e nel momento in cui abbiamo in mano un potere troppo grande per noi, e ne siamo 
consapevoli, ugualmente non sappiamo rinunciare. 
Forse la colpa è di tutti allo stesso modo; dei civili che nel loro piccolo hanno continuato a vivere 
secondo valori giusti e onesti chiudendo le porte al mondo esterno perché troppo duro e difficile 
da affrontare, e degli americani, i quali pretendono di poter giudicare senza conoscere tutte le sfac-
cettature di questa travagliata realtà. Sta ora allo spettatore schierarsi con la parte meno colpevole.

Giada Piccinin

Classe 3^L

disprezzi la musica, egli stesso dimostra quanto essa possa essere rilevante per un popolo, in una 
determinata realtà storica, per esempio quando accusa il direttore d’orchestra di voler dare un’im-
magine grandiosa e serena della Germania nazista, immagine che non corrispondeva alla tragica 
realtà del totalitarismo. Filo conduttore della pièce è la musica: ad aprire e chiudere la scena, infatti, 
è la sinfonia n. 9 di Beethoven, suonato dall’orchestra di Furtwängler proprio in occasione del 
compleanno di Adolf Hitler. Il titolo La torre d’avorio allude alla condizione di isolamento, privilegi e 
potere dell’artista, che con orgoglio e superbia si ritiene infallibile come l’arte che esercita.

Maria Falomo, Giulia Fiorini, Giulia Zanut

ai posteri il giudizio

La torre d’avorio porta in scena la celebre pièce teatrale Taking Sides di ronald Harwood. Nel suo 
esordio alla regia, Luca zingaretti espone il famoso caso di Wilhelm Furtwängler, il grande direttore 
d’orchestra che fu accusato di connivenza col regime nazista e che venne inquisito nel 1946 prima 
di presiedere al processo di Norimberga.
Al maggiore Arnold (Luca zingaretti) spetta il compito di raccogliere e prove della colpevolezza 
del colto musicista; spinto dall’odio nei confronti del reich e sconvolto dalle atroci conseguenze 
che esso ha portato e che lui stesso ha visto durante la guerra. Il maggiore, che prima di ricevere 
l’incarico lavorava come assicuratore, è un uomo rozzo e ignorante, un uomo che si accanisce in 
modo spietato contro Furtwängler e contro chiunque testimoni a suo favore. È una persona brutale 
e violenta che approfitta della sua superiorità e che abusa del suo potere al solo scopo di far passare 
un brutto quarto d’ora al grande maestro. Ad opporsi all’ostile e spregiudicato maggiore Arnold è 
Wilhelm Furtwängler, il carismatico e signorile direttore d’orchestra che, a differenza di altri intel-
lettuali tedeschi, non decise di emigrare all’estero ma bensì di rimanere in Germania a coltivare i 
suoi interessi artistici. Furtwängler è un uomo di cultura, testimone del credo che l’arte può salvare 
la vita, un artista che non ha voluto vedere le atrocità compiute dai nazisti ma che, attraverso la 
musica, ha cercato di difendere la vita intellettuale del suo popolo contro un’ideologia perversa.
«La mia vita intera – dice Furtwangler – era consacrata alla musica perché, e questo è molto impor-
tante, credevo di potere, attraverso la musica, conservare qualcosa di pratico... la libertà, l’umanità 
e la giustizia». È dunque chiara la volontà del maestro di non rinunciare ai privilegi che la sua posi-
zione offriva e di rimanere in patria a dedicarsi solo ed esclusivamente alla sua passione musicale, 
rischiando però in questo modo di chiudersi in una «torre d’avorio». È proprio l’atteggiamento di 
Furtwängler ad essere rifiutato dal maggiore Arnold, che lo reputa un atto di codardia e i egoismo 
e non comprende il motivo per cui non sia fuggito. 
L’aspro scontro tra il maestro e il maggiore vede un’assoluta incomprensione tra le due parti; 
Furtwängler appartiene al mondo della musica e dell’arte mentre Arnold rispecchia il mondo dell’i-
gnoranza e della brutalità, due realtà completamente differenti che non possono entrare in contat-
to. Tuttavia la posizione del grande musicista viene sostenuta e difesa da Helmut rode, un violinista 
dell’orchestra nazionale, che sostiene l’avversione di Furtwängler verso il regime nazista e dalla 
signora Sachs, che mostra una grande riconoscenza nei confronti del maestro per aver un tempo 
onorato il talento del suo defunto marito. Anche Emmi Straube, segretaria del maggiore Arnold, e 
David Wills, un tenente americano amante della musica, si schierano dalla parte di Furtwängler e 
non approvano i metodi arroganti di Arnold. Così il dissidio tra i due protagonisti viene a delinearsi 
come un “uno contro tutti” ovvero il maggiore Arnold contro Furtwängler e tutti coloro che ringra-
ziano il maestro per non averli abbandonati. 
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fino a che punto l’arte e la politica sono in relazione tra loro?

Il 10 Aprile Pordenone, per due ore, si è chiusa in una torre d’avorio spettacolare e, con lei, si tro-
vavano il regista attore zingaretti e una macchina del tempo. Siamo tornati al 1946, precisamente 
a Berlino, quando, all’indomani della liberazione, investigatori e vertici della polizia inglese e ame-
ricana indagavano in Germana alla ricerca di nazisti e collaborazionisti, per fare giustizia, o per lo 
meno cercare di farla, accanendosi su pochi uomini da loro considerati responsabili. Ma, questa 
volta, ad essere messo in discussione è il più illustre esponente dell’alta cultura tedesca, il direttore 
d’orchestra Wilhelm Furtwängler e con lui tutti i suoi artisti. Così il palcoscenico si trasforma in una 
sala di accuse, di interrogatori, incubi, in studio legale, investigativo, confessionario ed espiatorio, 
dove personaggi politici, artisti e semplici mogli cercano di farsi valere, di ricordare e commemorare 
i defunti, ma anche di lodare chi davvero è stato dalla parte del giusto. 
Essere dalla parte dei buoni non è sempre facile, non è sempre una distinzione netta, soprattutto 
quando tra le mani si ha la fama, il successo, quando si è modello per molte persone, a volte anche 
per quelle che invece stanno dalla parte del male. 
Interrogando e indagando questo celebre direttore d’orchestra, famoso in tutto il mondo, non è 
stato interrogato un singolo uomo, è stata interrogata l’Arte, la Cultura. Tra le sinfonie di Beethoven 
e i ricordi di uomini dediti alla resistenza, alla giustizia, si è cercato di capire fino a che punto l’arte 
entri in conflitto con la politica e quando invece ne resti fuori. Ma, soprattutto se può restarne fuori, 
se un artista può eclissarsi nella sua torre d’avorio, credendo solo di svolgere il proprio compito di 
adoratore, amante, servitore della dea Arte, o se invece la debba utilizzare per combattere la poli-
tica malvagia, non solo con pochi gesti circoscritti, ma opponendosi platealmente, costantemente. 
È successo anche in Italia: Ungaretti sconvolto dalla prima guerra mondiale pubblica la prima edi-
zione della sua raccolta con un elogio e una presentazione a Mussolini, si inchina alla politica, la 
asseconda per svolgere il proprio mestiere. Ma prima del mestiere effettivo, c’è l’essere uomini 
con una coscienza, questo è il punto di vista dell’investigatore (Luca zingaretti), il tipico americano 
pragmatico, che non ha fiducia nell’arte, che disprezza Mozart e Beethoven, che non ha paura di 
uomini potenti, che scava, indaga senza rimorsi che crede solo nell’umanità, nei valori del singolo, 
nelle scelte personali. 
Questa rappresentazione teatrale, con attori straordinari, toccanti, tonalità perfette, dalle luci e 
scenografie semplici ma efficaci, ci mostra un solo caso, ma emblematico, non ci dà una soluzione, 
lascia la questione aperta ancora oggi, un dibattito inesauribile: fino a che punto l’arte e la politica 
sono in relazione tra loro? Fino a che punto la coscienza di un uomo deve venire meno in favore 
delle proprie credenze e dei propri ideali? Il direttore d’orchestra capisce sicuramente che arte e 
politica non potranno mai essere separate, che l’animo di un uomo non sarà mai spaccato a metà, 
ma allo stesso tempo l’investigatore impara a conoscere nuove sfaccettature dell’animo umano, 
nuovi interrogativi, viene meno al suo pragmatismo, riscontrando quanto l’arte abbia dato sollievo 
alle anime dei molti coinvolti nel buio esistenziale di quel terribile periodo. 

Linda Fabbro 

Classe 5^M

Liceo Scientifico M. GRIGOLETTI
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Lo spettacolo Open day rappresentato a San Vito al Tagliamento il 18 novembre 2012 è opera dello 
sceneggiatore Walter Fontana (che ha lavorato anche in trasmissioni televisive come Zelig e Mai 
dire gol), per la regia di ruggero Cara. Protagonisti e unici attori in scena sono Angela Finocchiaro 
e Michele Di Mauro.
Open day, che in italiano può essere tradotto in “Scuola aperta”, mette in scena due genitori divor-
ziati, Claudia Contini-Montanari (Angela Finocchiaro) e Paolo Di Lucia (Michele Di Mauro) alle prese 
con la scelta della scuola superiore per la figlia quattordicenne Beatrice.
La storia è narrata in flashback: lo spettacolo ha inizio con una Beatrice ormai cresciuta, interpre-
tata sempre da Angela Finocchiaro, che fa un soliloquio di fronte a uno specchio immaginario, in 
un’ipotetica sala d’imbarco di un aeroporto. Il senso di questa scena iniziale e la stessa identità della 
protagonista si coglieranno tuttavia solo alla fine della commedia, quando tutti i pezzi del puzzle si 
ricomporranno nel senso.
La scena poi si sposta al 67° piano di un grattacielo, sede della scuola sperimentale privata cui Pa-
olo, il padre, vorrebbe iscrivere Beatrice; egli si trascina letteralmente dietro la ex moglie riluttante 
e in preda al panico da vertigini.
La prima entrata in scena dei due genitori è emblematica: lei indossa un vestito verde salvia tutto 
abbottonato, un cappottino rosso e delle ballerine; lui, al contrario, ha un abbigliamento molto 
rilassato: chiodo di pelle, maglia di Pippo, jeans con i brillantini e cintura a dir poco appariscente.
I costumi li identificano immediatamente: l’abbigliamento di lei rispecchia la rigidità nei confronti 
della figlia, l’auto imposizione di essere la madre modello, il suo essere ligia alle regole; Claudia, in 
sostanza, è una donna piena di complessi, causati da una madre troppo autoritaria nei suoi con-
fronti. La mania di controllare razionalmente tutto si traduce nei suoi attacchi di panico, nel suo 
rivolgersi alle discipline orientali per cercare di gestire la propria vita.
Lui, invece, è uno che non vuole invecchiare perché è rimasto bambino, non avendo ricevuto dai 
genitori le attenzioni di cui avrebbe avuto bisogno; non è capace di fare il padre perché vorrebbe 
essere ancora figlio, tuttavia è l’unico tra i due che riesce in qualche modo a parlare con la figlia. 
I due protagonisti sono completamente opposti e c’è tra di loro una incapacità di comunicare le 
proprie debolezze che va a discapito prima di loro come persone, poi del loro ruolo di genitori.
La scenografia di una scuola in costruzione si può paragonare alla maturazione che ha inizio con la 
scelta della scuola superiore, ma si tratta anche di una maturazione dei due genitori. 
L’ambiente molto contemporaneo, con una stanza bianca, minimalista, solcata da un’unica linea 
rossa sembra un tentativo di “apparire”, per sopperire alla scarsità di offerte formative da parte 
dello staff dirigenziale.
I due malcapitati genitori dovrebbero registrare davanti ad una telecamera la presentazione della 
loro figlia. Questo dà il via, in realtà, alla rivisitazione del loro passato, da cui riemergono i loro 
fallimenti, come coppia, come padre e madre, come professionisti mancati. Importante è l’uso 
delle luci, che si spengono nel momento in cui i personaggi si aprono interiormente e riescono a 
esternare i loro pensieri più profondi. Le luci sono funzionali anche al cambio di scena tra passato 
e presente.

open Day

open day per open minds

Open Day
di Walter Fontana  
con Angela Finocchiaro e Michele Di Mauro
San Vito al Tagliamento,  
Auditorium Centro Civico 
8 novembre 2012 

Percorso “Il Teatro delle Idee”
Liceo Scientifico Le Filandiere –  
San Vito al Tagliamento
Classe 3^A, 3^B, 4^F, 
Coordinatrici: Proff. G. Bergamo, M. Tesolin 

Foto di scena
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di istruzioni per l’educazione dei figli e ogni tentativo di azione nella loro vita da parte di uno dei 
genitori viene neutralizzato dall’altro.  

Patrick Benvenuto, Cristina Di Domenico 

I temi messi in luce sono i problemi irrisolti dei matrimoni e i difficili rapporti all’interno di una fami-
glia separata. Angela Finocchiaro e Michele di Mauro riescono a interpretare molto realisticamente 
il loro ruolo, facendo immedesimare il pubblico nella storia; le problematiche affrontate, infatti, si 
riflettono in molte situazioni concrete, nelle quali a volte i genitori mettono in secondo piano i veri 
desideri dei figli, per far valere le loro scelte, a discapito dell’altro coniuge.
I dialoghi sono efficaci e fanno cogliere sia il senso comico della vicenda sia la parte più tragica, 
utilizzando un pizzico di nostalgia e di ironia. 

 
 Petra Bianchini, Marco Francescon, Costanza Passuello, Enea Vian

due cuori fragili

Le luci si spengono e inizia un lungo flashback. 
I genitori, Claudia Montanari e Paolo Di Lucia, interpretati sempre dalla Finocchiaro e da Michele 
Di Mauro, vanno a visitare un liceo moderno situato in un grattacielo con una vista spettacolare. 
Essi, obbligati a fare un video per l’iscrizione, mettono in luce le loro personalità imperfette e i nodi 
della loro storia matrimoniale. Lei rigida ed insicura, lui infantile e carente d’attenzione, daranno 
libero sfogo ai litigi irrisolti e discuteranno sul passato, sul futuro e sulla figlia che è al centro dei 
loro discorsi.
I due personaggi, uniti nelle loro diversità, intraprendono questo percorso scaraventandosi al di là 
della normalità attraverso un ascensore, presentandosi sulla scena percorrendo un tappeto rosso e 
svelandosi di fronte ad un fascio di luce bianca puntato sui loro volti.
I litigi tra i due protagonisti conducono il pubblico nell’intimità di due cuori fragili, coinvolgendolo 
in un’atmosfera di smarrimento del senso della loro esistenza che viene rappresentata da un buio 
totale. Giunti a questo punto, due piccole luci si accendono e sussurrano la preziosa verità, l’unica 
su cui i protagonisti sono d’accordo, la figlia non è come pensano loro, ma una ragazza svogliata 
e che racconta molte bugie.
La fretta e l’angoscia del vivere sono restituite dal mescolarsi di battute fra i personaggi che scom-
paiono dalla scena allo spegnimento dei riflettori. La struttura scenica è costruita in modo tale da 
esibire al pubblico i temi fondamentali, come il disorientamento nella scelta della scuola superiore, 
che allude all’insicurezza dell’uomo nella vita, i rapporti familiari e le speranze verso il futuro.

  Gheorghe Cebotari, Thomas Ebriani, Paolo Gasparini, Silvia Zadro 

l’ambientazione

La commedia è ambientata in un contesto contemporaneo con un tocco d’irrealtà e inizia con un 
flashback centrato sulla figlia. Nel susseguirsi delle scene si alternano momenti di ironia, follia, 
riflessione tra i due genitori che vorrebbero il meglio per lei, anche se la ragazza non ha per niente 
voglia di andare a scuola e di studiare. 

La recitazione è stata convincente, perché entrambi gli attori hanno sapientemente sfruttato l’iper-
bole e l’ironia per far emergere i tratti tragicomici della vita di una coppia scoppiata.
Nella giornata di scuola aperta i due non solo hanno preso una decisione molto importante per il 
futuro della figlia, ma hanno anche avuto il confronto che in tutti quegli anni hanno sempre evitato 
e di cui avevano bisogno per comprendere il punto di vista dell’altro.
In quest’occasione finalmente i due affrontano argomenti che avevano aggirato e aprono la mente 
all’altro, cosa necessaria per crescere la figlia nel modo migliore possibile.
Una figlia che, molti anni dopo, sta portando all’estero le ceneri dei genitori per farli riposare as-
sieme contro il loro desiderio; era questo l’impulso che da ragazzina l’aveva spinta alla ribellione: il 
desiderio di vederli tornare insieme come famiglia per quanto non convenzionale.

 Federica Arrighi, Davide Delle Vedove, Giacomo Pellissetti, Kennedy Okoye

riflessioni a margine dello spettacolo

La scena si apre con la rappresentazione di un aeroporto dove una ragazza aspetta l’aereo che è in 
ritardo. Improvvisamente le luci si spengono e la scena cambia. Appaiono un ascensore, delle gran-
di finestre sullo sfondo, una scala e dei secchi che fanno capire che l’aula è in allestimento, e una 
linea rossa in mezzo alla stanza. Questa linea rossa dà spazio a varie interpretazioni: rappresenta la 
figlia, e infatti ogni volta che i genitori parlano di lei si posizionano sopra questa linea rossa; oppure 
distingue i caratteri dei personaggi. La storia, ambientata ai giorni nostri, nel finale si rivela essere 
un lungo flashback. 

 Jacopo Battaglia, Pietro Biasin, Lorenzo Innocente, Stefano Pen

guizzi di voce al 67° piano

La scena attraverso l’uso limitato dei materiali ricrea un ambiente moderno, semplice tanto da 
produrre nei due personaggi un certo stupore. Questi, ma soprattutto il padre, si affidano all’ap-
parenza dei locali nuovi, caratterizzati da uno stile minimalista, che vale non solo per gli arredi ma 
anche, a quanto pare, per i criteri d’insegnamento.
L’estrema altezza da terra in cui si immagina la scena, le luci, i riflettori che si accendono e si 
spengono creano suspense nel pubblico e mettono in luce (persino al buio) l’insicurezza dei due 
personaggi. A fare da sfondo alla commedia un intreccio di nodi della loro storia matrimoniale 
complessa, dei rapporti familiari e in particolare la citazione di miti dei presocratici sbagliati o non 
attinenti al contesto, solo per dare maggior importanza e credibilità ai propri discorsi. Ciò è un ulte-
riore elemento di grande comicità, che fa risaltare ancora di più la loro ignoranza.
Michele di Mauro recita il ruolo di Paolo di Lucia, padre che fatica a entrare nel suo ruolo e a 
prendersi le proprie responsabilità. Il suo comportamento si rispecchia anche in ambito lavorativo, 
dove compare come un produttore televisivo che ha perso le proprie capacità e la creatività, persino 
quella poca che gli era rimasta, con il suo ultimo programma dal titolo insulso di Wonderboys. Agli 
occhi della madre di presenta dunque come un uomo fallito in tutto ciò che fa, persino con la figlia. 
Si dimostra con Beatrice un padre permissivo e giovanile; cerca di parlarle ma non è in grado di 
stabilire con lei un principio di autorità”.
Tra litigi, chiarimenti e pentimenti emerge un elemento chiaro: non esiste in fondo un manuale 
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spazio alla libera interpretazione di un messaggio centrale che, pare, mancante. Si tratta comunque 
di un’opera teatrale di alto profilo rivolto ad un pubblico di qualsiasi età e non solo composto da 
genitori e figli. Sarebbe stata apprezzata una costruzione scenica migliore: dato che si svolge in un 
unico scenario, l’arricchirlo di particolari sarebbe stato importante... anche se la trama si svolge in 
una ‘scuola-prototipo’, ancora in fase di costruzione. Talvolta lo spettacolo rischia di essere poco 
movimentato, nonostante la presenza di qualche colpo di scena, per esempio quando manca la luce 
dal grattacielo e la ex coppia è lasciata al buio.
Il finale, condito con il solito buon humor, è stato ad alto impatto nel senso che voleva spiazzare lo 
spettatore e farlo sorridere e pensare anche alla fine. Si è trattato di un’opera simpatica e accatti-
vante, che voleva affrontare molti temi attuali catturando spesso l’attenzione del pubblico a suon 
di battute. Gli attori sono stati eccezionali e l’idea era molto buona, anche se da precisare. Anche 
il contesto era molto originale e funzionale alla commedia che aveva lo scopo di far riflettere su 
alcuni problemi moderni.
Uno sembrava prevalere su tutti gli altri: l’importanza della comunicazione. Infatti, i personaggi non 
parlavano apertamente fra di loro e questa è stata la causa principale di tutte le tensioni. 
 

Lorenzo Borsoi, Mirko Corba, Michael Perisan, Gabriele Saba 

un finale aperto, sospeso e amaro

In scena compaiono due genitori separati, interpretati da Angela Finocchiaro e da Michele Di Mau-
ro, Claudia e Paolo, alle prese con l’iscrizione della figlia quattordicenne Beatrice a una modernissi-
ma scuola superiore privata che, superando le allettanti apparenze, risulta inaffidabile e per di più 
diretta da una preside incapace di svolgere il proprio compito. L’istituto è presentato sottolineando 
i caratteri grotteschi dell’offerta agli studenti, spinta all’estremo per risultare attraente, ma in realtà 
priva di contenuti validi. La figlia, pur non apparendo mai sul palco, è al centro di ogni discussione 
e rappresenta lo stereotipo dell’adolescente svogliata, chiusa in se stessa ed evasiva, contrapposta 
alla sorellastra, tipica “secchiona”. Questo è un limite nella descrizione dei giovani, distinti in due 
opposte categorie, senza sfumature. Così Beatrice viene descritta come una ribelle, pigra e disinte-
ressata allo studio e alla scuola, a tal punto che, anziché affrontare gli esami di terza media, decide 
di andare da sola dalla zia che abita in Francia.
registrando un video come tecnologico modulo d’iscrizione, la trama inizialmente semplice si svi-
luppa in un avvincente intreccio di vicende familiari, dovuto alle innumerevoli discussioni tra i due 
ex-coniugi sulle vicende avvenute dopo il loro divorzio, le sue cause ed il comportamento ‘anomalo’ 
della figlia che, secondo i genitori, è dovuto ai cattivi esempi che entrambi si accusano di darle.
Le tematiche sono diverse e numerose, rivolte ad un pubblico eterogeneo, ma mirato soprattutto 
a genitori e figli. È evidenziato lo smarrimento causato dalla crisi economica attuale, quando i due 
definiscono confusamente il loro lavoro come consulenti in campi non ben definiti e discutono 
dell’arduo compito di sbarcare il lunario. Sono trattati anche la falsità e l’ambiguità dei rapporti fa-
miliari e coniugali. Un altro spunto interessante è quello della difficoltà degli adulti nel comprendere 
ed educare i giovani, indirizzandoli verso una irraggiungibile e non credibile perfezione, che spesso 
coincide nell’entrare nell’alta società, diventando amici di figli di notai e di prestigiosi avvocati. Vie-
ne affrontato anche lo spinoso problema della precarietà delle famiglie allargate, troppo spesso non 
legate da sincero affetto, come nel caso di Beatrice e della sua sorellastra. Ad esempio, in alcune 
scene è palese l’insofferenza di Paolo nei confronti del nuovo marito di Claudia. 
Grazie all’abilità degli attori, lo spettacolo risulta fluido e divertente, nonostante la staticità della 

La scuola è situata in un grattacielo: il palcoscenico è diviso da un lungo tappeto rosso che parte 
dall’ascensore e termina di fronte a una telecamera che non si vede. Al centro della stanza c’è un 
cerchio bianco, dove i due attori si posizionano ripetutamente per rispondere alle domande del 
modulo di iscrizione attraverso un video. Infatti quella scuola superiore è molto tecnologica, anche 
se è ancora in costruzione: oltre a vari secchi di vernice e a una scala non c’è nient’altro; inoltre dalla 
finestra si immagina la vista del Monte rosa. 

  Miriam Castellarin, Federico Salvador, Sara Santin, Sirio Zannier

rewind

Dall’abbigliamento dei due personaggi si colgono gli aspetti sopra descritti: infatti la madre è vestita 
in modo sobrio, forse eccessivamente sobrio, con un vestito verde scuro (quasi a simboleggiare la 
mancanza di creatività e la rigidità del personaggio), un cappotto rosso e le ballerine (altro elemento 
che sottolinea la sua severità e la sua educazione vecchio stampo); mentre il padre ha un abbiglia-
mento molto più sportivo e giovanile, infatti indossa un paio di jeans, con la cintura in bella mostra, 
una maglietta con un personaggio dei cartoni (classico abbigliamento dei bambini) e un giubbotto 
di pelle, tipico dei motociclisti.
Il modo di vestire dell’uomo sembra quasi sottintendere la sua anormalità rispetto al concetto di 
uomo adulto comune, sembra quasi voler mostrare la sua diversità senza vergogna.
Da questo confronto di personalità si può capire il senso di una linea rossa che divide longitudinal-
mente il palcoscenico in due metà, ma che divide anche i due ex coniugi: una divisione basata sulle 
differenze, e anche sui risentimenti per le loro faccende private; ma questa divisione, questo limite 
che prima sembrava invalicabile, viene superato quando le luci si spengono, e i due protagonisti si 
trovano vicini, senza linee o sentimenti a dividerli: in questo momento, possono esprimere le loro 
vere idee, le loro vere emozioni, proprio perché sono loro stessi, non hanno ‘maschere’ da indos-
sare, e si nota un certo riavvicinamento dei due; in questa scena si vedono i genitori, uniti in una 
causa comune, quella di trovare una pila per fare luce, una pila che può essere metaforizzata con la 
figlia, che li spinge a illuminare le loro coscienze. 

 Giorgia Centis, Marco Francescutti, Luca Marson, Emiliano Mazzolo

Classe 3^A

Manca un vero messaggio

Lo spettacolo teatrale si è rivelato divertente ed educativo. Gli attori, due genitori divorziati che si 
rincontrano per valutare la possibile futura scuola della figlia, discutono di tematiche quali la crisi, 
il tradimento e la sua relativa vendetta, il divorzio, il valore solo apparente di una scuola e il futuro 
dei giovani.
L’espressività, la recitazione e il talento degli unici due attori, i quali non si sono fermati neanche 
un minuto per circa un’ora e mezza, sono da considerarsi di alto livello professionale. Un tocco 
di realismo dato dalla situazione familiare, dai problemi a scuola della ragazza, dei rapporti dei 
genitori con lei, condito con un umorismo tale da non consentire lo spettatore di distrarsi. Tutte 
queste tematiche, però, corrono il rischio di confondere chi assiste allo spettacolo, lasciando ampio 
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dei genitori, come era successo a lei. Inoltre, l’egoismo dei due è evidenziato dalla loro incapacità di 
accantonare i propri screzi, nemmeno per il bene della già troppo scapestrata Beatrice. 
Altre importanti tematiche trattate sono quelle della falsità dei rapporti e della poca onestà delle 
persone. Per esempio, quando Paolo e Claudia mentono spudoratamente riguardo la propria vita 
dopo la separazione e faticano ad ammettere e riconoscere i difetti della figlia. 
L’opera tratta, quindi, molti importanti temi che, attraverso una rappresentazione comica, giun-
gono allo spettatore. Il finale amaro, in linea con il racconto, non lascia spazio all’illusione di un 
lieto fine. La grande espressività degli attori riesce a rendere lo spettacolo divertente, nonostante 
la staticità della scena.

Giuseppe Polesel, Riccardo Sellan, Andrea Zappalà

Classe 3^B

il presente in bilico

Open day è uno spettacolo che nasce dalla domanda: come si guarda al futuro quando non sei cer-
to di come comportarti nel presente? Questa rappresentazione teatrale, scritta da Walter Fontana 
e interpretata da Angela Finocchiaro e Michele di Mauro, mette in luce le difficoltà che sorgono 
tra due genitori separati da tempo, impegnati a iscrivere la propria figlia alla scuola superiore. La 
vicenda è ambientata in una scuola moderna, situata al sessantasettesimo piano di un grattacielo. 
Questo liceo sembra offrire molte opportunità ai giovani studenti, ma in realtà sono solo apparenze 
e illusioni. Il modulo d’iscrizione è costituito da una videoregistrazione in cui i genitori devono ri-
spondere ad alcune domande che, nel corso dello spettacolo, diventano un interrogatorio insidioso 
che li mette alla prova. La telecamera, muta interlocutrice dell’intervista tra i due, diviene il pretesto 
per riavvicinarli e per riconoscere i propri errori. Da ciò, emergono due profili psicologici distinti: 
la madre, intransigente, ambiziosa e orgogliosa; il padre, realista e un po’ infantile. La figlia, che 
non appare mai sulla scena, è al centro del colloquio e attorno a lei ci sono i suoi genitori che, 
nonostante i diversi punti di vista, concludono che non le importa di studiare e proprio per sfuggire 
a questa realtà, forniscono alla scuola una falsa descrizione delle sue capacità. Tra questioni del 
passato irrisolte, paure del presente e incertezze del futuro si arriva ad affermare che ciò che è stato 
non è mai come si ricorda.

Valentina Giacomel 

la responsabilità dell’essere genitori

Open day mi è piaciuto moltissimo non solo per la bravura degli attori, ma anche per l’intera 
struttura dello spettacolo, il quale, pur rappresentando un evento all‘ordine del giorno, in realtà ha 
saputo affrontare diversi temi impliciti e fornire più di uno spunto di riflessione. Da un primo punto 
di vista, sembrava scontato che il tema principale fosse la scelta che due genitori devono effettuare 
riguardo alla scuola più adatta per la propria figlia, ma man mano che la commedia proseguiva, ci 
si rendeva conto di quanti argomenti, invece, racchiudesse. Innanzitutto, i soli due personaggi che 
compaiono in scena sono una coppia di genitori divorziati, i quali visitano una nuova scuola speri-
mentale per decidere se iscriverci la figlia. L’edificio si trova in un grattacielo al sessantasettesimo 
piano. La domanda di iscrizione consiste nel registrare un video durante il quale devono rispondere 
ad un questionario, ma nel cercare di completarlo si contraddicono sempre, litigando e discutendo 

scenografia e del contesto, che rimangono sempre gli stessi per tutta la durata della messa in scena.
Il finale non consiste nel chiarimento dei disaccordi e nella risoluzione dei problemi dei protagonisti, 
come ci aspettavamo. Anzi, è aperto, sospeso e un po’ amaro, a testimoniare che nella vita vera le 
difficoltà non si superano così facilmente e che è molto più facile essere figli che genitori.

Francesco Fiorenzo, Andrea Gabbana, Alessio Marinato, Giulia Petracco

la difficoltà e i conflitti nell’educare i figli

Lo spettacolo teatrale è basato sul dialogo-scontro fra due genitori divorziati, interpretati da Angela 
Finocchiaro e Michele di Mauro, in occasione dell’iscrizione della figlia alla scuola superiore. La sce-
nografia, fissa e semplice, rappresenta il 76° piano di un grattacielo in centro città, dove si trovava 
la sede dell’istituto. I due ex coniugi discutono sulla figlia e sulla sua educazione e cercano di chiarire 
tutti gli aspetti, anche quelli sempre taciuti, del loro rapporto ormai concluso. Da questi scambi di 
battute emerge l’unico tema, tra i vari proposti, che percorre trasversalmente l’intero spettacolo: 
le difficoltà dei genitori, in particolare se divorziati, nell’educazione dei figli. La figlia Beatrice viene 
giustificata, soprattutto dalla madre, nei suoi comportamenti tipici dell’adolescente stereotipato. I 
suoi modi di fare, oziosi e dispersivi, vengono contrapposti all’atteggiamento studioso della sorella-
stra, nei cui confronti prova rancore. risalta la mancanza di dialogo all’interno del nucleo familiare. 
Basti pensare che, ci viene detto esplicitamente, era da sei mesi che i due genitori non si parlavano. 
La scena, seppur a tratti comica, grazie all’abilità dei due attori, denuncia un aspetto drammati-
camente reale della società moderna. Il finale amaro e improvviso lascia pensare e fa meditare sul 
fenomeno attuale e triste dell’aumento esponenziale dei divorzi.

Riccardo Bot, Lorenzo Peter Castelletto, Alessandro Facchin, Alessandro Venturoso 

Quando l’esteriorità vale più dell’apparenza

Due genitori, da anni separati, Paolo e Claudia, si ritrovano a doversi incontrare e a discutere sul 
futuro della propria figlia, Beatrice, la quale deve essere iscritta ad una scuola superiore. La scena si 
svolge interamente all’ultimo piano dell’istituto scelto, nella giornata dell’Open day. Da qui il titolo 
dello spettacolo.
Non è possibile individuare un messaggio centrale poiché le tematiche affrontate sono molte e 
riconducibili all’ambito familiare. In particolare, viene prestata grande attenzione alla difficoltà del 
‘mestiere’ di genitore: lavoro che non tutti sono all’altezza di svolgere. Un genitore dovrebbe, in 
primo luogo, essere educatore e rappresentare un esempio per il proprio figlio, accompagnandolo 
nella crescita, nelle decisioni e, talvolta, imponendo la propria volontà. La madre ed il padre dello 
spettacolo non mostrano di avere piena coscienza della propria responsabilità: i due trascurano, 
infatti, i rapporti con la ragazza e le permettono di fare ciò che preferisce, come trascorrere ore 
al computer. Alcuni loro comportamenti ne evidenziano il forte egoismo; ad esempio, il padre 
desidera ardentemente che la figlia frequenti questa scuola come molti giovani “rampolli” della 
società–bene, a scapito della sua reale formazione. L’istituto non è, infatti, molto serio, ma per lui 
ciò che conta è l’apparenza: Beatrice deve essere come i figli di uomini e donne importanti, famosi 
ed affermati. Questo sottolinea quanto la nostra sia una ‘società dell’immagine’, dove l’esteriorità 
vale più dell’essenza. La madre, invece, con i suoi ricordi mostra quanto possano pesare le pretese 
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Infatti, la madre, quando voleva evitare un discorso forse perché troppo convinta dei suoi principi, 
entrava in questo rosso parallelepipedo, arrivava al piano terra e risaliva al sessantasettesimo piano. 
Già dalla scena iniziale, nella quale lei esce terrorizzata dal rapido ascensore, è evidente la paura 
che vive di fronte a nuove scelte, a nuovi ostacoli da superare, alle dimensioni che vengono date ai 
problemi che, finché non si presentano, vengono considerati banali. La rappresentazione teatrale 
mi è molto piaciuta, sia per la trama sia per la bravura degli attori nell’immedesimarsi nei perso-
naggi. Inoltre, il tema della difficoltà dei genitori per la scelta della scuola è molto attuale e vicina 
a molti giovani. Mi hanno molto colpita la semplicità della scenografia, i testi ricchi e intelligenti e 
di facile comprensione, le espressioni degli attori nel sottolineare gli stati d’animo e l’ironia che ha 
caratterizzato tutta la rappresentazione.

Gaia Danelon 

figli estranei ai propri genitori

Open day è una commedia riguardante le difficoltà dei giovani causate dall’insicurezza e dai pro-
blemi dei genitori. 
Nella scena una madre e un padre di oggi, dopo alcuni anni dal divorzio, si ritrovano a discutere 
sull’iscrizione alla scuola superiore della figlia Beatrice. Le loro difficoltà nel confrontarsi e nel deci-
dere, i loro problemi irrisolti hanno portato al suo fallimento educativo. 
I temi che emergono in maniera particolare riguardano la scuola privata e moderna, che è di livello 
piuttosto basso, in quanto il padre è convinto che basta pagare una consistente quota annuale per 
essere promossi; il rapporto genitori-figlia che è molto superficiale, poiché secondo la madre, Bea-
trice ha delle doti nascoste, mentre il padre ha una visione più realistica. Il due non sono concreti, 
si incolpano l’un l’altro per il comportamento della ragazza e ciò li porta a riflettere sul passato e 
sul motivo del loro insuccesso. Così la giovane risulta essere per loro una perfetta estranea con idee 
completamente diverse. La scena conclusiva ci fa capire, ancora di più, quanto poco conoscano la 
figlia e quanto desiderino entrambi continuare a scappare dalle proprie responsabilità usando un 
semplice ascensore.

Beatrice Borlina 

la funzione simbolica dell’ascensore

Open day è una commedia teatrale con Angela Finocchiaro e Michele Di Mauro, i quali nella fin-
zione sono separati da tempo. Però, dopo dieci anni devono ritrovarsi per una questione molto 
importante: l’iscrizione della loro figlia Beatrice alla scuola superiore.
La procedura è molto particolare: bisogna girare un filmato in cui entrambi i genitori dovranno 
descrivere le attitudini e le carenze della ragazza e questo, alla fine, risulta così un vero e proprio in-
terrogatorio e un trabocchetto perché ogni domanda fa riaffiorare litigi interrotti molti anni prima.
Il tema principale che gli autori hanno voluto trasmettere al pubblico è il rapporto dei genitori e la 
registrazione è solamente una scusa per poter farceli conoscere meglio e, soprattutto, per chiarire 
tutte le incomprensioni che dopo molti anni non si sono mai risolte.
Nello sfondo c’è anche la critica alle scuole superiori: la registrazione tramite un video, la posizione 
impensabile per una scuola (al 67° piano di un grattacielo), la preside che con i genitori parla di 
gossip e la luce che va e viene nella stanza sono tutti elementi importanti per criticare.
Sebbene all’inizio non ne capissi bene la funzionalità, anche l’ascensore ha una sua importanza. 

riguardo a vicende passate e irrisolte. È proprio per questo che la commedia non si limita solamen-
te ad una tematica. Mentre rispondono, infatti, riescono a far intuire al pubblico quale sia il loro 
rapporto e quello con la figlia, come differiscano completamente nell’educarla, nell’opinione che 
possiedono di lei e più generalmente nel loro carattere. La madre, infatti, appare più ambiziosa, 
desidera il meglio poiché ritiene che la ragazza abbia le potenzialità giuste per affrontare una scuola 
impegnativa. Il padre, invece, è più realista e non nasconde la sua poca fiducia nelle sue capacità. 
Appaiono dubbiosi, in difficoltà o in disaccordo anche nel descrivere i gusti, gli hobby e le qualità 
della figlia e questo evidenzia quanto superficiale sia il loro rapporto. Proprio a causa di tutte queste 
idee diverse, i due non collaborano, anzi sono capaci solamente di incolparsi a vicenda per come è 
cresciuta Beatrice, cominciando a capire di non essere riusciti a impartirle una buona educazione. 
La descrizione della ragazza, inoltre, sembra mirata a esprimere una critica nei confronti dei giovani 
d’oggi, i quali dimostrano, ad esempio, poco interesse riguardo allo studio e nessun rispetto per la 
natura. Viene accennato anche il tema del lavoro precario, quando i genitori, nel rispondere al que-
stionario, mentono riguardo al loro mestiere, poiché l’hanno perso da poco oppure non riescono a 
descrivere in che cosa consista. Preferiscono definirsi generalmente ‘consulenti’ così da non dover 
specificare il campo in cui agiscono. L’iscrizione appare, quindi, una scusa per poter parlare di sé ed 
affrontare delle questioni irrisolte, come la fine del loro matrimonio. Assume valore anche il tema 
dei rapporti interpersonali, i quali devono essere sinceri per poter durare nel tempo. Tutti questi 
argomenti affrontati nel dialogo fra i genitori fanno in modo che i due diventino i protagonisti della 
scena, insieme al loro rapporto ricco di discrepanze e ironia, oscurando del tutto la figura della 
figlia, che non appare mai, e il reale motivo per cui hanno visitato la scuola. Il tema fondamentale, 
dunque, diviene proprio il rapporto tra due persone che, a mio parere, risultano non conoscere 
abbastanza se stessi né chi conta davvero per loro ed essere spaventati dalle responsabilità. Simbolo 
ne è l’ascensore che utilizzano per uscire di scena e isolarsi quando non sanno più reggere il con-
fronto l’uno con l’altro. Ho apprezzato davvero molto questo spettacolo non solo perché è stato 
divertente e coinvolgente, ma soprattutto perché ha saputo soffermarsi su molti aspetti attuali della 
realtà quotidiana.

Giulia Padovan 

due modelli educativi a confronto

Per un adolescente la scelta della scuola superiore è davvero un problema. E per i genitori? Probabil-
mente lo è di più, soprattutto quando questi sono separati e le decisioni non possono essere prese 
insieme. La rappresentazione teatrale Open day è incentrata non tanto su questa difficile scelta 
del giovane, quanto sui dubbi, le incertezze e le diverse opinioni sulla figlia da parte dei genitori 
separati. Il confronto dei due modelli educativi viene espresso attraverso le considerazioni riferite a 
tipi diversi di scuole: una moderna e chic, che trasmette un’educazione superficiale, l’altra vecchia 
e di antico stampo che, invece, impone l’impegno e la dedizione allo studio. Su questa questione 
nascono le accese discussioni tra la madre, che vede nella figlia delle doti nascoste e, quindi, preferi-
sce l’istituto di ‘vecchio stampo’, e il padre, molto più realista e consapevole del fatto che la ragazza 
non ha voglia di studiare, il che lo porta a propendere per un istituto più moderno, lassista e per 
niente rigoroso. Ad aggiungersi poi sono alcune questioni irrisolte del divorzio, la paura di ammet-
tere di non avere un impiego sicuro o ancora di non avere una precisa identità professionale. Inoltre, 
è evidente la critica ai giovani che trascurano la natura, la vita sociale e si fanno sempre più prota-
gonisti di social networks e internet. Tutto ciò che è emerso dalle battute si può concretizzare in un 
solo oggetto, l’unico elemento della scena: l’ascensore. È il simbolo della fuga dalle responsabilità. 
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incompatibilità e contraddizioni

Si sa la scelta della scuola superiore non è sempre facile, ma non si dovrebbero riscontrare difficoltà 
anche nell’iscrizione! Generalmente è così, ma…
Tra un ascensore che percorre settanta piani nel giro di pochi secondi, una splendida vista sul Monte 
rosa, un metodo alternativo per iscriversi tramite video e due borsette di gadget pressoché inutili, 
ci troviamo immersi in un momento coinvolgente, ma imbarazzante per questa coppia di genitori 
divorziati da tempo: la presentazione ad una scuola moderna della propria figlia.
Non sembra esserci situazione più difficile: contraddizioni reciproche, cooperazione inesistente e 
incompatibilità hanno delineato un profilo piuttosto negativo dei due genitori e di questa ado-
lescente che non è mai comparsa sulla scena. Questa sua assenza ha permesso allo spettatore di 
immaginarsi la ragazza e di capire come nella sua formazione sia stata lasciata sola, in balia tra due 
genitori diversi in tutto, poco concilianti tra loro e per nulla attenti alla sua vera indole.
Infatti, le divergenze tra i due sono molto forti: la madre, cresciuta in modo un po’ stravagante, 
spinge il pubblico a credere che la propria figlia abbia molte doti nascoste e potenzialità inespresse. 
Il padre, con alle spalle una famiglia nella quale il dialogo era inesistente, sebbene sia infantile è più 
realistico e, senza alcuno scrupolo, fa emergere la svogliatezza della figlia.
Dopo numerosi alterchi, per terminare questo loro incontro così fastidioso, entrambi concordano 
nel mentire pur di offrire un’immagine il più positiva possibile di loro e della loro bambina facen-
doci capire così la loro effettiva difficoltà di chiudere i conti con il passato e di impostare un futuro 
condiviso su nuove basi.

Consuelo Nadalin

Quando il teatro è luogo di riflessione, confronto ed esperienza

Le intense interpretazioni di due grandi attori, mettendo in scena una commedia brillante, ironica, 
divertente, hanno offerto diversi spunti di riflessione sulla realtà, in molti ambiti della vita quoti-
diana. Questo fa capire che il teatro non è solo un luogo di spettacolo, recitazione, ma anche di 
cultura, di pensiero, di riflessione e di confronto anche con le esperienze dello spettatore. Essendo 
un testo frizzante dall’inizio alla fine, coinvolge molto e stimola la curiosità e la partecipazione 
del pubblico. I temi trattati sono vari e differenti: un certo tipo di scuola, fondata sull’apparenza, 
sull’incompetenza; l’adolescenza di una ragazza con genitori divorziati così lontani tra loro; il futuro 
che si prospetta incerto e poco chiaro sia per adulti che per i più giovani; il rapporto di Beatrice, 
la figlia, con la madre più ottimista e il padre più realistico; la fiducia, la fedeltà reciproca, il lavoro 
precario; la realizzazione di se stessi poiché i due protagonisti non sono ambiziosi e non svolgono 
il lavoro sperato; l’educazione e le conseguenze derivate dalle visioni adulte opposte. Penso, però, 
che tutti questi spunti siano legati a questa tematica di base: la vera conoscenza di se stessi e dei 
proprio cari senza falsità, alibi e menzogne. Infatti, pur continuando a litigare e a scontrarsi, i due 
genitori si confrontano sui fatti del passato, sull’idea che ciascuno di loro ha della figlia spogliandosi 
delle falsità e ribadendo la vera personalità che, anche se non è in sintonia con quella dell’altro, è 
però autentica e sincera.

Alessandro Meggiorini 

Spesso, durante le liti, sia il padre che la madre volevano abbandonare il palco per andarsene, ap-
punto prendendo l’ascensore. rappresenta un modo per scappare dalla realtà in quanto si capisce 
bene che nessuno dei due è pienamente convinto di ciò che sta facendo e perché.

Luca Sist

l’importanza del dialogo e del confronto in famiglia

Questo spettacolo, strutturato sul dialogo tra due genitori, ex coniugi, per iscrivere la loro unica 
figlia alla scuola superiore, vuole farci riflettere su quanto sia importante il dialogo in una famiglia 
per prendere delle decisioni importanti. Nella rappresentazione la madre ha molte ambizioni per la 
ragazza e pensa che questa abbia doti nascoste; il padre è più realista e crede che, in realtà, non sia 
portata in nessun campo. Inizia una discussione che durerà per tutto lo spettacolo dovuta al fatto 
che entrambi non conoscono bene la figlia tant’è che non sanno rispondere al questionario dove 
si chiedono informazioni dettagliate. Sono in difficoltà nel decidere e proprio quest’insicurezza ha 
portato e porterà al fallimento scolastico della figlia. Significativo è che al centro della scenografia ci 
sia un ascensore che permette la fuga ai due protagonisti quando devono mettersi alla prova. Una 
giovane, in questo caso Beatrice che, però, simboleggia tutti noi, ha bisogno di stimoli per miglio-
rare, di confrontarsi con i genitori e di un’educazione chiara e solida fondamentale per crescere, 
ma questi due adulti non sono in grado di sostenerla e di aiutarla. Uno spettacolo interessante, 
dunque, con spunti di riflessione sulla figura, sul ruolo e le aspettative dei genitori, ma soprattutto 
sulla difficoltà di confrontarsi in modo costruttivo e arricchente. 

Federica Gobbo

uno spettacolo intrigante

Bella esperienza questa partecipazione allo spettacolo Open day che, oltre che essere divertente, 
ha proposto molti spunti di riflessione soprattutto sul tema importante della conoscenza di sé e dei 
propri cari articolato con sfumature diverse.
In primo luogo, viene presentato il rapporto tra genitori e figli. Si capisce che è inesistente, basato 
solo sulle convinzioni astratte dei primi, i quali credono di conoscere la figlia pur non essendo così. 
Ad esempio, non sono neanche in grado di elencarne le attitudini. Molto importante è il fatto che 
Beatrice non entri mai in scena: ciò sta a significare che, anche se la storia ruota attorno a lei, è il 
risultato del fallimento educativo dei genitori.
Un altro aspetto è quello della relazione tra madre e padre. Infatti, l’iscrizione alla scuola superiore 
è l’occasione per confrontarsi su questioni passate e presenti mai risolte. I due, però, nonostante 
le continue discussioni, non giungono mai ad una soluzione condivisa e si incolpano a vicenda dei 
comportamenti scorretti della figlia dimostrando di non essere capaci di cooperare. 
Una riflessione poi sulla conclusione dello spettacolo: la scena richiama quella iniziale e abbiamo 
supposto che la donna fosse Beatrice cresciuta e che le urne che teneva in borsa fossero quelle 
dei suoi genitori, destinate a essere seppellite finalmente insieme, nonostante in vita i due fossero 
così diversi e non fossero riusciti a vivere insieme. È una chiusa ironica e sorniona adatta a questo 
spettacolo così intrigante!

Dario Fontanel, Davide Luvisotto, Eva Melchior, Valentina Polita,
 Aronne Russolo, Irene Vallavanti
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nostra figlia, questa sconosciuta!

L’atto di iscrivere la propria figlia adolescente alla scuola secondaria riunisce due genitori separati da 
tempo. È questa la situazione alla base di Open day che vede come interpreti Angela Finocchiaro e 
Michele Di Mauro. Le richieste da parte della scuola portano i due a confrontarsi sul loro rapporto 
e su quello con la figlia, sempre al centro dell’attenzione, ma mai presente sulla scena, sui valori, 
sull’educazione ricevuta e da dare, sul lavoro e sulla scuola. Il futuro della ragazza diventa lo stimolo 
a riflettere sul proprio passato come coppia e a trovare le cause del suo fallimento. Tra battute esi-
laranti, emergono incomprensioni e difficoltà: la figlia, con la quale ognuno dei due pensa di avere 
un buon rapporto, si rivela una sconosciuta con idee e abitudini difficili da capire e da condividere. 
Anche la scuola si rivela un ambiente superficiale, attento all’apparenza piuttosto che alla sostanza. 
Il colpo di scena finale è l’ennesima conferma di quanto poco questi genitori conoscano e si rela-
zionino con la propria figlia.

 Simone Pittaro Truant

Molti spunti di riflessione sul tema del rapporto genitori/ figli 
e sull’educazione

Lo spettacolo teatrale ci presenta due genitori, divorziati, che si incontrano dopo molto tempo per 
iscrivere la figlia quattordicenne alla scuola superiore. Il modulo da compilare diventa il pretesto per 
un litigio che ha come protagonista la ragazza, che però non appare mai in scena. La scuola, che ha 
sede in un grattacielo, ci viene presentata come un istituto moderno, apparentemente prestigioso 
e di alto livello, ma in realtà ben presto capiamo che non è così. Il tema di fondo è l’educazione 
dei figli: i due genitori, infatti, non hanno svolto il loro ruolo in maniera costruttiva, arricchente, 
ritrovandosi con una figlia immatura, negligente e impertinente. Vengono confrontati due modelli 
educativi: un padre disinteressato, ma realista e una madre ambiziosa, ma profondamente lontana 
dal cogliere la vera indole della figlia. Nessuno dei due costituisce un modello positivo per la ragazza 
e i due personaggi si incolpano a vicenda dell’educazione della figlia, senza rendersi conto che ciò 
è dovuto alla loro inesistente cooperazione. Un altro tema importante è la critica mossa ai giovani 
così come vengono rappresentati nella figlia che non si interessa alla scuola, trascorre ore davanti 
al computer e non ha alcuna potenzialità. Possiamo constatare quindi che la commedia, è solo 
superficialmente volta a suscitare risate, poiché in realtà vuole offrirci molti spunti di riflessione sul 
tema del rapporto genitori/ figli e sull’educazione. 

Silvia Pascon 

Classe 4^F

Liceo Scientifico LE FILANDIERE
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Dopo essere stato ospitato dai più grandi teatri del mondo per Le cirque invisible è la volta del 
teatro comunale Giuseppe Verdi di Pordenone. Lo spettacolo vede protagonisti due artisti francesi 
di caratura mondiale: Jean Baptiste Thierrée e Victoria Chaplin, veri professionisti in questo campo, 
cosa di cui abbiamo avuto la conferma il 1 dicembre 2012, quando abbiamo assistito al loro spetta-
colo. Per quasi due ore questi talenti, nella sala grande del Verdi di Pordenone, hanno convogliato 
tutto il pubblico nel loro mondo, un mondo fatto di realtà e di immaginazione allo stesso tempo. 
Lo show, infatti, è basato sul confine tra realtà e magia, un mistero intrigante che ci ha coinvolto 
tutti, adulti e bambini in un’inconsueta atmosfera. Un’autentica fusione tra l’arte del circo e l’arte 
magica che spazia e dà vita ad un genere tutto nuovo chiamato le nouveau cirque. Le loro esibizioni 
erano accompagnate da un sottofondo musicale, che ne determinava l’atmosfera. Un vero gioco di 
colori, scenografie e poesia allietava il tutto. La scelta dei costumi ha giocato un ruolo importante 
perché, in qualche modo, ne ha determinato la scenografia e ci ha fatto immergere ancor di più 
nell’ambiente magico al quale i protagonisti ci hanno sottoposti. Al tutto si è unito anche l’aspetto 
comico del protagonista e la delicatezza femminile di Victoria Chaplin che hanno evidenziato i ruoli 
dei due personaggi: Baptiste coinvolgeva il pubblico attraverso la sua comicità, i giochi di prestigio 
e il suo essere alquanto buffo ma simpatico; Victoria, invece, attirava l’attenzione del pubblico at-
traverso le magiche coreografie, ricche di vitalità e colore ma anche piene di novità e suspense; due 
ruoli ben distinti ma che, intrecciandosi fra loro, danno origine ad un insieme di emozioni positive 
ed intense. Tutto è stato possibile anche grazie all’aiuto di diversi oggetti come valigie, maschere, 
occhiali stravaganti, ombrelli, biciclette, aste, funi; un ambiente fantastico abitato da oche, galline 
e conigli. Victoria Chaplin ha creato due zoo paralleli; uno creato dalle sue strabilianti coreografie 
e l’altro tramite la comparsa di veri animali fatti apparire per magia da Jean Baptiste Thierrée. Un 
vero e proprio vortice di stati d’animo creati dall’alternarsi delle opere dei due protagonisti. Un vero 
confine tra immaginazione e realtà. 

Luca Ferrante 

Classe 2^C   
 

I.T.G. S. PERTINI

un circo veramente invisibile

Devo ammetterlo, sono rimasta abbastanza delusa dallo spettacolo circense di Jean Baptiste Thier-
rée e Victoria Chaplin. La dicotomia caratteristica dei due personaggi mi è apparsa in alcuni casi 
ridicola e surreale: Jean Baptiste Thierrée l’ho trovato spesso inadeguato, nonostante alcune idee 
fossero carine; Victoria Chaplin ritengo sia stata particolarmente cupa, quasi soporifera. Entrambi 
hanno ripetuto dei numeri più volte, finendo per essere alla lunga noiosi, tanto da dare l’impressio-
ne che lo facessero per allungare lo spettacolo e acquisire maggior prestigio. Lui era il personaggio 

Le cirque invisible

una vera fusione tra l’arte circense e la magia

Le cirque invisible
soggetto, regia e interpretazione:  
Jean Baptiste Thierrée, Victoria Chaplin 
Pordenone, Teatro Comunale Giuseppe Verdi
1, 2, 3, 4 dicembre 2012

Percorso “Il Teatro delle Idee”
I.T.C. S. Pertini – Pordenone
Classe 2^ C 
Coordinatrice: Prof.ssa L. Tajariol

Liceo Scientifico M. Grigoletti – Pordenone
Classe 3^F
Coordinatrice: Prof.ssa A. Candido

Foto di scena

PORDENONE
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e incalzante. Inoltre, ha sbalordito tutti facendo la funambola: non solo camminava sopra un filo, 
ma addirittura si appendeva o restava in equilibrio in spaccata appoggiata su qui pochi millimetri. 
Era quindi la rappresentazione di un circo, e che circo sarebbe senza animali? I due attori hanno 
portato sul palco conigli, colombe e anatre diventate parte integrante della messa in scena con 
l’immaginabile consenso dei bambini e non solo. È stata una rappresentazione piuttosto sofisticata 
e molto pensata, ha fatto risaltare al meglio la bravura e il talento dei due attori che sono stati 
capaci di mischiare circo, parodia e magia. Sì, era adatto ad adulti e bambini, o meglio a bambini 
accompagnati da adulti, ma forse un po’ meno adatto a una scolaresca di adolescenti come noi.

Dora Lisa Fantuz 

Lo spettacolo Le cirque invisible non ha suscitato in me lo stupore e il piacere che molti, come ho 
constatato leggendo varie recensioni, hanno provato. Le caratteristiche degli attori che mi sono 
molto piaciute sono state la tenacia e la capacità, nonostante l’età, di saper sostenere uno spet-
tacolo durato circa un’ora e mezza. L’abilità l’aveva soprattutto Victoria che sapeva muoversi e 
contorcersi come una ragazzina nonostante i suoi 61 anni. In sala comunque, la gente era coinvolta 
e i bambini erano molto stupefatti e contenti dello spettacolo.

Alice Mazzarella 

l’illusionismo è tale se il trucco è evidente?

Sabato 1 dicembre presso il Teatro Verdi di Pordenone si è svolto il tanto atteso spettacolo di illusio-
nismo Le cirque invisible spettacolo che gira l’Europa e il mondo dagli anni ‘70, ideato da Victoria 
Chaplin (sesta figlia dell’indimenticabile Charlie Chaplin) e Jean Baptiste Thierrée. La nostra classe 
ha avuto l’occasione di parteciparvi grazie all’offerta formativa per le scuole concessa dal Teatro 
Verdi. Lo spettacolo è stato introdotto dall’anziano Jean Baptiste che, con i suoi modi da bambi-
no – giocherellone, istrionico, fracassone, prestigiatore – e con i suoi travestimenti appariscenti è 
riuscito a catturare l’attenzione dei più piccoli, un po’ meno quella degli adulti. A calcare il palco 
in seguito è apparsa Victoria, una donna minuta e flessibile e con uno sguardo tra lo stupito e lo 
spaventato, ricoperta di vestiti che in pochi attimi si sono trasformati in mille fantastici animali. 
Verso la fine del primo tempo c’è stato un colpo di scena: coniglietti e colombe sono approdati sul 
palco, per conquistare finalmente l’attenzione di tutto il pubblico. Sebbene ci siano state polemiche 
sullo sfruttamento degli animali in scena, chi ha assistito allo spettacolo non può che asserire che 
gli animali siano stati trattati con rispetto e che non siano assolutamente stati maltrattati. Victoria e 
Jean Baptiste si sono alternati per tutta la durata dello spettacolo nelle loro specialità, la prima con 
numeri acrobatici e suggestivi, il secondo con sketch umoristici. Sebbene la rappresentazione sia 
stata piacevole da seguire, l’ho trovata abbastanza scontata e soprattutto non ha suscitato in me la 
meraviglia che dovrebbe suscitare un’opera di illusionismo. I due artisti (in particolare Jean Baptiste) 
hanno avuto poca immaginazione nello stupire il pubblico (soprattutto i più grandi) che sono stati 
partecipi di giochi illusionistici già visti in altre occasioni (la donna che viene tagliata in più parti, 
gli animali che spariscono e ricompaiono) e dunque poco innovativi. La fascia d’età a cui andava 
indirizzato lo spettacolo sarebbe dovuta essere quella non oltre i 16 anni, poiché gli adulti erano 
perfettamente in grado di individuare il trucco in ogni gioco di magia.

Veronica Moro 

giocoso e ‘divertente’ della situazione: spuntava da dietro le quinte in abiti buffi in tinta con la sua 
inseparabile valigia, tanto da mimetizzarsi in arazzi o quadri. Dal suo bagaglio tirava fuori oggetti 
vari, ma non dava neanche il tempo di identificarli e di divertirsi che già li rimetteva a posto e so-
prattutto non si riusciva a capire il senso né il possibile messaggio dei suoi sketch. Lei, invece, era più 
malinconica: ammirabili sono stati i suoi travestimenti animaleschi, ma, come ho già detto, avendo 
occupato la gran parte del primo tempo, mi sono apparsi ripetitivi. Notevoli sono state le sue abi-
lità contorsionistiche, tanto da poter stare dentro un cubo relativamente grande! Mi ha dato però 
molto fastidio quando Jean Baptiste Thierrée, nel mezzo di quello che doveva essere uno spettacolo 
di circo, ha fatto apparire immagini di donne nude o riferimenti a sfondo sessuale: li ho trovati 
molto fuori luogo, anche se sono stati pochi, perché stonavano molto sia con lo spettacolo che con 
il pubblico, anche di bambini. Di tutto lo spettacolo (2 ore circa) mi sono piaciuti solo due numeri: 
quando hanno fatto magie con gli animali, facendoli apparire o scomparire o addirittura ingrandire 
e quando Victoria Chaplin si è esibita come equilibrista sulla trave. Il resto dello spettacolo me lo 
potevo tranquillamente risparmiare, tanto c’era da chiedersi dove fosse il circo vero.

Elena Baldo 

uno spettacolo deludente

Ho trovato questo spettacolo molto deludente in quanto mi aspettavo qualcosa di più sorpren-
dente e magico. Era molto infantile la parte del mago che faceva i soliti giochi di prestigio, infatti 
tutti i bambini in sala ridevano. Inoltre un altro difetto è stato che lo spettacolo era interamente in 
francese e quindi nelle parti in cui il comico parlava non si riusciva a capire cosa dicesse e quindi a 
ridere per le battute. Stupefacente invece è stato che lo show si è svolto molto velocemente, senza 
interruzioni ed è apparso semplice ciò che realmente non era; in aggiunta i costumi e anche la sce-
nografia erano molto elaborati. Le scene che ho apprezzato maggiormente sono state lo sketch de-
gli animali con il simpatico coniglio Jean Luis e la parte in cui la donna suonava il proprio costume.

Miriam Caravelli 

adatto ai bambini, ma non agli adolescenti!

Le cirque invisible è un’opera teatrale che può essere definita ambigua perché, come del resto 
suggerisce il titolo, non è il solito spettacolo che si è abituati a vedere a teatro, ma più un classico 
circo con conigli che escono da cilindri e clown. Sono quindi cose che solitamente si vedono den-
tro un tendone e non su un palcoscenico. È uno spettacolo per piccoli e adulti, che spinge questi 
ultimi a tornare un po’ bambini con giochi di prestigio, magie e travestimenti. Gli attori erano due 
e intrattenevano il pubblico alternandosi sul palco con diverse esibizioni circensi. La coppia era 
formata da un uomo e da una donna. L’uomo, nelle vesti di clown e prestigiatore, faceva divertire 
gli spettatori con trucchi di magia o con brevi battute comiche, forse più adatte ai grandi. Da parte 
sua non è mancato nemmeno l’intento parodistico, infatti prendeva in giro i circensi professionisti, 
quelli più abili nel trapezio, illudendo il pubblico di saper guidare un monociclo o di girare insieme a 
un cerchio, cose che ovviamente non era in grado di fare. La donna invece aveva un ruolo diverso: 
non divertiva ma meravigliava. Era capace di trasformare un vestito rinascimentale in un cavallo, un 
tavolo e un ombrellone in una ruota, sapeva far danzare ombrelli e biciclette con estrema naturalez-
za ed è anche stata in grado di vestirsi con delle pentole e di farle suonare con un ritmo avvolgente 
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performance. Essi hanno infatti intervallato momenti divertenti a scene poetiche, dove l’inaspettato 
è sempre dietro l’angolo. Tra costumi che mutano continuamente, valigette colorate che sdramma-
tizzano le solite esibizioni di comici e maghi, ed infine animali liberi sul palco, lo show ha trasportato 
per un paio di ore gli spettatori in una dimensione dove regna solo la fantasia. Notevole è quindi 
la bravura dei due artisti, i quali hanno dato vita a questo nuovo genere teatrale che comprende 
illusionismo, funambolismo, e tutto ciò che un circo vero e proprio presenta. Ma questo spettacolo 
non lo è. Questo circo è invisible, e per poterlo vedere bisogna abbandonare la realtà e lasciarci 
trascinare dalla magia.

Rebecca Sist 

un grande successo

Mentre sulla platea cala il buio prendono vita i costumi diventando animali, gli attori si rendono 
parte della scenografia e veri animali entrano sul palco, stupendo e intrattenendo il pubblico. Lo 
spettacolo Le cirque invisible si divide in due parti, una giocosa e illusoria, l’altra delicata, magica, 
senza però l’utilizzo della magia. La creatività di victoria Chaplin, una dei due attori, risalta in ogni 
scena, stuzzicando l’immaginazione di chiunque. Anche se i trucchi di Jean Baptiste Thierrée pos-
sono annoiare o sembrare infantili, hanno un raffinatezza difficile da intuire e le scene sono così 
dinamiche che questa raffinatezza trasporta tutti alla leggerezza di Victoria, un’attrice silenziosa, 
diversa dal marito, ma che sa esprimersi altrettanto bene utilizzando solo gli oggetti intorno a lei. 
La parte dello spettacolo forse apprezzata dal maggior numero di persone è stata quella che ha 
coinvolto anche animali reali, coniglietti che saltellavano ovunque, colombe bianche e oche. La mu-
sica accompagnava i movimenti di questi e degli altri attori aggiungendo ulteriore delicatezza allo 
spettacolo francese che sta girando l’intero mondo e ha riscosso a Pordenone un grande successo.

Arianna Boer 

Le cirque invisible Uno spettacolo magico, divertente e senza tempo. È questo quello che tutti gli 
spettatori si aspettano da una rappresentazione dal titolo così intrigante, messa in scena da due 
altrettanto intriganti e curiosi circensi: Jean Baptiste Thierrée e sua moglie Victoria Chaplin. 
Lo spettacolo inizia e tutta la curiosità e lo stupore sfumano però man mano che continua. La 
dicotomia tra i due attori e quello che inscenano è la caratteristica principale di tutta la rappre-
sentazione: lui è un bambino mai cresciuto, un Peter Pan che tra un buffo travestimento e l’altro 
fa della sua arte di mago una vera e propria parodia, nella quale i trucchi e i giochi di prestigio 
passano nettamente in secondo piano rispetto ai giochini infantili e molto spesso anche un po’ 
scontati; mentre lei, donna dall’aria spaventata e austera allo stesso tempo, trasporta il pubblico in 
una strana dimensione fatta di luci, ombre, suoni e travestimenti cupi e talvolta quasi inquietanti, 
anche se di notevole effetto. 
Luce e buio, musiche allegre e melodie malinconiche, leggeri giochi di prestigio e impegnative 
trasformazioni; tutto il contrasto voluto dall’estro dei due artisti si attenua solamente quando en-
trambi entrano in scena in compagnia di una troupe di piccoli aiutanti formata da conigli, colombe 
e papere. In questi rari momenti il pubblico sembra apprezzare a pieno la coppia, che è come se 
uscisse per pochi minuti da un’atmosfera surreale e irrazionale per concedere agli spettatori un pic-
colo assaggio di semplicità. Caratteristica propria dei comuni circensi, che sanno divertire e stupire 
con poco. La stravaganza di questo spettacolo è forse appunto un po’ eccessiva e rende il tutto più 

nulla di eccezionale

Le cirque invisible è uno spettacolo che alterna intermezzi comici e d’illusionismo ad altri più seri 
ed elaborati. Jean Baptiste interpreta la parte del comico che, tra battute e apparizione di animali 
come oche e conigli sulla scena, dovrebbe far divertire i più piccoli, che per la maggior parte del 
tempo infatti ridono. Ma alcune gag forse non tutti riescono a capirle e altre sono un po’ fuori 
luogo. Del tutto diverse sono invece le performance di Victoria Chaplin, che entra in scena quasi 
in punta di piedi a differenza del marito che si fa subito notare. Lei con ombrelli, teli e altri oggetti 
si trasforma ogni volta in una creatura misteriosa, mentre esegue una coreografia. Sinceramente, 
abbastanza noioso dopo la prima volta. In generale lo spettacolo è stato abbastanza deludente 
poiché le scene comiche erano un po’ grossolane, mentre il resto non aveva nulla di eccezionale. 
Ho invece apprezzato i costumi, alcuni molto originali, come quello composto da parti di bicicletta 
e quello fatto di pentole e tazze che si potevano suonare, e la leggerezza con cui la signora Chaplin 
eseguiva esercizi che richiedono molta forza rispetto il suo fisico minuto. Il circo comprende tante 
specialità che dovrebbero emozionare e divertire tutti, quindi spero che la prossima volta che ci sarà 
la parola «circo» nel titolo di uno spettacolo, sia davvero così.

Elena Muzzo 

una rappresentazione teatrale ad altissimo livello

Le cirque invisible è un classico esempio di rappresentazione teatrale ad altissimo livello. Un circo 
reso poetico e anche comico che con un alternarsi di scene di acrobatica, mimo, clownerie, giochi di 
prestigio e gag, ha divertito giovani e anziani, creando un’atmosfera in bilico tra la realtà e l’imma-
ginario, dove l’invisibile fa da protagonista. Con Victoria Chaplin e Jean-Baptiste Thierrée possiamo 
assistere al lato più fine e ingegnoso del circo, che abbandona la classica forma prettamente ironica 
e divertente, sostituendola con una serie di scene spettacolari, anche se talvolta di difficile com-
prensione. Jean-Baptiste Thierrée, la figura sicuramente più giocosa e divertente, dà origine a delle 
gag spontanee, prive di fatica ma talvolta deludenti, e Victoria, silenziosa, con la sua leggerezza e 
lo sguardo un po’ stupito e spaventato, trasforma in poco tempo i vestiti che indossa in un vero e 
proprio circo invisibile, avvolgendo tutti in un’atmosfera ai limiti del reale dove ogni cosa è possibile 
e dove ognuno entra a far parte di un mondo caratterizzato da semplicità e fantasia, che fuoriesce 
da valigie colorate, o da semplici e nudi oggetti di scena ricreati e resi quasi reali. Le cirque invisible 
è stato uno spettacolo emozionante, anche se talvolta poco coinvolgente. L’alternarsi di questi due 
grandi personaggi, che interpretavano un ruolo completamente diverso, è stato molto apprezzato, 
poiché rendeva l’intera rappresentazione più fluida e quindi godibile. È stata l’entrata in scena di 
oche e grandi conigli bianchi e neri a riportare in vita il classico ‘ruolo’ del circo, fino a quel momen-
to sicuramente poco evidenziato, e sostituito dall’ingegnosità ‘alternativa’ dei due artisti.

Vanessa Petrussi 

lo spettacolo trasporta in una dimensione dove regna solo la fantasia

Sabato primo dicembre 2012 il Teatro Verdi ha avuto l’onore di ospitare uno spettacolo di fama 
internazionale: Le cirque invisible. Ideato e messo in scena dalla formidabile coppia formata da 
Jean Baptiste Thierrée e Victoria Chaplin, lo spettacolo ha intrattenuto il pubblico con le più varie 
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adatto a un pubblico adulto, che però rischierebbe di annoiarsi durante le scene in compagnia di 
Jean Baptiste. Per questo motivo non saprei a chi consigliarne la visione.

Alice Tassan Caser 

slava’s snowshow è stato più bello!!!!

Le cirque invisible è un insieme di circo, magia, trasformismo, funambolismo e animali veri e non. 
Tutto questo realizzato da due soli artisti: Jean-Baptiste Thierrée, 75 anni, e sua moglie Victoria Cha-
plin, 61 anni, molto abili e veloci nonostante l’età. Ho trovato lui, nel ruolo di comico, un po’ infan-
tile e non molto divertente, ma al contrario, nel ruolo di mago molto esperto e sorprendente. Lei, in 
contrasto con il marito molto seria e concentrata, quasi malinconica, ha eseguito uno spettacolo di 
funambolismo ed una serie di trasformazioni in animali attraverso l’uso dei costumi. Penso, infatti, 
che i costumi fossero ben studiati, creativi e fantasiosi, e che creassero un’atmosfera sofisticata ed 
elegante, eccetto alcuni casi dove non si capiva cosa fossero. Le scene che più mi sono piaciute e 
che ho trovato interessanti sono le magie con gli animali e l’esercizio di funambolismo. In generale 
lo spettacolo mi è piaciuto, ma non in modo particolare. oltre alla capacità e inventiva dei due 
protagonisti e ad alcune parti divertenti che ho apprezzato, reputo lo spettacolo un po’ deludente 
e non coinvolgente. Non mi ha entusiasmata molto, forse perché a confronto con Slava snow show 
non può competere in quanto di un livello certamente inferiore, o perché dalla seconda galleria si 
perde un po’ dello spettacolo. Consiglio comunque di vederlo per la sua particolarità e creatività.

Luana Tomasella

una sensazione di leggerezza e delicatezza

Sabato 1 dicembre sono andata insieme alla mia classe a vedere lo spettacolo teatrale Le cirque 
invisible. Il tema rappresentato era quello della magia dove trucchi, acrobazie e gag si susseguiva-
no senza interruzione. È un genere di spettacolo che ti riporta indietro nel tempo, a quando si è 
bambini e tutto è fantastico. Anche se non mi sono molto entusiasmata, forse perché sono un tipo 
razionale e non fantastico molto, ho considerato la mimica e la gestualità dei due attori di gran 
effetto. Una delle cose che non mi sono piaciute sono state le ginocchia che cantavano. L’esibizione 
l’ho trovata troppo lunga e ripetitiva. Mentre Victoria Chaplin è stata più interessante. Di lei mi è 
piaciuto quando si è lanciata in volteggi con le funi. Mi ha dato una sensazione di leggerezza e 
delicatezza.

Vanessa Zanese

 Classe 3^F linguistico

Liceo Scientifico M. GRIGOLETTI
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Una lezione illuminante nel senso letterale del termine. Come la luce, elemento senza il quale sa-
rebbe assai ostico conoscere, Andrea Scanzi è riuscito a illuminare il percorso di Gaber-Luporini pre-
sentando un’opera a tutto tondo, un lavoro realizzato da due pensatori concreti, che hanno saputo 
parlare di rivoluzione in tempo di rivoluzione e dell’albero, ovvero dell’uomo, quando di rivoluzione 
c’erano solo i pesanti strascichi di un consapevole ma mascherato fallimento.
Il racconto di Gaber parte dalla fine, con l’unica vera licenza teatrale che Scanzi si concede, ricor-
dando nella posizione, seduto con una gamba distesa per limitare il dolore della malattia, l’ultima 
apparizione pubblica di Gaber. In rai, dove tutto era iniziato, insieme a Fo, Albanese e agli amici 
storici Jannacci e Celentano. Un bellissimo momento di televisione ma dolorosissimo per tutti coloro 
che avevano avuto l’occasione di vedere, almeno una volta, Gaber nel suo habitat naturale, anima-
re, dominare e letteralmente mangiare il palcoscenico.
Certo però, ricorda Scanzi, non si può ignorare una costante e fondamentale presenza nella vita di 
Gaber come Sandro Luporini. Artista realista-esistenzialista viareggino con il quale è stato costruito 
un percorso fatto di molte domande e pochissime risposte, fatto di dubbi e di speranze sfociate in 
una delusione e infine in un distacco da quei «Polli di allevamento» tutti belli bianchi «con i loro 
stivaletti gialli» e successivamente in una disillusione nei confronti di una generazione che aveva 
perso. Sono invece i brani legati all’uomo e alla sua intimità che restano sempreverdi, immuni al 
passare del tempo, come Il suicidio, che riflette, in chiave umoristica, quello stato d’animo comune 
privo di una vera volontà concreta… o ancora quei brani ricchi di un carico emozionale dovuto 
all’identificazione dell’ascoltatore nell’attore in situazioni che entrambi hanno vissuto: «Chi non ha 
mai commesso l’errore di togliersi i pantaloni prima delle scarpe, costui non sa niente dell’amore » 
(Prima dell’amore.)
«Non si può parlare di Gaber senza parlare di Luporini» ammonisce Scanzi. Gaber è Luporini, Lu-
porini è Gaber, ma bisogna riconoscere il vero valore della parola ‘diversità’ e considerarla non solo 
assolutamente evidente ma addirittura necessaria, «perché è solo grazie all’incontro, dal confronto 
e anche dallo scontro di due diversità, che può nascere qualcosa di nuovo». 
È difficile destreggiarsi nella ‘teatro (-canzone) grafia’ di Gaber, sia per la vastità dei componimenti, 
sia per la rarità di alcuni filmati dei sui spettacoli: la documentazione, infatti, è purtroppo inade-
guata per una scelta o, meglio, non scelta degli autori stessi, che non avevano immaginato che il 
loro percorso avrebbe avuto un tale seguito. La scelta di Scanzi, creatore in toto dello spettacolo, 
è quella di alternare ai suoi monologhi divulgativi i video, talvolta inediti (grazie al patrocinio della 
fondazione Gaber), di Gaber in azione.
Per me, che video del ‘Signor G’ ne avevo visti solo sul web, guardare dei filmati in cui dalla spoglia 
scena emerge illuminato solo Gaber, carico come pochi di espressività ed energia, è stato emo-
zionante; e allora è li, in teatro, che con un po’ di immaginazione si va indietro in un tempo mai 
vissuto, ci si fonde in un incredibile senso di comunanza e si viene trasportati dall’inconfondibile 
pathos di Gaber. È il caso di Quando è moda è moda, che Scanzi definisce «l’invettiva per osmosi» 
abbandonando letteralmente la scena per lasciare ascoltare «da soli e in silenzio» il pubblico. Alla 
fine si resta attoniti, in una confusione che è il motore della riflessione.

Gaber se fosse Gaber

buttare lì qualcosa e andare via

Gaber se fosse Gaber
di e con Andrea Scanzi
Maniago, Teatro Comunale Giuseppe Verdi
1 dicembre 2012

Percorso “Il Teatro delle Idee”
Liceo Scientifico E. Torricelli
Classe 5^A 
Coordinatrice: Prof.ssa A. Poggioli

Gli studenti della Classe 5^A del Liceo E. Torricelli 
con Andrea Scanzi
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È proprio questa confusione il frutto del lavoro di Gaber-Luporini: il dono che astrattamente ci lascia 
è uno spunto, una domanda senza la pretesa di una risposta, il prodotto di un «buttare lì qualcosa 
e andare via».

Francesco AIberto Capalozza 

Classe 5^A

Liceo Scientifico E. TORRICELLI



277

il
 t

ea
tr

o
 d

el
le

 i
d

ee
 -

 M
io

 n
o

n
n

o
 è

 M
o

r
to

 i
n

 g
u

er
r

a

Il 2 dicembre 2012 presso l’auditorium comunale di San Vito al Tagliamento ho assistito allo spet-
tacolo di Simone Cristicchi Mio nonno è morto in guerra. Mi ha colta di sorpresa la scenografia 
semplice e complessa allo stesso tempo: una montagna di sedie accatastate al cui centro emergeva 
una forte luce gialla e due musicisti che accompagnavano Cristicchi durante il suo racconto. Nel 
momento in cui lo spettacolo ha preso vita, tutto è diventato buio lasciando illuminata solo la cata-
sta di sedie e del fumo si è innalzato dal palco riempiendo il teatro, a confondere lo spettatore. A 
tagliare questa nube è l’arrivo di Cristicchi, seguito dall’annuncio di Benito Mussolini dell’entrata in 
guerra dell’Italia (10 giugno 1940).
A spezzare il silenzio che si è venuto a creare è lo stesso Cristicchi che comincia a raccontare le storie 
di superstiti della guerra un po’ di tutta Italia raccolte da lui stesso; alcuni racconti sono tristi, piegati 
da una malinconia quasi raccapricciante mentre altri sono paragonabili a delle barzellette ma con 
uno sfondo di risata amara. Queste sensazioni vengono alternate in modo tale che lo spettatore 
resti sempre attivo e attento senza annoiarsi. Una cosa che mi è piaciuta molto è stata l’alternarsi 
di racconti e canzoni inerenti alla guerra o comunque al quel periodo. Sono rimasta colpita anche 
dalle storie e da certe problematiche che sicuramente non vengono citate nei libri di storia o in 
documentari storici ma sono assolutamente reali. E ignorate dai più.
Andare in guerra significava lasciare tutto, perdere ogni cosa e magari conoscere nuove persone 
che presto sarebbero potuti diventare i tuoi migliori amici ma che troppo presto rischiavi di dover 
abbandonare per sopravvivere. Ma andare in guerra significava anche impazzire, o avere ricordi 
crudeli che sarebbe rimasti nella mente per il resto dei tuoi giorni. 
Mentre i nostri avi tremavamo alla sola vista di questa realtà di sangue e di terrore, il Segretario 
Generale del Partito Comunista dell’UrSS, Joseph Stalin, diceva «Una singola morte è una tragedia, 
un milione di morti è una statistica». Ciò dimostra due punti di vista molto differenti: per i dittatori 
mandare i loro soldati in guerra era quasi un gioco; dall’altro uomini e ragazzi costretti alla leva 
militare a causa della guerra in corso, mandati quasi disarmati per la scarsa preparazione militare e 
anche psicologica. Ai capi di Stato non importa quanti figli vengono sottratti alle famiglie, quanti 
sono i morti. L’importante è fare la guerra.

Alessandra Antoniali

un inno alla voglia di vivere nonostante tutto

Simone Cristicchi, artista romano, ha raccolto in un libro ricordi sulla guerra di anziani di tutta Italia; 
ricordi trasformati in racconti. E ha scelto di portare questi racconti nei teatri, immedesimandosi 
nelle varie storie e interpretandoli. oltre a lui sul palcoscenico c’erano due musicisti, uno al piano-
forte e un altro alla fisarmonica. La scenografia era formata da delle sedie incastrate tra di loro con 
in mezzo una luce; una sola sedia si discostava dalle altre, quella in cui l’attore si sedeva di tanto in 
tanto, raccontando. Sullo sfondo c’erano le ombre proiettate dalla luce in mezzo alla catasta di se-
die. Quelle sedie erano esattamente 14, come le storie che Cristicchi ha raccontato sul palco. Storie 

Mio nonno è morto in guerra

i numeri della guerra

Mio nonno è morto in guerra
voci, canzoni e memorie della seconda guerra 
mondiale
uno spettacolo di e con Simone Cristicchi
San Vito al Tagliamento,  
Auditorium Centro Civico 
2 dicembre 2012

Percorso “Il Teatro delle Idee”
I.S.I.S. P. Sarpi – San Vito al Tagliamento
Classi 4^A Igea, 5^C p, 5^A Igea
Coordinatori: Proff. F. Doretto, F. Fontanel,  
S. Costanzo

Simone Cristicchi con gli studenti dell’I.S.I.S.  
P. Sarpi –  Classi 4^A Igea, 5^A Igea, 5^C p
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di quegli anni. Non voleva mai parlare di quella campagna di russia e Simone Cristicchi ha così 
pensato di dare una spiegazione a quel silenzio agghiacciante. In un’intervista egli afferma: «oggi 
risulta difficile capire cosa sia stata la resistenza in Italia. Attraverso le voci di chi ha vissuto questi 
eventi possiamo sicuramente imparare una parte della storia, l’anti-storia, quella che magari non 
compare nei libri di scuola». Lui è dalla parte di chi è stato inghiottito da questo vortice, dalla parte 
di coloro le cui testimonianze non sono conosciute dai libri ufficiali, per questo egli aggiunge: «Se 
ogni ragazzo italiano, oltre a studiare le scienze o la geografia, sapesse raccontare la storia dei pro-
pri nonni, nel nostro paese assisteremmo ad una piccola grande rivoluzione culturale».

Valeria Falco 

una sensazione di pienezza

Io non sarei qui. «Se mio nonno non fosse tornato dalla russia io oggi, non sarei qui a raccontarvi 
la sua storia» questa è stata la frase con cui Simone Cristicchi domenica 2 dicembre ha chiuso il suo 
spettacolo al teatro comunale di san Vito al Tagliamento.
Mio nonno è morto in guerra è uno spettacolo ispirato a un libro nato nel 2006; la tematica princi-
pale è la seconda Guerra Mondale da cui si sprigionano emozioni, storie di vita vissuta, un pezzo di 
storia quasi nascosta ai più. Tante piccole storie intense piene di verità e sofferenza. Storie semplici.
Il palco era allestito in modo spartano: un po’ di sedie ammucchiate una sopra l’altra, luce soffusa, 
un pianoforte e altri strumenti appoggiati qua e là. L’atmosfera è stata costruita in una cornice 
semplice, senza troppi elementi che potessero distrarre per dare ampia importanza al tema dello 
spettacolo, accompagnata da suoni in sottofondo per inquadrare l’epoca, come ad esempio il ru-
more degli aerei, il discorso di Mussolini all’inizio, il fruscio del vento nella steppa russa.
Lo spettacolo è durato un’ora e mezza. Una volta entrato in scena, Cristicchi ha iniziato a recitare 
una poesia che denuncia le brutalità della guerra, la devastazione che crea fuori e dentro le persone; 
e il continuo disinteresse che ancora oggi vaga nelle nostre giornate, come se tutti quei morti e 
quella sofferenza non avessero insegnato niente alle generazioni che sono seguite.
Tra una storia e l’altra, canzoni: molto ricercate e mai casuali, per alleggerire il racconto ma anche 
per indurre ad una più profonda riflessione su quel che è stato. 
Lo spettacolo è forte, emotivamente molto intenso; si ride, a volte, ma è il sorriso amaro del soprav-
vissuto che non sa bene perché è ancora qui. Simone Cristicchi, il cantastorie, come si definisce lui 
stesso, ha da sempre concentrato la sua vita nel silenzio, per ascoltare quello che gli altri hanno da 
dire, e in questo caso da raccontare. Se lui non avesse speso il suo silenzio queste persone, prota-
goniste del libro e dello spettacolo, se ne sarebbero andate via da questa vita portandosi dietro un 
patrimonio che sarebbe stato perso.
Il portare in scena queste 14 storie ha permesso anche a noi adolescenti di avvicinarci ad un pezzo di 
storia non troppo lontano da noi, di farci riflettere sull’accaduto e sul fatto che ogni essere umano 
che ha vissuto quel periodo è rimasto segnato e ha lasciato in quel tempo un pezzo di vita che non 
tornerà mai più. E ogni volta che, oggi – periodo in cui abbiamo tutto e in cui l’ignoranza non è 
permessa – un crimine rimane impunito, un massacro di innocenti viene rimosso, un bambino viene 
mutilato, i nostri nonni muoiono un po’ alla volta. Perché loro non si meritano di vedere decadere 
cosi il loro paese, dopo che hanno speso sangue, fatica e lacrime per salvarlo.
E dobbiamo prendere esempio da un artista come Simone Cristicchi, che si batte per portare alla 
luce storie di persone che oggi non possono essere strumentalizzate e che non fanno audience, 
da cui oggi la televisione o i giornali non possono trarre facili profitti. Perché storie come queste 

non soltanto di soldati che hanno partecipato alla guerra, ma anche di persone che attendevano i 
ritorni. o non ritorni. 
Le varie storie venivano interpretate tutte in un modo diverso, alternate dai registri vocali, dagli 
accenti e dai costumi diversi per ogni singolo personaggio. Dandogli così voce personale. 
Ho apprezzato molto l’idea di Cristicchi di ‘ridare voce’ a delle storie ormai chiuse nelle case di 
questi anziani, che al massimo venivano raccontate a nipoti e pronipoti. E soprattutto la scelta di 
portarle a teatro in modo da farle conoscere ad un pubblico più vasto e numeroso, per farne ricordo 
e tradizione. 

Jennifer Catauro 

Si apre il sipario: sono le 20:45 del 2 dicembre 2012 e presso l’Auditorium di San Vito al Tagliamen-
to ha luogo la rappresentazione teatrale Mio nonno è morto in guerra diretto ed interpretato da 
Simone Cristicchi con Michele ranieri al pianoforte e alla fisarmonica, Gabriele ortenzi alle sonoriz-
zazioni e agli strumenti giocattolo e Stefano Iacovitti addetto alle luci.
La scenografia è molto semplice ma particolare: un leggio e 14 sedie di legno poste una sopra 
l’altra. Sono 14 storie, tratte dalle 57 dell’omonimo libro; storie di coloro che hanno subito e com-
battuto la Seconda Guerra Mondiale, attraversando un periodo caratterizzato da grande sofferenza 
che oggi viene spesso ignorato e dimenticato ma che Simone Cristicchi, grazie a questa iniziativa, 
offre la possibilità di ricordare con il suo carico di orrore, emozionando il pubblico, alternando 
momenti di ironia e momenti di profonda serietà. Cerca di far metabolizzare racconti e descrizioni 
animati da troppo dolore. Sono storie che lasciano una traccia, non si può rimanere indifferenti 
dopo averle ascoltate. E sono tutte storie vere.
Le luci e le musiche cambiano ad ogni cambio di scena all’interno del quale Cristicchi indossa una 
giaccia, un cappello, i guanti, la sciarpa.
Alcune delle interviste che ha raccolto sono state raccontate da persone che all’epoca erano bam-
bini tra i 10 e i 17 anni e, per quanto assurdo possa sembrare, riescono a restituire ogni minimo 
dettaglio: i bombardamenti nelle borgate, la fame, il freddo: Le donne che, con animo materno, 
sono riuscite ad essere più coraggiose della guerra stessa; i prigionieri in Africa, i soldati nella ritirata 
di russia, le lotte di partigiani e di fascisti.
Da questo monologo emerge la sensibilità dell’attore e cantautore che ha saputo intrecciare e 
affiancare, durante la rappresentazione, non solo attimi tragico-comici ma anche canzoni come 
quelle di De Gregori, Fossati e alcuni canti alpini. Le parole delle canzoni hanno fatto si che il pub-
blico potesse apprendere e capire a fondo il motivo della narrazione di quella storia, nonostante la 
possibilità di vita fosse all’epoca molto scarsa, la speranza non veniva mai meno perché la voglia di 
vivere è più forte di ogni guerra, di ogni strazio, di ogni delitto.
Nonno rinaldo, rodolfo, Maria e i suoi fratelli sono riusciti a sopravvivere alla povertà, alla fame e 
alle basse temperature della campagna di russia, ma la sopravvivenza non basta: quando si è con-
clusa la guerra, quando la resistenza è finita, una parte della loro anima è rimasta lì, nel cuore dei 
loro cari che non sono riusciti a sfuggire da quell’orrore che ha causato 55 milioni di morti. La loro 
vita ancor oggi è come quelle sedie di legno ammassate e capovolte sul palco.
Cristicchi canta La storia siamo noi di De Gregori: «La storia siamo noi, siamo noi padri e figli, siamo 
noi, bella ciao, che partiamo. La storia non ha nascondigli, la storia non passa la mano. La storia 
siamo noi, siamo noi questo piatto di grano». La storia sono stati i reduci dei bombardamenti degli 
anni ’40 e i morti che ne ha causato. La storia è stata suo nonno rinaldo, che da quando Cristicchi 
l’ha conosciuto ha sempre avuto freddo. Questo è il freddo che nonno rinaldo ha patito durante la 
guerra e che ha portato con sé fino alla sua morte, com’è rimasto dentro di lui il dolore e l’orrore 
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uno spettacolo che dimostra l’inutilità della guerra

Una sera di dicembre ho assistito ad uno spettacolo molto particolare e toccante, del cantautore 
Simone Cristicchi. Il tema principale era la guerra e i suoi veri protagonisti: tutti quegli uomini 
morti combattendo, oppure di freddo, o di fame. E quelli che le battaglie, il freddo e la fame sono 
riusciti a superarli e a tornare a casa. Alcuni di questi sopravvissuti alla guerra, hanno raccontato a 
Cristicchi le loro storie; lui ne ha tratto un libro e una parte di quelle storie è stata raccontata quella 
sera di dicembre. 
I racconti erano molto intensi, intervallati da brani cantati dallo stesso Cristicchi. Lo spettacolo è 
stato molto toccante e particolare. La cosa che mi ha colpito maggiormente del palco sono state 
tutte quelle sedie messe in un mucchio, forse a indicare tutte quelle persone morte in guerra, e 
tutte quelle persone sopravvissute alla guerra ma che, in realtà, è come se una parte di esse fosse 
morta in guerra. 
Ai giorni nostri è molto importante parlare degli orrori che provarono tutte quelle persone che 
combatterono e morirono per assicurare un futuro migliore alle generazioni future. È importan-
te parlarne anche per ricordare gli errori del passato: dovrebbe testimoniarci gli orrendi massacri 
compiuti per scopi politici, economici, territoriali. L’uomo, a mio avviso, dovrebbe cercare di vivere 
in modo onesto e giusto, ma questo non sempre è possibile perché ci sarà sempre qualcuno che 
cercherà il conflitto, perché ormai la guerra è diventata uno strumento obsoleto nella risoluzione 
dei conflitti. Ho apprezzato molto il tema di questo spettacolo e mi ha fatto capire molte cose di 
cui prima ignoravo l’esistenza: ho capito che non bisogna cercare il conflitto bensì il dialogo e il 
confronto; bisogna rispettare tutti, persino il diverso, perché in fondo siamo tutti uguali, siamo fatti 
di ossa e sangue, figli dello stesso Dio. I capi di Stato devono cercare in tutti i modi di diffondere la 
pace, e un senso di fratellanza nei riguardi di altri Paesi, perché soltanto amando il diverso si potrà 
arrivare nel cuore di Dio. Invece questi capi, come Hitler, insegnavano l’odio e la violenza; erano 
favorevoli al massacro di persone considerate diverse. Cristicchi, insomma, ci ha regalato molto su 
cui riflettere: uno spettacolo sulla guerra per dimostrare che la guerra è inutile.

Marsida Mema

un’esperienza da provare

Profondo. L’aggettivo a cui penso quando si parla di questa vera e propria opera teatrale è profon-
do. Mio nonno è morto in guerra è uno spettacolo tratto dall’omonimo libro di Simone Cristicchi 
che narra diverse vicende vissute sulla pelle di quei soldati, quelle famiglie, quei bambini che la 
seconda guerra mondiale l’hanno vissuta.
Partendo dal racconto del nonno rinaldo, il celebre cantautore ha iniziato a raccogliere le testimo-
nianze di molte persone in tutto il Paese. Nelle sue produzioni, Cristicchi affronta argomenti molto 
forti, forse anche scomodi alla società, ancora oggi su certi temi un po’ omertosa. Sia il libro che 
lo spettacolo hanno come inizio un’introduzione molto particolare che fa capire al pubblico come 
un’esperienza simile possa cambiare una persona.

Mio nonno è morto in guerra, o almeno così mi ha raccontato.
Ché in guerra se non morivi fisicamente, moriva comunque
qualcosa dentro di te.
Mio nonno è morto in guerra, insieme a lui sono morti
gli ideali.

portano dietro un bagaglio troppo grande per poter essere capite e apprezzate da un mondo, quale 
quello dei media, che dà spazio solo alle cose leggere che non richiedono troppo sforzo mentale 
o emotivo, perché per poter affrontare queste storie vissute bisogna avere una certa preparazione 
mentale e fare uno sforzo per comprendere i veri disagi che la gente di quel tempo ha provato e 
non si può essere superficiali di fronte a queste verità. E tutto questo deve essere accompagnato da 
una riflessione. E per affrontare ciò bisogna essere abbastanza maturi.
Quindi ben venga che in Italia abbiamo artisti che si impegnano per portare avanti il patrimonio 
dei nostri nonni. 
E ben venga che la scuola contribuisca ad avvicinare i giovani a questo mondo, quale è il teatro, che 
regala emozioni e insegnamenti in modo diverso e innovativo. Perché la sensazione che si prova 
dopo aver visto spettacoli di un certo calibro, come questo, è di pienezza che aiuta ad arricchirti 
interiormente. 

 Serena Grispo

la storia si impara anche a teatro

«Mio nonno si chiamava rinaldo e, per fortuna sua e mia, non è morto in guerra. Partì come tanti 
altri per la campagna di russia, ma a differenza di molti riuscì a tornare indietro. Però per tutto il 
resto della sua vita ha sempre avuto freddo. Anche d’estate, seduto in terrazza in pieno sole, teneva 
una coperta sulle gambe e un giacchino sulle spalle, perché il freddo della guerra gli era rimasto 
dentro». Inizia così il monologo scritto e recitato dall’artista romano Simone Cristicchi intitolato Mio 
nonno è morto in guerra a cui erano presenti gli alunni della classe 4^A Igea dell’Istituto Tecnico 
Economico Paolo Sarpi. Questo spettacolo è un omaggio a suo nonno, rinaldo Cristicchi; e a tutti i 
nonni che furono costretti a lottare per l’Italia democratica. Nel libro da cui lo spettacolo è parte, vi 
sono raccontate 57 vicende di uomini che hanno vissuto sulla propria pelle l’agghiacciante e tragica 
esperienza della seconda guerra mondiale; a teatro ne abbiamo viste 14.
Cristicchi ha girato l’Italia alla ricerca dei pochi reduci rimasti disposti a rilasciare la propria testi-
monianza. Ha scritto questo libro per raccontare, ricordare e non dimenticare mai tutto ciò che 
gli uomini, come suo nonno, hanno subìto; i traumi, i pianti e la sofferenza che hanno dovuto 
sopportare per la nostra patria. È stato tuttavia difficile – come egli stesso ha raccontato durante 
l’incontro avvenuto a scuola – trovare delle persone pronte a donare la loro testimonianza in quanto 
era doloroso per molti di loro ricordare tutti gli episodi vissuti e rispolverare quei ricordi che per una 
vita intera hanno cercato di dimenticare e di lasciarsi alle spalle. 
Nel suo spettacolo Cristicchi decide di recitare 14 di queste esperienze dando vita ad ogni perso-
naggio, cambiando abito e cercando di dare voce a quelle testimonianze che meritavano essere 
ricordate. Cristicchi ha abbinato dei brani scelti dal repertorio di Fossati, De Gregori, Vian e anche 
dei canti popolari italiani, soprattutto alpini, e li abbina alle vicende recitate. Questo spettacolo è 
molto coinvolgente e istruttivo, soprattutto per noi giovani, per cercare di insegnare e far compren-
dere cosa volesse significare vivere durante il periodo della guerra; attraverso le voci di chi ha vissuto 
questi eventi possiamo imparare una parte della storia.
La storia la si apprende non solo leggendo i libri di scuola ma anche ascoltando racconti come 
questi; essi possono lasciare una traccia dentro di noi cosicché anche noi possiamo ribadire queste 
notizie. Tutti noi dobbiamo ricordare ciò che i nostri connazionali hanno affrontato per l’Italia, ver-
sando lacrime amare e sangue bollente.

Valentina Marsonetto, Nicuta Toma 
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la vita frenetica, con continue corse di qua e di la in cerca di un rifugio.
Sorpresa. Sorpresa è quello che ho provato, stupore per i ricordi che una donna di ottant’anni possa 
avere. Se penso a me stesso, di quando avevo circa dieci anni ricordo qualche aneddoto; lei no: di 
quegli anni si ricorda ogni singolo giorno, ogni singola emozione.
Mio nonno è morto in guerra, un libro, uno spettacolo, un’esperienza che ognuno di noi dovrebbe 
provare.

Maicol Mezzavilla

uno spettacolo per non dimenticare

Mio nonno è morto in guerra ha raccontato la storia di persone che portano, dopo anni, i segni 
incancellabili di quell’inferno che fu la seconda guerra mondiale.
Emozioni forti proprio perché Cristicchi ha messo in scena delle storie che erano, e ancora oggi 
sono, argomenti e vicende che toccano tutti noi; certo non direttamente, ma tutti sappiamo cos’è 
la seconda guerra mondiale: la conosciamo in base ai racconti dei nostri nonni o bisnonni, in base 
a qualche film visto o semplicemente dai libri di scuola che ce la raccontano prendendo in consi-
derazione solamente gli aspetti “tecnici” della guerra. L’autore, con questo spettacolo, ha dato 
invece valore e importanza a quelli che sono gli aspetti emotivi della seconda guerra mondiale; ha 
raccontato, attraverso storie reali, quelli che sono i sentimenti e gli stati d’animo di chi ha vissuto 
la guerra sulla propria pelle. Con ciò ha dato prova che la storia non è solo quella che raccontano i 
libri scolastici: la storia è quello che la gente vive in quel momento: le sofferenze, i dolori, la fatica, 
la speranza, la sopravvivenza, la voglia di vivere e la costante paura di morire. 
Cristicchi entra in scena recitando un monologo che fa da introduzione a tutto lo spettacolo. Poi 
si susseguono racconti, canzoni e sottofondi strumentali come colonna sonora delle singole storie; 
sono rimasta affascinata dal modo in cui riusciva a scandire le parole e ad interpretarle anche solo 
con il suono della sua voce. Testi a volte divertenti, a volte tristi; tutti con un sapore agrodolce che 
rendevano l’atmosfera ancora più suggestiva ed emozionante. Anche gli effetti luce mi hanno col-
pita in modo positivo: luci forti che pian piano si attenuavano hanno reso un forte impatto visivo 
e sensitivo. 
Ma ciò che in assoluto mi ha colpito di più sono state le sedie. Inizialmente non capivo il significato 
di quella catasta in fondo al palco; ma quando alla fine dello spettacolo Cristicchi ha preso ogni 
sedia mettendola davanti, una accanto all’altra, presentando i veri protagonisti della rappresenta-
zione teatrale, le persone che avevano raccontato le loro testimonianze di guerra, tra le quali anche 
il nonno dell’autore, le emozioni non potevano non farsi sentire. Tutte quelle sedie, una accanto 
all’altra, vuote, ma illuminate da una luce come se li seduti ci fossero le anime di chi ha raccontato 
la propria storia. Questo l’ho trovato il momento più forte, empatico e profondo dello spettacolo. 
Il giorno seguente Simone Cristicchi è venuto a farci visita nell’istituto Paolo Sarpi di San Vito al Ta-
gliamento per rispondere alle nostre domande. Si è dimostrato una persona molto umile, sensibile 
e con la voglia di stare tra i giovani per raccontare le sue esperienze e non solo. 
Sono stata molto soddisfatta di aver partecipato a questo spettacolo. Da quel 2 dicembre 2012 ho 
davvero capito che a teatro si possono portare emozioni uniche: la storia prende vita per ricordare 
a tutti, giovani e adulti, di non dimenticare, anche se passano mesi, anni, intere vite. Noi siamo la 
storia, ed è per questo che dobbiamo ricordare. 

Nicole Perini

Morto il fascismo, morto il comunismo.
Francia, Grecia, Albania, Russia.
Mio nonno ha fatto la Seconda guerra mondiale,
una maratona lungo l’Impero del Male.
[…]
Mio nonno muore ogni volta che un crimine resta impunito,
ogni volta che un massacro di innocenti viene rimosso,
ogni volta che qualcuno senza vergogna sputa
sulla nostra Costituzione,
ogni volta che un armadio viene girato con le ante
verso il muro.
Ogni volta che un bambino viene mutilato da una mina
che non sia di matita.
Ogni volta che il silenzio discende sulle masse che non sanno.
Mio nonno muore ancora di più in questi tempi di finta pace.”

ognuno di noi pensa di conoscere, almeno in generale, cos’è la guerra. È importante capire che un 
libro come questo può aprire gli occhi su temi importanti. Non libri di scuola, non testi storici; bensì 
un testo composto da cinquantasette aneddoti di persone che hanno donato incondizionatamente 
e con passione civile la propria testimonianza di vita.
Come scrive Cristicchi, questa è un’opera incompiuta per definizione; un’opera che se ognuno di 
noi sapesse arricchire con dei racconti dei propri nonni potrebbe diventare una delle più grandi 
ricchezze del nostro Paese. Infatti il vincitore del Festival di San remo dice: «L’idea di ricercare e 
raccontare queste storie nasce dal bisogno di colmare il silenzio di uomini e donne ammutoliti dal 
frastuono della Storia. Ma anche il silenzio di chi ha preferito tacere, per convenienza o per dimen-
ticare un dolore inenarrabile. Sono gli appunti di viaggio di un “ricercautore” che ha attraversato 
l’Italia, pronto ogni giorno ad ascoltare una nuova voce, felice di riempire quelle pagine bianche con 
l’inchiostro di un patrimonio inestimabile: gli anziani e la loro memoria».
Se esaminiamo il suo spettacolo, riusciamo a capire come, con grande destrezza, Simone sappia 
muoversi sul palcoscenico e con semplicità sappia mantenere sempre alta l’attenzione di tutti. Al-
ternando i racconti contenuti nel suo libro, alcuni sketch comici e alcune canzoni.
Personalmente mi ha colpito molto la storia di nonno rinaldo, un uomo che pur di tornare a casa 
propria sfida i ghiacci, la distanza, anche la paura. Arrivato a casa dalla gelida russia con un prin-
cipio di congelamento, fortunatamente sopravvive per raccontare la sua guerra: quello che i suoi 
occhi hanno dovuto vedere, ciò che le sue mani hanno dovuto toccare, quello che le sue gambe 
hanno dovuto scavalcare, ciò che il suo naso ha dovuto annusare. Tutto, ogni singola cosa di quel 
periodo che sembrava non finire mai. Quel periodo che gli ha lasciato il gelo dentro, quel periodo 
che ha fatto morire una parte di lui, forse la più importante.
La bellezza che noto in quest’opera è che ogni singola storia riesce a coinvolgere, me e i miei co-
etanei, in particolare, basti pensare che tutti i personaggi di tutti i racconti potrebbero benissimo 
essere i nostri amati nonni.
Dopo aver letto il libro, aver assistito allo spettacolo, e aver incontrato Simone; incuriosito ho pro-
vato a chiedere a mia nonna cosa si ricordasse della guerra, qualsiasi cosa: volevo mi raccontasse 
tutto, volevo sapere cosa si provasse, che pensieri le passassero per la testa in quegli anni. 
Ecco; in un solo momento ho capito tutto. Mi è bastato uno sguardo, il suo cambio di espressione 
repentino. La paura, ma non solamente la paura di cosa potesse accadere; anche quella di sapere, la 
paura di sapere cosa che, secondo alcuni, non avresti dovuto sapere. Mi raccontò i bombardamenti, 
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magazzino 18 in cui furono stipati i beni degli esuli dall’Istria. Ma una parentesi commossa la dedica 
alla canzone Ti regalerò una rosa, con la quale ha vinto il Festival di Saremo nel 2007: l’ispirazione 
– ci dice – gli è arrivata mentre si trovava in un ospedale psichiatrico. Questo pezzo racconta di An-
tonio, rinchiuso in questo ospedale perché ‘matto’ e quindi «incomprensibile e imprevedibile». An-
tonio, grazie a questa canzone, diventa il simbolo di tutti coloro ai quali è stata tolta la voce, come 
a lui. Nonostante la privazione della libertà e l’esperienza dolorosa della sofferenza mentale trova 
la capacità di affermare il proprio diritto a stare nel mondo e nelle relazione affettive. La canzone 
è un invito ad abbandonare la strada del pessimismo, a scoprire e riscoprire vite straordinarie. È un 
invito a non abbandonare mai le persone… Ed è un invito a noi a considerare sempre straordinarie 
le nostre vite. E a farne tesoro.

Ionela Sandru 

l’esperienza degli anziani è preziosa

La rappresentazione teatrale Mio nonno è morto in guerra, creato e messo in scena da Simone 
Cristicchi, è uno spettacolo toccante, che apre gli occhi e che ci fa sentire vicini ad una realtà così 
lontana come la seconda guerra mondiale. 
Attraverso racconti reali, che Cristicchi è riuscito a raccogliere da anziani di tutta Italia, è possibile 
avere una visione di quello che veramente i nostri nonni hanno provato sulla loro pelle in varie si-
tuazioni: nella fredda russia, nelle città bombardate, nei paesi privati di tutto... racconti delle volte 
divertenti, altre volte più tristi; storie comunque vere, che cambiano la visione di vedere le cose: 
fanno riflettere sul passato e sul presente; sulle nostre priorità e sui nostri bisogni. Questi racconti 
ci fanno riflettere inoltre sulla considerazione che al giorno d’oggi viene data agli anziani, a quanto 
loro abbiano da dire, da raccontare e da insegnare; e a quanto noi abbiamo solo da imparare. An-
che perché, senza di loro, oggi non saremo qui. 
Grazie Simone: tu e nonno rinaldo ci avete dato una bella lezione di vita!

Patrizia Zucchetto 

una specie di giornalismo di inchiesta

Prima ancora che lo spettacolo inizi, si nota la scenografia presente sul palco: 14 sedie accatastate, 
a simboleggiare le 14 storie che Simone Cristicchi avrebbe raccontato di lì a poco. Le storie sono 
di soldati che hanno combattuto in guerra, e che hanno qualcosa da dire sul mondo di allora e di 
oggi: e, spesso, nelle parole degli anziani, si celano saggezze della cui esistenza non ci rendiamo 
nemmeno conto, pur avendo spesso avuto la possibilità di saperne di più. Ma bastava solo chiedere.
Questo spettacolo è tratto dall’omonimo libro. L’autore, Simone Cristicchi, ha scovato queste testi-
monianze andando ad intervistare, di casa in casa, i vecchi soldati o i loro parenti in giro per l’Italia. 
Ha raccolto queste testimonianze in un libro, dopodiché ne ha estratte 14 da recitare a teatro. La 
sua performance è accompagnata da giochi di luce e da un pianoforte: questo crea già dall’inizio 
una bella atmosfera. Entra in scena Cristicchi che racconta, imita e canta le vicende che gli sono 
state raccontante: alcune comiche, che però lasciano dell’amaro in bocca, ed altre tragiche, che 
fanno addirittura venire la pelle d’oca. Il modo in cui le racconta è quasi ipnotico e non riesci a 
farti distrarre da nulla: vuoi solo ascoltare quello che viene dopo, sapere come la storia finirà. Per 
il successo di questo spettacolo è stato fondamentale il modo che ha avuto Simone Cristicchi di 
coinvolgere le persone che lo stavano ascoltando, alternando recitazione e canto. 

«Mio nonno è morto in guerra, almeno cosi mi ha raccontato», questa è la frase con la quale Simo-
ne Cristicchi apre il suo spettacolo e il libro da cui è tratto. L’autore ha raccolto storie di guerra sem-
plici, ma intense, per spiegare a un pubblico anche giovane cosa sia la guerra e le emozioni che ha 
provato chi l’ha vissuta in prima persona; e per ricordare, a chi c’era, cosa non dovrà mai più esserci.
Il palco era praticamente spoglio, se non per un mucchio di sedie accatastate alla rinfusa e un 
pianoforte: quasi a far capire che l’importante non era l’allestimento ma il significato delle storie. 
Da qui, emergono le grandi qualità dell’attore, che semplicemente con l’uso di qualche strumento, 
capo d’abbigliamento e della sua voce, riesce a ricreare situazioni ed emozioni vissute dai protago-
nisti delle storie e trasmetterle al pubblico. In maniera semplice, diretta ed efficace. Non c’è molto 
tempo per guardare l’orologio, durante lo spettacolo in scena: dopo le prime battute si è così coin-
volti che ci si aspetta di sentire i fischi dei proiettili o il rombo degli aerei o semplicemente il vento 
della steppa russa. E invece Cristicchi è solo, su quel palco. Ci sono solo lui… E le sedie.
Nello spettacolo erano inoltre presenti canzoni cantate da lui stesso e poesie recitate con passione 
al momento opportuno in modo da ammorbidire una tematica dura e violenta come la guerra. 
L’intento dello spettacolo è quello di avvicinare anche noi giovani a una realtà come quella della 
guerra che i nostri nonni hanno vissuto e di cui non sappiamo quasi nulla, con la speranza che certe 
brutalità non si ripetano più dopo le fatiche compiute per ripristinare la pace.

Kevin Bianchini, Riccardo Roiatti 

uno spettacolo insolito e profondo

Quando ci è stato proposto lo spettacolo Mio nonno è morto in guerra ho subito pensato ai soliti 
siparietti del libro, recitati da più attori. Invece no: tutt’altro che soliti siparietti.
Appena entrata nel teatro e ho occupato posto ho subito notato sul palcoscenico buio un insieme 
di sedie incastrate una sopra l’altra e al centro di queste una luce gialla. Soltanto alla fine della 
rappresentazione ne ho compreso il significato: il posto di tutti coloro che hanno avuto qualcosa 
da testimoniare nel libro di Cristicchi. Tra quelle sedie c’era anche una sedia per suo nonno rinal-
do, colui che l’ha fatto emozionare nell’ascoltare la sua storia: partì come altri per la campagna di 
russia, ma a differenza di altri lui ritornò. Per tutta la sua vita ebbe sempre freddo anche in piena 
estate perché il freddo della guerra gli è entrato dentro.
Il teatro inizia con l’occhio di bue sull’autore del testo. Era lui che recitava raccontando alcune delle 
storie del suo libro immedesimandosi nei vari personaggi. Ci ha trasmesso il dolore di una sorella 
che aspettava il fratello da sessant’anni, la rabbia di un sergente che pensava che non fosse giusto 
mandare i giovani in guerra ma gli anziani, i quali non avrebbero avuto nulla da perdere andando 
a combattere. Storie vere di ricordi, impronte nei cuori delle persone che hanno vissuto questi 
momenti e che non potranno mai svanire. Assieme a Cristicchi c’erano sul palco Michele ranieri – 
che suonava il pianoforte – e Gabriele ortenzi che suonava altri strumenti: essi creavano, di volta 
in volta, l’atmosfera più giusta per il tipo di racconto che sarebbe andato in scena. Uno spettacolo 
insolito e profondo, che ha fatto riflettere e commuovere con un sorriso l’intero pubblico.
Il giorno dopo l’autore del libro, Simone Cristicchi, è arrivato nella nostra scuola e noi abbiamo 
avuto l’opportunità di incontrarlo e parlare assieme del suo libro.
Lui ha iniziato con recitare l’introduzione del libro continuando con lo spiegarci com’è arrivato alla 
sua realizzazione. E racconta, Simone: si racconta tanto! racconta le sue storie, la sua vita in cam-
pagna fuori roma perché ha bisogno del silenzio; racconta le interviste svolte, gli aneddoti legati 
alla prima pubblicazione del libro; e ancora racconta i suoi progetti futuri legati a Trieste, le foibe e il 
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realtà provenivano dalla vasta tradizione italiana. Alle scene tristi si sono affiancate anche scene 
divertenti nelle quali Cristicchi, ha cercato di alleggerire una materia altrimenti troppo forte, dal 
punto di vista emotivo, contribuendo peraltro a mantenere viva l’attenzione del pubblico, che si è 
lasciato volentieri condurre attraverso la via tracciata dall’autore sorridendo, piangendo, lasciandosi 
incantare. È stato un spettacolo molto interessante e diverso da altri cui ho assistito. A mio parere 
anche più difficile di altri spettacoli dove gli attori devono immedesimarsi nella parte leggendo un 
copione e cercando di immedesimarsi, appunto, al meglio su quella parte, conoscendo un po’ le 
caratteristiche di quel personaggio e adattandosi a ciò che leggono. Cristicchi invece ha dovuto 
immedesimarsi su scene che non erano scritte su nessun copione: doveva narrare questi racconti 
cercando lui il modo migliore per immedesimarsi e trasmettere qualcosa al pubblico, senza cono-
scere perfettamente le caratteristiche di quelle persone ma basandosi soltanto su ciò che gli veniva 
raccontato da queste ultime. Anche per questa sua capacità di trasmettere molto al pubblico, lo 
spettacolo è stato divertente e toccante allo stesso tempo.

Martina Battistella
Classe 4^A Igea

il valore delle testimonianze

«Mio nonno muore ogni volta che un crimine rimane impunito, ogni volta che un massacro di inno-
centi viene commesso, ogni volta che il silenzio discende sulle masse che non sanno». È con questa 
poesia, che lo spettacolo Mio nonno è morto in guerra ha inizio. Questo spettacolo parla della 
seconda guerra mondiale, un evento storico che ha sconvolto tutta l’umanità, ma che purtroppo 
non tutti conoscono: o perché sono piccoli o perché si fa finta di niente. Questo evento si studia 
alle elementari, alle medie e alle superiori, però non gli si da tanto peso; lo si spiega e si studia solo 
per prendere un bel voto, come per un qualsiasi altro argomento; e non ci si immedesima mai in 
quella gente che è morta bruciata, soffocata in camere a gas, ecc... . Più di cinquanta milioni di 
morti in tutto il mondo; questo dovrebbe farci capire dove l’essere umano può arrivare. Meno male 
che ci sono dei sopravvissuti a questa guerra, che ci possono fornire delle testimonianze sui fatti 
veramente accaduti, vissuti sulla loro pelle; e così Cristicchi ha deciso di racchiudere nello spettacolo 
quattordici testimonianze diverse. Gente che ha sofferto la fame, che subisce ancora oggi il freddo 
che sentiva mentre tornava dalla russia; gente che pur di non dimenticare ciò che è accaduto, fa un 
ritorno al passato, alla sofferenza, raccontando la propria storia, con le lacrime sugli occhi. Queste 
cose tutti le devono sapere e basta dare importanza a cose più futili. È stato un periodo buio, di tra-
gedia, ma non per questo bisogna tacere, anzi bisogna parlarne molto di più. Non sapere è grave, 
ma il silenzio di oggi, rispetto a questo argomento, lo è di più.

Xhenisa Batalli

il significato della guerra

Simone Cristicchi, nella sua opera, Mio nonno è morto in guerra, affronta varie tematiche, prese da 
diverse testimonianze. Ancora oggi, le persone pensano solo alla guerra che aveva portato carestie, 
morti e miseria e non all’importanza che hanno avuto i soldati, che l’hanno vissuta nella loro pelle.
Molti soldati, dopo che sono ritornati in patria, difficilmente riprendono a vivere le loro semplici 
vite, perché ormai le loro non sono più semplici: sono diventate un incubo; e tante persone, dopo 
la guerra, hanno deciso di suicidarsi piuttosto che vivere con certi ricordi. Andare in guerra, significa 

Una storia toccante è stata La piastrina di Attilio dove viene raccontato il dolore della sorella di que-
sto soldato che non fece mai ritorno, ma che riuscì ad avere la piastrina militare di riconoscimento 
grazie ad una coppia di italiani che, a loro volta, se le erano fatte regalare da un signore russo, con 
la promessa che avrebbero fatto il possibile per restituirle ai familiari dei soldati dispersi. Sarebbe 
stato come un ritorno a casa per i soldati caduti in guerra. E così è stato, per la sorella di Attilio, che 
ha atteso quel ritorno per decenni.
Ad ogni racconto Simone dà un tono, un dialetto, un accento e un costume diverso, per far capire 
che ogni storia tra loro è diversa, ma che in comune c’è un dolore profondo, anche sotto il racconto 
più buffo. Il titolo rispecchia ciò che l’autore pensa: che anche se un soldato è tornato dalla guerra, 
una parte di lui è morta in essa. Inaspettato il finale dove viene rivelato che il protagonista di una 
delle sue storie è proprio suo nonno rinaldo, senza il quale lui non sarebbe qui.
Questo progetto è stato innovativo, perché l’autore in prima persona è andato a scovare le notizie, 
con spirito quasi da giornalista di inchiesta; il risultato è un libro toccante e uno spettacolo ipnotico 
che tra una risata e una lacrima lascia molto spazio alla riflessione su storie che spesso gli stessi 
parenti dei protagonisti non conoscono. Perché – semplicemente – non hanno mai chiesto… 
La guerra a noi viene raccontata tramite i libri di storia, i documentari con una serie di dati e di fatti 
fondamentali, in maniera oggettiva, ma nessuno aveva mai raccontato prima il dolore vissuto in 
prima persona dal cittadino qualunque: «schegge di vita vissuta»
Dietro le forti idee dei leader e gli ordini dei comandanti, c’era «un’umanità sofferente eppure soli-
dale, che combatte senza comprendere chi deve uccidere e per cosa deve morire».

Anna Cudia

nessun copione, se non la vita vera

Domenica 2 dicembre 2012 all’Auditorium comunale di San Vito al Tagliamento è andato in scena 
lo spettacolo teatrale Mio nonno è morto in guerra di Simone Cristicchi. In questa rappresentazione 
Cristicchi mette in scena ciò che lui stesso aveva scritto nel suo libro. 
racconta la storia di suo nonno, sopravvissuto, almeno fisicamente, alla Seconda Guerra Mondiale. 
Fisicamente perché Cristicchi stesso spiega, nella prima parte del suo libro, che una parte di suo 
nonno è ancora in guerra, che qualsiasi reato o giustizia incompiuta nel mondo fa ancora morire 
suo nonno. Dalle parole di questa introduzione si può dedurre chiaramente quanto dolorosa sia 
stata questa guerra, fin tanto da non riuscire a tornare a casa, per chi ne ha avuto questa la fortuna, 
salvando anche l’anima, oltre che il corpo. E Cristicchi racconta ancora di storie di altri superstiti, 
delle violenze che hanno subito, di quelle che non hanno vissuto in prima persona ma a cui hanno 
assistito; racconta la loro storia. 
La scenografia di questo spettacolo non era sfarzosa, almeno in apparenza. Era molto semplice, 
senza tanti colori: è servita molto alla buona riuscita dello spettacolo, innanzitutto perché non di-
straeva mai l’attenzione dal racconto; e poi, alla fine, quando Cristicchi, per onorare ancora questi 
superstiti, ha tolto dal mucchio alcune sedie dandogli vita con i nomi dei sopravvissuti alla guerra e 
posizionandole in riga sul palcoscenico, ha fatto esplodere l’emozione nel cuore di chiunque abbia 
assistito al monologo. Come ultima sedia ha posizionato quella con il nome di suo nonno e ha con-
cluso lo spettacolo rendendo omaggio a lui e ai suoi preziosi racconti. I veri protagonisti di quello 
spettacolo sono stati i superstiti dalla guerra che, attraverso i loro racconti narrati a Cristicchi, hanno 
voluto tramandare al pubblico un pezzo di storia.
Anche le musiche di questo spettacolo sono state scelte al meglio: musiche specifiche per spe-
cifiche scene, musiche che sembrava fossero state scritte proprio per quell’occasione mentre in 
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che ci hanno preceduto meritano. E anche se continua imperterrito a rinnovarsi stupendo, il teatro 
rimarrà sempre fedele all’emozione ed attento e sensibile di fronte alla storia, come ha dimostrato 
Cristicchi.

Giada Huda El Ghalemi 

un mondo senza la parola guerra

«Mio nonno è morto in guerra o almeno così mi ha raccontato». Così Simone Cristicchi apre una 
porta che collega il presente a quella parte di storia che a distanza di settant’anni ci rifiutiamo 
ancora di accettare. Il periodo della seconda guerra mondiale viene visto come una fase in ombra, 
difficile da raccontare o studiare per il semplice fatto che ancor oggi stiamo trascinando ricordi vivi 
e attuali di questa trageda che sentiamo, in un certo senso presente, nelle nostre vite. Il velo di silen-
zio e vergogna si scopre tristemente ogni 27 gennaio, ogni 25 aprile e viene ridisteso il giorno dopo. 
«Mio nonno muore […] ogni volta che il silenzio discende sulle masse che non sanno». Cristicchi 
lancia molte provocazioni con il suo libro e ancor più con lo spettacolo che ha messo in scena nel 
2012 e ha girato l’Italia nel 2013.
La gente davvero non sa o è stata educata a non parlarne? Ai racconti che ha raccolto con cura 
l’artista, le persone restano impietrite… Ma come mai, se la storia l’hanno studiata e ristudiata a 
scuola? Guardando reperti egizi e romani non si provano le stesse emozioni. Il fatto è che questi 
non sono armi, resti di armature medievali: sono reperti in carne ed ossa che non ci raccontano il 
libro ne il pensiero dei critici, ne la vittoria o la sconfitta.
racconta come la loro esistenza è stata distrutta a causa di un conflitto non voluto dalla gente, dai 
bambini, dai giovani che senza avere alternative si sono trovati coinvolti, partecipi e protagonisti. 
Cristicchi sa trasmettere bene, con le sue parole, i racconti dei reduci di guerra, dei civili che atten-
devano a casa il ritorno di un loro famigliare. Descrivendo le loro storie evoca nei lettori sentimenti 
cruenti, forti, che non fanno vedere le lacrime degli anziani che le narrano, ma il freddo, il ghiaccio 
della russia; i proiettili che passavano sopra le loro teste; il sangue, nei loro occhi. Una cosa che 
nessuno può togliere loro, ormai.Talvolta dovremmo chiudere i libri di storia e le recensioni dei critici 
per parlare e discutere di più con i nonni come nonno rinaldo Cristicchi, ascoltando con orecchie e 
cuore ciò che è davvero la guerra. Date, numeri e percentuali non ci fanno capire realmente l’errore 
commesso e il dolore provocato da chi in quelle date e numeri c’era. Abbiamo bisogno di leggere 
nei loro occhi la paura. Si, dobbiamo avere paura anche noi della guerra; e, come scrive Cristicchi 
nella dedica del libro, «costruire un mondo senza la parola guerra».

Nicole Lazzari 

eroi fra noi, non dimentichiamoli!

Della guerra vengono ricordate le battaglie, gli esiti con i rispettivi vincitori e vinti e i caduti. Gli 
innumerevoli caduti vengono periodicamente commemorati in giornate appositamente dedicate 
e onorati con corone d’alloro e tutto questo per non dimenticare. Ma in realtà qualcosa, o meglio 
qualcuno, è dimenticato, ignorato. 
I caduti spiritualmente, i caduti moralmente, chi è sopravvissuto e ha avuto la forza di tornare indie-
tro; loro sono ingiustamente finiti nel dimenticatoio delle nostre coscienze.
Abbiamo la cattiva abitudine di considerare eroe colui che è morto in trincea, congelato dal freddo 
della steppa russa fino a diventare tutt’uno con il suolo nemico; eroe invece è anche colui che è 

vivere episodi molto violenti e crudeli; significa vedere il proprio amico morire accanto a te, senza 
essere in grado di aiutarlo. Andare in guerra, significa camminare ore e ore in un paese sconosciuto 
con inverni molto freddi, senza disporre di mezzi sicuri e veloci o di una giusta alimentazione.
Andare in guerra, significa ritornare in patria con problemi fisici e psicologici, che ti portano alla 
pazzia, oppure ad isolarti dalla società. Ma tutto questo, quali vantaggi portò a queste persone che 
hanno partecipato? Niente !
L’unico riconoscimento che lo Stato dà, è una medaglia che riconosce il loro coraggio, ma in cam-
bio questi soldati, hanno perso parti del corpo, ma soprattutto hanno perso la loro anima, la loro 
voglia di vivere, e tutti i questi soldati hanno perso il valore della vita. Questo fatto, avviene in tutte 
le guerre presenti nel mondo, dove l’aver partecipato alla guerra, viene premiato con una semplice 
medaglia.

Sara Belhabchi 

il teatro: custode dell’emozione e del ricordo

Nell’immaginario collettivo, quando si pensa all’ambiente teatrale vengono associate automatica-
mente emozioni e sensazioni allegre ripensando ai primi spettacoli, messi in scena secoli fa, che 
nella maggior parte dei casi erano commedie.
A distanza di anni, invece, lo spettatore moderno si può imbattere anche in emozioni malinconiche 
che, nel giro di poche ore lo pervadono, portandolo in un’altra dimensione o, sarebbe più appro-
priato dire, in un’altra epoca storica come la Seconda guerra mondiale presentata dal cantautore, 
scrittore e attore romano Simone Cristicchi, tramite il suo spettacolo Mio nonno è morto in guerra 
andato in scena il 2 dicembre 2012 a San Vito al Tagliamento.
Il connubio tra le epoche passate della storia e il teatro non è nuovo ma la capacità e il genio dell’ar-
tista si possono riscontare non tanto quando si decide di portare in scena un argomento a noi quasi 
contemporaneo, come la Seconda guerra mondiale; ma quando si ha il coraggio di far rivivere sul 
palcoscenico il pianto, il dolore, la disperazione, la fame, la paura e la miseria che contraddistinsero 
qualsiasi individuo di quel tempo.
E questi stati d’animo sono unici e veri come lo sono i racconti, messi in scena, dei pochi sopravvis-
suti a quel periodo o dei parenti di quei soldati che a casa non ci sono più potuti tornare.
Chi è o chi è stato studente sa che, tramite i libri, si fa fatica a percepire le emozioni e i pensieri di 
quella società, dove la tessera del pane era uno dei pochissimi documenti che si portavano con sé 
e le limitazioni erano numerose.
Grazie allo spettacolo di Cristicchi si riesce non solo ad entrare in quell’epoca ma si può fare in 
modo di trasformare in propri i pensieri dei protagonisti, facendo in modo di far riflettere, in un 
ristretto arco di tempo, che non è una giornata storica come il 25 aprile, giornata della liberazione, 
in cui una parte della società odierna si ferma a pensare a ciò che è stata la nostra storia e a ciò che 
ha significato quella data solo perché glielo rammenta un calendario, un servizio al telegiornale o 
un libro scolastico.
Tutto questo è determinato dal fatto che delle emozioni e delle sensazioni malinconiche associati a 
momenti di riflessione escono allo scoperto di rado a causa di una superficialità emotiva, riguardo 
l’argomento guerra, della nostra società.
Ed ecco un altro aspetto importante che uno spettacolo come Mio nonno è morto in guerra è 
riuscito a compiere, anzi in cui solo l’arte in generale riesce: un esempio lo si ha nella musica tra-
mite le canzoni che hanno come tematica la storia. Tenere vivo il ricordo del passato per renderlo 
presente senza pensare che sia qualcosa di lontano da noi, portandogli il rispetto che solo le cose 
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momenti meno carichi di emozione, quando cantava, ad esempio, anche se i canti erano comun-
que ‘a tema’ sulla guerra; avevano la funzione di smorzare la tensione e di unire insieme parole e 
ritmo. L’emozione in quei momenti era diversa: più smorzata, rilassata, quasi gioiosa, nonostante 
la tematica sempre presente; un’emozione personale e soggettiva comunque, che solo quando 
si ascolta una canzone si può provare perché dentro di noi ogni ritmo fa nascere un qualcosa di 
diverso. Unendo queste tre passioni (l’ascoltare, il cantare e il recitare), Cristicchi è riuscito a creare 
un vortice di emozioni che solo chi l’ha vissuto riesce a capire.

Giulia Marcocchio 

Quando un artista si mette in gioco

«Mio nonno muore ogni volta che il silenzio scende sulle masse che non sanno. Mio nonno muore 
ancora di più in questi tempi di finta pace…». Due frasi che ci hanno accompagnato e che ci ac-
compagnano e non lasciano per niente indifferenti di fronte a quello che ci è accaduto, e che molto 
spesso dimentichiamo; o peggio ancora: rifiutiamo tutto questo.
Il sipario si apre sulla scena con 14 sedie, che raccontano di 14 piccoli grandi eroi che hanno com-
battuto con dignità le loro ragioni. Non sono storie tutte uguali ma hanno un dolore profondo che 
non si può descrivere, un dolore che però accomuna tutti per lo stesso motivo: la guerra.
Simone Cristicchi, sul palcoscenico, dà vita ad ogni singolo personaggio e ad ogni singolo ricordo, 
che non bisogna e non si deve dimenticare per nessuna ragione al mondo; anzi bisogna conoscere 
e approfondire, per evitare che possa succedere ancora, ancora e ancora.
Cristicchi dà vita ad ogni singola voce e ad ogni singolo pensiero di donne, uomini, persone dell’e-
sercito; fa rivivere ogni situazione come se fosse reale suscitando emozioni che non si possono 
nascondere, accentuandole con delle canzoni di De Gregori e Fossati contrapposti a quei rumori dei 
bombardamenti che ti invadono il cuore e l’anima.
Quello di Simone Cristicchi, è stato uno spettacolo insolito, che non ci si aspetta da una persona 
che ha partecipato a Sanremo, e che non ti aspetti in quel modo: certo un po’ spettinato, come ha 
detto lui, ma così umile come noi persone normali mai avremmo creduto. Simone è una persona 
che non vuole dimenticare quello che è successo anni fa e noi dovremmo imparare dalle persone 
grandi, dagli artisti come lui che non esitano a mettersi in gioco. 

Valentina Salvemini 

capire il passato

Mio nonno è morto in guerra uno spettacolo di Simone Cristicchi, un cantautore italiano. Attraverso 
questo spettacolo l’autore è riuscito ad emozionare e commuovere il pubblico; persino le persone 
meno sensibili sono state colpite dalle sue canzoni, dal suo modo di recitare. Perciò chiunque abbia 
avuto la possibilità di andare a vederlo, non può essersene pentito perché ne è valsa veramente la 
pena. Dietro tutte le parole, le frasi che l’autore ha usato ci sono dei significati di grande valore, 
molto importanti, ma anche difficile da capire fino in fondo poiché nessuno di noi ha vissuto quei 
momenti storici. Vedendo la rappresentazione teatrale di Simone Cristicchi, e sentendo tutto quello 
che ha detto, ci dobbiamo sentire veramente fortunati di vivere in un paese nel quale c’è ancora 
la pace, poiché ancora oggi molte persone hanno le stesse paure di tanti anni fa, in altre parti del 
mondo. Per questo motivo non possiamo capire cosa significa andare là dove la tua vita può finire 
in ogni secondo, lasciando la famiglia, la propria casa, la città senza sapere se mai tornerai. E nel 

sopravvissuto agli scontri e agli attacchi nemici, ferito o addirittura mutilato e con il gelo che ormai 
è penetrato all’interno delle sue ossa, ha avuto la lucidità e la forza di riprendere il cammino verso 
casa, sfidando il dolore e le intemperie, con la speranza, a volte vana, di ritrovare gli affetti che era 
stato costretto ad abbandonare e semplicemente auspicando che un giorno qualcuno, mosso da 
semplice curiosità oppure dal desiderio di conoscere per non dimenticare, si sarebbe intrattenuto 
con lui chiacchierando per qualche ora.
Questo è quello che ha fatto Simone Cristicchi, un uomo di spettacolo che, mosso dai ricordi dei 
racconti di nonno rinaldo, reduce dalla campagna di russia, ha intrapreso una carriera a lui poco 
familiare: quella di scrittore e in particolare quella di scrittore della memoria. 
Cristicchi ha fatto sì che quattordici memorie, quattordici storie diverse compresa quella di nonno 
rinaldo «che per tutto il resto della sua vita ha sempre avuto freddo, anche d’estate, seduto in 
terrazza in pieno sole» riprendessero vita per raccontare la storia dal punto di vista di chi, apparen-
temente, ce l’ha fatta.
Ma in realtà ha fatto molto di più. Quelle storie, quel bagaglio culturale, ha deciso di metterle a 
disposizione di tutti prima con il libro Mio nonno è morto in guerra e poi mettendo in scena uno 
spettacolo che ormai ha attraversato tutta Italia.
ognuno di noi dovrebbe fare un po’ come Simone: dedicare almeno un po’ del suo tempo a questi 
eroi, a queste grandi lezioni di storia che hanno insegnato qualcosa direttamente sulla pelle di chi 
le ha vissute, senza essere mediate o commentate da autori o da critici. Non interessarsi significhe-
rebbe far morire per la seconda volta queste persone.

Elisabetta Lus

unire delle passioni per creare emozioni

Simone Cristicchi, conosciuto ai più come cantante, meno come scrittore e attore, è l’artefice delle 
emozioni provate durante il suo spettacolo Mio nonno è morto in guerra. Sul palco, l’autore e 
attore ha deciso di unire insieme le sue passioni e le sue molteplici abilità per creare qualcosa di 
significativo, un qualcosa per cui non si potesse più dimenticarci di quegli anni che hanno segnato 
così brutalmente la nostra storia più recente. 
Durante l’incontro avvenuto il giorno dopo allo spettacolo, ci ha spiegato quanto sia importante 
ascoltare le persone e quello che hanno da dire, specie gli anziani, con il loro enorme bagaglio di 
conoscenze e di esperienze. Per questo nel suo libro ha trascritto fedelmente una serie di testimo-
nianze che ha raccolto per fissare le storie di ognuno di loro. Inserite tutte con un filo logico ma 
completamente diverse tra di loro, già ad una prima lettura suscitano curiosità e un’attenzione 
particolare ad ogni minimo dettaglio, tanto che anche il lettore meno esperto finisce con il farsi 
catturare da quelle parole scritto nero su bianco, al punto di illudersi di vivere quelle storie sulla 
propria pelle.
La stessa emozione si è provata anche durante lo spettacolo: all’inizio è entrato in scena recitando 
quei versi che sono trascritti anche all’inizio del libro: tanto basta per ipnotizzare gli spettatori, che 
da quel momento non riusciranno più a distogliere l’attenzione da quel che avviene sul palco. Sulla 
scena Cristicchi ha riportato solo 14 dei 52 racconti; l’argomento, la guerra, irrompe prepotente 
nelle coscienze di ognuno: non è facile da ascoltare senza provare una profonda pena per quelle 
persone – uomini, donne, bambini – che si ritengono fortunate perché almeno possono raccontare 
e rendere giustizia a tutte quelle persone che invece non ce l’hanno fatta. Cristicchi recita come 
se fosse davanti ad uno specchio ed effettivamente così è stato: erano i nostri occhi a fungere da 
specchio, essendo tutti puntati immobili e silenti su di lui. Il tutto si è comunque alternato a dei 
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questi racconti interessanti sketch nei quali, fedelmente sostenuto dai suoi folti ricci neri, imperso-
nava un generale che a ritmo di rap inneggiava alla guerra, mitigando la triste atmosfera. Il risultato 
era una giusta miscela di humour e malinconia, empatia e riso, così che noi ignari spettatori siamo 
stati proiettati in un mondo di povertà e persecuzione e gelo mortale, accompagnati da un sotto-
fondo di pianoforte.

Giulia Francescutto

riso e commozione

Mio nonno è morto in guerra è uno spettacolo tratto dall’omonimo libro di Simone Cristicchi, è 
infatti lo stesso scrittore a narrare le vicende di 14 reduci della Seconda Guerra Mondiale attraverso 
un monologo che racconta di ogni personaggio. Il palcoscenico è quasi spoglio: ci sono delle sedie 
accatastate che racchiudono una luce fioca a rappresentare la speranza di quelle persone che, no-
nostante tutto, non l’hanno mai persa ed è anche grazie a quella speranza se adesso vivono molte 
altre persone, come lo stesso Cristicchi che è appunto il nipote di uno di questi. Cristicchi alterna 
storie tristi a storie più leggere, per sdrammatizzare un po’ la sofferenza e per strappare al pubblico 
qualche sorriso dopo la commozione per quanto appena ascoltato.
Le storie sono anche arricchite da interpretazioni canore, sia di canti alpini sia di brani di musica 
leggera (di Fossati e De Gregori, tra gli altri), così da permettere al pubblico di riflettere sulle parole 
e comprendere quello stato d’animo che nessuno al giorno d’oggi ha mai provato. Lo spettacolo si 
conclude con un ringraziamento da parte di Cristicchi che dispone 14 sedie una a una sul palco e 
ringrazia ogni testimone perché è grazie a loro se ha potuto realizzare questo spettacolo. 
Questo spettacolo mi è piaciuto perché è stato molto emozionante; Cristicchi è riuscito a raccontare 
quel dolore tanto simile alla morte che si sovrappone alla vita di ogni personaggio, riducendo la vita 
a un soffio di speranza.

Michela Pagura

l’atrocità e assurdità della guerra

Anche quest’anno la nostra professoressa di inglese ci ha invitato ad assistere ad alcuni spettacoli 
teatrali che rientrano nel progetto Adotta uno spettacolo.
Il giorno 2 dicembre 2012 abbiamo avuto l’onore di essere tra il pubblico dello spettacolo di Simone 
Cristicchi Mio nonno è morto in guerra, rappresentato a San Vito al Tagliamento.
L’autore era conosciuto come cantante, almeno io credevo fosse solo un cantante e in seguito 
uno scrittore, ma ho scoperto con questo suo tour che è anche un attore teatrale. Lo spettacolo è 
costituito da quattordici racconti di sopravvissuti alla Seconda Guerra Mondiale. Cristicchi ha inter-
vistato alcuni reduci fra cui suo nonno. Per raccontare le storie, l’attore cambia tonalità di voce e 
abbigliamento in modo tale da interpretare al meglio i personaggi che descrive.
Il titolo dello spettacolo non va inteso in modo letterale, ma morale; questo perché suo nonno non 
è veramente morto in guerra, ma è come se lo fosse perché è morto dentro. L’autore dice, appunto, 
nel corso della rappresentazione: «se mio nonno non fosse tornato a casa dopo la guerra, io non 
sarei nato». Il suo desiderio è quello di raccontare la vita dei nostri bisnonni che hanno combattuto 
per la nostra libertà, cosa che spesso ci dimentichiamo e sottolineare l’atrocità e l’assurdità della 
guerra.
Cristicchi inserisce canzoni di altri cantanti, fra cui De Gregori, per descrivere in modo diverso le 

caso in cui riuscissi a tornare, non trovare più quel che un giorno hai lasciato: trovare solo una città 
deserta, triste, senza vita.
Che triste pensare a tutta l’ingiustizia, la cattiveria che domina molti paesi. A tanti di noi fa pena 
solo vedere un animale soffrire. Molti di noi stanno male quando ci muore il cane, il gatto o qualsiasi 
animale che abbiamo; figuriamoci vedere una persona cara soffrire in questo modo, sapendo di 
non potere fare niente.
Ma dove era il cuore di quelle persone che uccidevano così tanta gente? Non pensavano a tutto 
il male che facevano? Cristicchi, attraverso il suo libro, il suo spettacolo, ha cercato di farci capire 
almeno un po’ dell’orrendo passato che ha dominato il mondo. Un passato che i nostri nonni non 
potranno mai dimenticare poiché, così come diceva l’autore, Nella guerra se non morivi fisicamente, 
moriva qualcosa dentro te.
Una frase di un grande significato e solo attraverso essa, magari, molti di noi sono riusciti final-
mente a capire il perché della tristezza negli occhi dei propri nonni; il perché dei loro lunghi silenzi 
e sospiri nel momento in cui raccontavano il loro passato. Per questo motivo la popolazione di oggi 
deve lottare per fare si che non si ripetano le tragedie del passato perché Cristicchi, oltre a una 
lezione di storia, ci ha offerto una grande lezione di vita.

Andreea Trifas 

Classe 5^C p

una giusta miscela di humour e malinconia, empatia e riso

Cristicchi propone uno spettacolo alternativo e avvincente nella sua originalità. Da sempre il can-
tautore ha saputo allietare il pubblico con brillanti canzoni, apprezzate più per l’acutezza dei testi 
che per la melodia, e allo stesso tempo con monologhi recitati con maestria. Il tema di Mio nonno 
è morto in guerra non è però, come si deduce dal titolo, un piacevole gioco di frasi e parole ac-
compagnate da musica, ma molto di più. Cristicchi ha voluto, aiutato dalle sue capacità recitative 
e canore, tenere viva nel pubblico la memoria della guerra, non con frasi buttate là da un ragazzo 
trentacinquenne che quegli anni neanche li ha vissuti, ma con testimonianze accuratamente raccol-
te da italiani che hanno ancora vive sulla propria pelle le cicatrici del dolore di quel tempo.
Cristicchi si presenta in scena con un mucchio di sedie ammassate, al cui centro vi è una luce, quasi 
fosse lì a simboleggiare un fuoco che arde e brucia. Insieme a lui, un pianista e un collega che im-
provvisa accompagnamenti con strumenti vari. La voce greve, il tono rassegnato, lo sguardo rivolto 
al vuoto, ma allo stesso tempo convinto e deciso. «Mio nonno è morto in guerra, o almeno così mi 
ha raccontato. Ché in guerra se non morivi fisicamente, moriva comunque qualcosa dentro di te.» 
Così ha iniziato, e in un crescendo di sentimento e nostalgia ha trasportato il pubblico nel mondo 
riportato in vita dai ricordi di molti anziani che con queste memorie ancora convivono. racconti 
tristi, a tratti tragicamente comici, scioccanti, e, per chi come me non si rende ancora conto di 
cosa significa veramente guerra addirittura inverosimili. E a rendere la recitazione più coinvolgente, 
l’aggiunta di canzoni in stile Alpino per la patria, che completavano e integravano le storie narrate, 
con l’immancabile accompagnamento strumentale.
Storie speciali, come quella di Attilio, tornato a casa dopo oltre sessant’anni insieme alla sua pia-
strina. o come la storia di rodolfo e Gigetta, che non sono mai riusciti a ritrovarsi, allontanati per 
sempre dalla pazzia fanatica nazista, o come tante altre persone che hanno patito la fame, il gelo, 
hanno perso persone care, non ce l’hanno fatta più ma sono ancora qui per raccontarlo.
L’amaro lasciato da queste parole viene alleggerito dall’abilità del cantautore di saper intervallare a 
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stesse cose potrebbe semplicemente raccontare; ma così hanno provocato un maggior impatto 
emotivo. Per questo è accompagnato da un pianoforte, una fisarmonica e spesso c’è un sottofondo 
musicale. Lo spettacolo così strutturato è risultato molto coinvolgente.
Infine Cristicchi chiude lo spettacolo con un discorso di Calamandrei disponendo quattordici sedie 
vuote, una a fianco all’altra; ciò ha fatto un effetto sconvolgente perché i personaggi raccontati 
sembravano così reali, che le sedie vuote ci hanno ricordato la tragedia vissuta da queste persone 
e causato un senso di vuoto e di tristezza dopo aver capito l’orribile esperienza che i soldati della 
Seconda Guerra Mondiale hanno passato. L’interpretazione di Cristicchi ha reso più vivo il libro di 
cui lui stesso è autore.

Mara Zorzi

Classe 5^A Igea

I.S.I.S. P. SARPI
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«Siete pronti? Sì? Allora cominciate, un minuto di rivoluzione, via!» Comincia così, con 1800 chi-
lometri percorsi attorno al sole, il grande spettacolo di Paolini sulla vita di Galileo Galilei, «quello 
col nome uguale al cognome». Qui, anche il pubblico, inizialmente spiazzato, capisce che non si 
metterà in scena un semplice monologo ma un dialogo, un lungo (più di due ore) percorso che l’at-
tore intraprenderà con il pubblico stesso attraverso la grandiosità del padre della scienza moderna. 
Come? L’unico modo di raccontare un uomo così grande è parlare della sua vita, immedesimarsi in 
lui e ripercorrerla con ordine per comprenderne le opere, le decisioni, i gesti. 
Il pubblico apre lo spettacolo, letteralmente: due persone vengono chiamate sotto il palco, a leg-
gere passi dell’opera massima di Galilei, il Dialogo sopra i due massimi sistemi, e così comincia il 
cammino biografico. Diventato ormai il personaggio, Paolini apre il sipario, e una palla sospesa, 
unica scenografia, comincia ad oscillare, e oscillerà per l’intera durata della rappresentazione, in un 
perenne movimento suggestivo che è dato interpretare ai presenti. 
Paolini ha l’abilità di immetterci nel clima culturale dell’epoca, fortemente caratterizzato dal rappor-
to tra scienza e religione: se l’ambito del pensiero e quello spirituale sono, ai nostri tempi, separati, 
allora non era così; Galilei si trova ad operare in un contesto in cui la Chiesa detiene l’egemonia 
sulla ricerca scientifica, e ciò rappresenta un ostacolo alla diffusione delle sue teorie, in quanto è 
forte il legame dell’istituzione ecclesiastica con la teoria geocentrica tolemaica. Il Dialogo rappre-
senta, infatti, un tentativo di accreditare la teoria eliocentrica in modo imparziale, inscenando una 
conversazione tra tre intellettuali; ma il Sant’Uffizio non esita a metterlo all’Indice e, dopo un primo 
avvertimento, Galileo si trova infine costretto all’abiura. 
Così, viaggiando attraverso la vita del genio, il pubblico entra in contatto con quello che era il 
pensiero totalmente nuovo di Galileo, il primo a introdurre un metodo nella scienza basato non 
solo su ragionamenti astratti ma su dimostrazioni pratiche, meccaniche per l’appunto. Paolini rac-
conta della considerazione che il matematico aveva per il dubbio, della sua capacità di elaborare 
e rielaborare la teoria del pendolo, anche a vecchiaia inoltrata.... e lo fa con assoluta disinvoltura, 
sfoderando tutta la sua versatile teatrale ricca di dialetti, neologismi e imitazioni; il tono di voce 
e la mimica sono le sue armi, e le usa tutte, fino in fondo, aiutandosi con giochi di luce ed effetti 
audio che contribuiscono alla perfetta riuscita di ogni scena. ITIS Galileo non è uno spettacolo per 
studenti, o perlomeno non solo... non si parla di principi o leggi, non si parla di fasi metodologiche, 
per tutta la serata Paolini non pronuncia una sola data... ITIS Galileo è uno spettacolo per tutti, è la 
storia di come un uomo si sia messo contro la sua stessa chiesa per amore della scienza, di come, 
neppure nel momento della resa dei conti, ormai cieco e costretto a rinnegare le proprie idee, ab-
bandonasse questo amore. 
«oh ecco quello che ha varcato l’aria, quello che ha generato il cielo, cha ha discorso alle stelle, e 
trapassato margini del mondo, e fatto svanire le fantastiche muraglie delle seconde, delle ottave, 
delle none, delle decime sfere, dei vani matematici e dei filosofi volgari. Ecco quello che ha aperto 
i chiostri della verità che a noi aprirsi possano, che ha nudata la ricoperta e velata natura, che ha 
donato gli occhi alle talpe, che ha illuminato ciechi che non potevano fissare l’immagine sua da 
tanti specchi che da ogni lato, da ogni lato, gli si opponevano. 

Itis Galileo

storia di un uomo

Itis Galileo
di e con Marco Paolini 
consulenza storica Giovanni De Martis  
consulenza scientifica Stefano Gattei
Maniago, Teatro Comunale Giuseppe Verdi 
21 febbraio 2013 

Percorso “Il Teatro delle Idee”
Liceo Scientifico E. Torricelli – Maniago
Classe 4^B
Coordinatrice: Prof.ssa A. Poggioli

Gli studenti della Classe 4^B del Liceo Torricelli



il
 t

ea
tr

o
 d

el
le

 i
d

ee
 -

 l
a

 r
eP

u
b

b
li

c
a

 d
i 

u
n

 s
o

lo
 g

io
r

n
o

299

il
 t

ea
tr

o
 d

el
le

 i
d

ee
 -

 i
ti

s 
g

a
li

le
o

Ecco quello che ha sciolto la lingua ai muti, che non sapevano, che non ardivano esplicare gli intri-
cati sentimenti, ecco quello che ha varcato l’aria penetrato il cielo dicendo ‘… eppur si muove!’». 

Samuele Dell’Aspro e gli alunni della classe 4^B

Liceo Scientifico E. TORRICELLI
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Un pubblico amante di spettacoli comici, accompagnati dal canto e dalla recitazione, può gradire 
notevolmente Oblivion show 2.0: il sussidiario. Questa rappresentazione è stata molto apprezzata 
perché non ha mai annoiato, rimanendo coinvolgente in tutte le sue ‘scenette’, e inoltre, è stata fa-
cile da capire, grazie anche ad un lessico di base adatto a tutte le età. I miei più sentiti complimenti 
vanno ai protagonisti di questo spettacolo, molto abili nel canto e nella recitazione. Essi si servivano 
di molti costumi, tutti diversi tra loro e spesso lontani dal modo di vestirsi attuale; disponevano di 
alcuni oggetti piuttosto semplici (riutilizzati più volte con scopi diversi) ma assai efficaci. La riuscita 
dello spettacolo è stata favorita anche da un sapiente uso di luci e suoni e da uno schermo nel quale 
scorrevano delle foto e delle scritte. 
Sono stato molto contento di aver partecipato a questo spettacolo. I protagonisti sono stati molto 
bravi ed era facile seguire lo spettacolo. Al termine il pubblico ha dato il via ad un incessante ap-
plauso, che fa capire come sia stata apprezzata l’opera.

Luca Aprilis

uno spettacolo per tutti

Il 26 marzo 2013, presso il teatro Pier Paolo Pasolini di Casarsa, è stato presentato lo spettacolo Il 
sussidiario degli oblivion, sotto regia di Gioele Dix. Uno spettacolo apparso, sin dal primo momen-
to, alquanto avvincente, grazie alla bravura dei cinque attori polivalenti che alternano scene di can-
to a scene con piccole coreografie, per poi passare al mimo. Vista la prevalenza delle scene cantate, 
lo spettacolo si potrebbe quasi considerare un musical. Per quanto il genere sia stato decisamente 
comico e un po’ canzonatorio, si sono potuti identificare passi di poesie italiane, ‘stravolte’ in paro-
dia. La capacità di cambiare personaggio da una scena all’altra è stata notevole, come dimostra, ad 
esempio, il passaggio dalla scena indiana iniziale alla satira politica proposta in conclusione.
Le scenografie, costituite da pochi oggetti base, sono state azzeccate e hanno contribuito a creare 
quell’atmosfera non troppo ‘pesante’ che faceva soffermare l’attenzione dello spettatore sulle in-
terpretazioni. L’uso dei giochi di luce, al contrario, ha avuto maggior importanza nelle varie scene. 
Il sussidiario è uno spettacolo adatto ad un pubblico di tutte le età che si propone di intrattenere 
e di donare un sorriso. Di facile comprensione, può essere apprezzato da tutti coloro che sono 
affascinati da questo genere di interpretazioni e riesce, forse, a strappare qualche risatina anche ai 
più ‘severi’.

Sharon Chessa, Linda de Giusti 

interessante, divertente e coinvolgente

Lo spettacolo presentato dagli oblivion è stato interessante, divertente e coinvolgente. Non mi 
ha ricordato una recita, ma più che altro un musical, perché, salvo gli intervalli tra un ‘numero’ e 

oblivion show 2.0: il sussidiario

una bella esperienza con un ottimo spettacolo

Oblivion show 2.0: il sussidiario
di Davide Calabrese e Lorenzo Scuda  
con gli oblivion 
regia di Gioele Dix
Casarsa Della Delizia, Teatro Pier Paolo Pasolini 
26 marzo 2013 

Percorso “Il Teatro delle Idee”
Liceo Scientifico Le Filandiere –  
San Vito al Tagliamento
Classi 1^G, 2^B
Coordinatori: Prof. Franco Colussi,  
Prof.ssa E. Marzotto

Locandina realizzata dagli studenti del Liceo 
Scientifico Le Filandiere – classe 2^B
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La rappresentazione, durata circa un’ora e mezza, è stata diretta da Gioele Dix, comico italiano 
famoso per i suoi sketch a Zelig, ed è stata interpretata da cinque soli attori, tre uomini e due don-
ne, aventi ognuno un ruolo da protagonista. Lo spettacolo non è la classica tragedia o commedia 
che ci si aspetta quando si va a teatro; è piuttosto un insieme di sketch. Gli attori hanno messo in 
scena piccole divertenti coreografie e canzoni, ma anche qualche dialogo. I brani musicali proposti 
sono stati interpretati con il testo modificato, oppure intonati seguendo la base musicale di un’altra 
canzone. L’apertura dello spettacolo è stata molto divertente in quanto gli attori hanno recitato, 
parodiandoli, alcuni versi tratti da famose poesie di Giacomo Leopardi. Gli oggetti di scena non 
erano molti, al contrario dei costumi, che i protagonisti cambiavano a seconda degli sketch che 
interpretavano. È uno spettacolo adatto a tutte le età, perché non presenta scene di violenza ed è 
in prevalenza comico. La rappresentazione si è conclusa, fra le risate del pubblico, con una parodia 
de I promessi sposi, eseguita in soli 10 minuti; sullo sfondo uno schermo presentava immagini di 
altri gruppi teatrali che hanno proposto la stessa rappresentazione in modi sempre diversi. La com-
pagnia continuerà a portare il suo spettacolo in molti teatri italiani per far divertire il pubblico sui 
temi che ogni giorno affronta e che fanno parte della nostra normalità.

Emily Moretti 

una vera maratona di risate e divertimento 

È uno spettacolo comico molto originale che si basa su parodie rappresentate in vari sketch in cui 
tutti gli attori hanno un ruolo importante. Graziano Borciani, Davide Calabrese, Francesca Follo-
ni, Lorenzo Scuda e Fabio Vagnarelli, oltre alla capacità di recitazione, hanno dimostrato di avere 
doti canore notevoli, soprattutto nello sketch in cui hanno mescolato vari stili musicali come per 
esempio nei brani di Lady Gaga e Johann Sebastian Bach. Nel corso dello spettacolo gli attori 
sono sempre in movimento; tra uno sketch e l’altro non c’è mai grande attesa e questo rende la 
visione molto piacevole e scorrevole. In questo show gli attori giocano con la musica e le parole, 
con la letteratura e l’attualità, tra comicità e satira, in una vera maratona di risate e divertimento. 
Vengono proposte rivisitazioni di grandi opere letterarie come i ‘trailer cinematografici’ de L’infinito 
di Leopardi e de La cavallina storna di Pascoli, la Divina Commedia di Dante fino ad arrivare ai Pro-
messi sposi di Manzoni. Questo show si può considerare un modo allegro per avvicinare i giovani 
alla cultura. 

Marta Zadro  

da vedere!

Lo spettacolo Il sussidiario, per la regia del famoso comico di Zelig Gioele Dix, interpretato dalla 
compagnia teatrale degli oblivion Show, è stato proposto al Teatro Pier Paolo Pasolini di Casarsa 
della Delizia la sera del 26 marzo 2013. Ne sono stati protagonisti Graziana Borciani, Davide Cala-
brese, Francesca Folloni, Lorenzo Scuda e Fabio Vagnarelli.
È difficile definire questa rappresentazione scenica un ‘spettacolo classico’ perché presenta aspetti 
comici, parti ballate, cantate, recitate… I generi ai quali si avvicina di più sono quello comico-
parodico e il musical; di fatto uno dei ‘protagonisti’ è proprio la musica. 
Lo show è iniziato con delle citazioni di poesie varie, tra le quali L’infinito e A Silvia di Giacomo Leo-
pardi, per continuare con numerosi sketch, alcuni dei quali si ripetevano più volte. Gli attori usavano 
basi di canzoni famosissime e ne facevano parodie, ovvero ne cambiavano il testo. La vera e propria 

l’altro, tutte le parti erano cantate. È stato strabiliante vedere come gli attori sono riusciti a mixare 
generi musicali completamente diversi e a cambiare intonazione vocale all’improvviso. Hanno tro-
vato un modo bizzarro e irriverente di fare teatro. Lo spettacolo, applauditissimo, ha confermato 
ulteriormente la bravura e l’impegno dei cinque interpreti. È stato molto carino da parte del gruppo 
riproporre alla fine un loro numero assai conosciuto, I promessi sposi in 10 minuti, che in realtà non 
era previsto (o forse sì?) ma che il pubblico (me compresa) ha gradito moltissimo. I cinque attori 
hanno fatto un lavoro straordinario nel creare divertenti parodie di opere famose e nel realizzare 
brani musicali in cui prendono in giro la società d’oggi affrontando i temi più disparati, e forse è 
stata questa la chiave del successo della serata.

Ingrid Cominotto 

uno spettacolo corale

Lo spettacolo Il sussidiario degli oblivion Show è stato diverso da come me lo sarei aspettato. Era 
basato sulla musica, ma soprattutto si proponeva di far divertire ogni spettatore in sala. Non c’era 
un personaggio principale e un antagonista, tutti e cinque gli attori avevano la stessa importanza 
all’interno dello spettacolo. La scenografia non era particolare, ma era arricchita da effetti di luce 
differenti. Inoltre, a seconda dello sketch, i protagonisti si cambiavano velocemente d’abito e uti-
lizzavano numerosi oggetti. Gli argomenti trattati durante lo spettacolo erano diversi e non erano 
legati da un filo logico. Infatti lo show è iniziato con dei versi di Giacomo Leopardi ed è finito con 
la satira politica. È stato veramente sorprendente e divertente.
Gli oblivion sono un gruppo originale e le loro proposte sono adatte ad un pubblico di tutte le età.

Anna Dall’Agnese 

caro diario…

Caro diario,
oggi sono andata per la prima volta, insieme a tutti i miei compagni di classe, a vedere uno spetta-
colo divertentissimo a Casarsa della Delizia: Il sussidiario degli oblivion Show.
Ci eravamo appena sistemati sulla balconata del teatro quando, improvvisamente, una voce dal 
palco ha iniziato a recitare la parodia di importanti versi della letteratura italiana. Durante tutto lo 
spettacolo, tra uno sketch e l’altro, era impossibile non trovare divertenti gli artisti specialmente le 
loro canzoni e il modo buffo in cui si erano vestiti. Questa rappresentazione non è stata per niente 
recitata come me la immaginavo tanto che alla fine alcune mie amiche e io ci siamo scattate una 
foto con i cinque attori che si meritano tutti i miei complimenti! Vorrei stare ancora un po’ con te, 
ma è ormai tardi e devo andare a dormire... domani finirò di raccontarti il resto! Buonanotte, tua 
Giulia. 

Giulia Franco

adatto a tutte le età!

Al Teatro Pier Paolo Pasolini di Casarsa della Delizia, il 26 marzo alle ore 20.45, è stato presentato 
lo spettacolo teatrale Oblivion Show 2.0: il sussidiario.
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fantastico, eccezionale, superbo

Fantastico, eccezionale, superbo. Non vi sono altre parole per descrivere uno spettacolo così bello 
e di così grande qualità. Lo spettacolo, che ormai ha fatto il giro di tutta Italia passando per grandi 
palcoscenici come il Manzoni di Milano, è finalmente approdato al Teatro Pierpaolo Pasolini di Ca-
sarsa della Delizia, la città del vino. I cinque attori Graziano Borciano, Davide Calabrese, Francesca 
Folloni, Lorenzo Scudo e Fabio Vagnarelli hanno iniziato lo spettacolo a sipario chiuso, citando 
L’infinito di Leopardi e la Cavallina storna di Giovanni Pascoli e arrivando poi a un grandissimo finale 
recitando i Promessi sposi in dieci minuti. La capacità che sicuramente contraddistingue questi ar-
tisti è stata quella di riuscire a combinare canzoni di grandi artisti, passando da Bach ai famosissimi 
Nirvana e dal Quartetto Cetra ai Nomadi, a temi di attualità e politica unendo l’ironia ai tristi pro-
blemi che affliggono il nostro paese e la vita di tutti o giorni. Di certo sono stati in grado di portare 
una ventata di sorrisi a tutte le persone presenti nel teatro.

Morassut, M. Viero

uno spettacolo che fa anche riflettere sulla nostra realtà quotidiana

Gli oblivion sono cinque artisti definibili come cantanti, attori, cabarettisti e comici. Girano da te-
atro in teatro proponendo il loro originalissimo modo di recitare. Il loro nuovo spettacolo, Oblivion 
show 2.0: il Sussidiario, con la regia di Gioele Dix, comprende musica e comicità, ma anche parodia 
e cabaret. Il tutto è accompagnato dalla satira che spazia nella musica e nel linguaggio dello show. 
Gli oblivion hanno una sorprendente capacità vocale e interpretativa, molto professionale e precisa. 
raccontano storie epiche o semplici avvenimenti quotidiani giocando continuamente con la musica. 
Il più delle volte stravolgono i testi di famose canzoni, altre si cimentano in virtuosi esercizi di stile. Il 
loro repertorio musicale è molto ampio; dalla musica classica (es. Bach) al pop (es. Michael Jackson), 
dal canto gregoriano al rap. I temi dell‘innovativissimo spettacolo sono molteplici: alcuni vengono 
attinti dalla letteratura italiana, come ad esempio Dante, Alessandro Manzoni e Carlo Collodi. Im-
portante è anche la denuncia di alcuni temi di attualità e i riferimenti a una società che assomiglia 
sempre di più a una vera e propria parodia di se stessa.
Il ritmo dell‘intero show è frenetico, con sketch della durata di pochi minuti, ma sufficienti al pubbli-
co per cogliere il messaggio principale. Lo spettacolo parte con un brano creato da loro e intitolato 
Tutti quanti voglion fare lo yoga: la canzone ridicolizza la recente mania dello yoga, visto come 
risolutore dello stress quotidiano.
A nostro parere è un musical molto coinvolgente che riesce ad intrattenere un pubblico vario: è uno 
spettacolo divertente, apparentemente leggero, ma è evidente la grande preparazione teatrale e 
musicale del gruppo. È uno spettacolo che porta anche ad una riflessione sulla realtà quotidiana, 
sulle sue problematiche che coinvolgono un po’ tutti in questo periodo difficile. Ma il merito degli 
attori è quello di raccontare il tutto allegramente e ironicamente.

Sofia Maddalena 

avvincente, divertente e geniale

oblivion. Una parola che racchiude nel suo insieme un simpatico gruppo di attori-cantanti dediti 
soprattutto di spettacoli musicali. Gli oblivion sono un gruppo comico, nato a Bologna agli inizi del 
duemila, formato da cinque simpatici ragazzi, che si esibiscono nei teatri italiani con le loro opere. 

rappresentazione è iniziata con un brano che trattava di argomenti come lo yoga e lo stress e con 
gli attori travestiti come se fossero stati in un musical di Bolliwood (India).
Per il resto, lo spettacolo è proseguito con grande scioltezza e si è chiuso in bellezza con la recita de 
I promessi sposi in dieci minuti, accompagnata dalla proiezione di altre rappresentazioni del roman-
zo date in diverse parti dell’Italia. Dopo averlo visto, vorrei consigliare ad ognuno di voi di provare 
questa esperienza perché vi assicuro che ne vale la pena.

Silvia Mentesana

Perfetto per distrarsi dai problemi quotidiani… almeno per un paio d’ore

Oblivion Show 2.0: il sussidiario è uno spettacolo teatrale particolare e innovativo: non segue infatti 
una trama, ma è semplicemente un insieme di sketch comici collegati tra di loro. Questi sketch 
si basano su canto, ballo e recitazione, ricordando un po’ un musical; sono frequenti le parodie, 
soprattutto di canzoni famose adattate alla situazione cambiando delle parole. A rappresentare lo 
show, un gruppo teatrale formato da cinque soli attori, due donne e tre uomini (Graziana Borciani, 
Davide Calabrese, Francesca Folloni, Lorenzo Scuda, Fabio Verganelli), aiutati da uno staff tecnico e 
con la regia di Gioele Dix. Lo spettacolo inizia con dei finti ‘trailer cinematografici’ di film inventati 
da loro sulla base di alcuni romanzi famosi. Prosegue con la proposta di una canzone molto simpa-
tica, intitolata Tutti quanti voglion fare yoga, che si può trovare anche su You-Tube. Poi è il turno 
di una rappresentazione sintetica della fiaba di Pinocchio e della Divina Commedia. Non poteva 
mancare un po’ di satira politica, verso la fine dello spettacolo, che viene apprezzata anche perché 
non troppo calcata. Per concludere la rappresentazione, un must degli oblivion: I promessi sposi in 
dieci minuti. È uno spettacolo fantastico, che riesce a trovare il lato comico di ogni cosa, a cui vale 
davvero la pena assistere; uno show che riesce a distrarre da quelli che possono essere i problemi 
quotidiani, che regala risate vere, in un paio d’ore che sembrano volare.

Alessandra Minatel 

un allestimento molto apprezzato

Lo spettacolo allestito a Casarsa della Delizia al Teatro Pier Paolo Pasolini, la sera del 26 marzo 2012 
alle ore 20.45, ha suscitato piacere e soddisfazione in ogni persona che ha avuto modo di vederlo. 
Graziana Borciani, Davide Calabrese, Francesca Folloni, Lorenzo Scuda e Fabio Vagnarelli ne sono 
stati i cinque bravissimi protagonisti, supportati da un abile staff tecnico per le luci, i suoni e i co-
stumi. Gli sketch proposti sono stati vari, tutti costruiti su temi musicali. Si sono potute apprezzare 
alcune favole, alcune rivisitazioni comiche di qualche noto romanzo e alcune sfide che venivano 
giocate sulle parodie di canzoni molto famose. Le musiche erano di vario stile, da quello indiano al 
rap, dal classico al pop. La parte più nota dello spettacolo è stata però quella dedicata al romanzo 
di Alessandro Manzoni, I Promessi sposi, rappresentati in 10 minuti con un pizzico di comicità. I 
protagonisti si sono dimostrati bravi a recitare, cantare e soprattutto ad interpretare ruoli diversi. Le 
luci e i suoni, adatti ad ognuna delle situazioni presentate, hanno reso ancor più piacevole la visione 
dello spettacolo. L’allestimento è stato molto efficace e la recitazione alquanto gradevole tanto da 
assicurare il divertimento di tutto il pubblico presente. 

Asia Stolfo, Ilaria Tolusso 

Classe 1^G
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Essi sono specializzati soprattutto nel realizzare parodie di canzoni famose, in particolare di canzoni 
italiane; tra quelle ‘remixate’ dagli oblivion, troviamo melodie famose come per esempio L’emozio-
ne non ha voce, Questo piccolo grande amore e La canzone del sole, le quali, grazie solamente a 
qualche parola cambiata, assumono comicità e originalità.
Certamente, però, il loro cavallo di battaglia sono I Promessi sposi in dieci minuti. La mia fortuna è 
stata proprio quella di riuscire ad assistere a uno spettacolo degli oblivion, ma soprattutto anche di 
poter ‘gustare’ la loro opera di maggior successo. Difatti, poco tempo fa, al Teatro Pier Paolo Pasoli-
ni di Casarsa, si è esibito il gruppo e nell’ultima parte dello spettacolo ci hanno proprio deliziato con 
romanzo storico di Manzoni in soli dieci minuti. La particolarità dell’opera è che questa viene realiz-
zata esclusivamente con la musica, modificando canzoni di importanti cantanti e musicisti italiani. Il 
risultato è stato sorprendente: infatti durante lo spettacolo molte volte il pubblico (e anche io) scop-
piava a ridere a crepapelle. La cosa però che mi ha più colpito e impressionato è stata la facilità con 
la quale i cinque artisti si ricordavano le parti e il copione, senza nessuna incertezza o indecisione. 
Comunque i dieci minuti, nel suo complesso, sono stati molto positivi perché riassumono il romanzo 
e inoltre è risultato un metodo valido e divertente per ripassarlo. Tuttavia, direi che comunque non 
si può capire la storia se prima non la si studia attraverso i libri. Infatti lo spettacolo è un modo per 
sorridere riguardo la storia. ritornando al mio commento, ribadisco quello detto in precedenza, 
ovvero che I Promessi Sposi (almeno quelli riassunti in dieci minuti) sono un’opera importante e, so-
prattutto se interpretata da artisti bravi come gli oblivion, diventa un lavoro ben fatto che fa anche 
divertire la gente. Per cui mi vengono ora in mente tre semplici aggettivi che potrebbero descrivere 
l’opera degli oblivion: avvincente, divertente e geniale. Avvincente perché nel complesso il risultato 
è stato positivo e ha avuto pure molto successo in tutta Italia, scuole comprese; divertente perché è 
assolutamente una rappresentazione spassosa e piacevole; e infine, perché no, geniale per il fatto 
che sono geniali anche i cinque attori/cantanti. A mio parere, non è da tutti pensare a un lavoro del 
genere, modificare canzoni al fine di trasformarle in descrizioni della storia e recitare il tutto. Quindi 
per questo non solo l’opera, ma anche gli oblivion sono geniali e possiedono una grande quantità 
di inventiva e fantasia, che potrebbero utilizzare in futuro per altre opere. Sarebbe, secondo me, 
un vero peccato se gli oblivion sparissero. riassumendo il tutto in sole dieci parole: uno spettacolo 
veramente interessante, distensivo per tutti gli spettatori casarsesi.

Giovanni Venaruzzo

Classe 2^B

Liceo Scientifico LE FILANDIERE
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La Polvere. Polvere che avvolge tutto, eterna, che toglie il respiro giorno dopo giorno, presenza in-
quietante tanto nella città di Casale Monferrato quanto nella scena. La “Malapolvere”, termine con 
cui la Curino evoca il problema dell’uso sconsiderato dell’amianto (asbestos), entra dappertutto, 
s’insinua tra le fessure, tra i pannelli, unici elementi presenti sul palco.
La scenografia infatti risulta piuttosto spoglia, ma efficace: i video e le immagini assumono un 
ruolo fondamentale, accompagnano le parole e le completano allo stesso tempo. Anche se a volte 
rischiano di distrarre il pubblico, essi sono inizialmente cupi e sfocati, fino a diventare sempre più 
incalzanti e definiti, come il discorso della Curino, che parte da lontano per poi arrivare, in un cre-
scendo di drammaticità, a quella che è l’attualità, la realtà più inquietante. 
Malapolvere non è la solita rappresentazione teatrale, non è uno dei molti esempi di teatro pen-
sato per puro intrattenimento, ma porta in scena, sotto forma di denuncia, tematiche di scottante 
attualità che in genere non vengono trattate. L’opera di Laura Curino si propaga analogamente al 
diffondersi della polvere e le sottrae spazio informando la popolazione. Non si parla, però, di un 
pubblico qualunque, poiché il messaggio che viene comunicato (e rappresentato) non è così sem-
plice e banale come potrebbe sembrare. È necessario un gruppo di persone attente, interessate, 
informate (almeno in parte) sull’argomento che viene spogliato del suo mistero solo sul palco. Co-
munque, la caratteristica più importante che si deve assolutamente possedere per assistere a questo 
spettacolo è la cognizione del ruolo fondamentale che Malapolvere assume all’interno di questo 
nuovo e alternativo mondo, quello del teatro civile. Lo spettatore deve riconoscerne la vera natura 
e viverlo, non solo in sala, con sguardo, udito e mente rivolti esclusivamente verso colei che li può 
guidare a una ‘sapiente’ libertà. Infatti l’attrice/autrice è la luce che rivela la presenza della polvere; 
ed è così che gli occhi offuscati di quella parte della società privata della consapevolezza di ciò che 
continua ad accadere ora vedono! 
Laura Curino ha, infatti, assolto pienamente al suo compito di mediatrice. Partendo dal presuppo-
sto che il linguaggio verbale è fondamentale per interagire con gli spettatori, è riuscita a rendere 
partecipe il pubblico e a trasferirgli il pathos dei personaggi. L’intonazione non è mai lasciata al 
caso, corrisponde e caratterizza le parole, conferendo un tono ora più austero nei momenti di 
maggiore intensità, ora ironico e apparentemente sereno in altri. Lo spettacolo dà modo di apprez-
zare l’estrema elasticità della Curino nell’interpretazione dei vari ruoli. Fa della sua voce il costume 
del personaggio che interpreta, fondendosi con esso per lasciargli la parola. L’attrice, mischiando 
fantasia e realtà, dà voce ai simboli della città, personificandoli e facendoli interagire tra di loro.
Attraverso i personaggi si narra la storia di Casale Monferrato, visto che ognuno di essi parla del 
periodo immediatamente successivo rispetto a quello raccontato dall’altro.
È quasi paradossale la conversazione tra l’albero del parco e lo scultore Bistolfi, personalità di spicco 
nel panorama cittadino, dove il primo difende il progresso e sostiene utilità e bisogno della fabbrica, 
nonostante il “polverone” causato; mentre il secondo non è affatto persuaso dai vantaggi prove-
nienti da essa e gli riesce difficile credere che la polvere sia del tutto innocua.
La parola passa quindi all’aspirapolvere americana Hoover, simbolo del progresso tecnologico. Que-
sta inizialmente muove una critica verso l’arretratezza italiana, lamentandosi della mancanza di altri 

Malapolvere

la(s)bestia di casale

Malapolvere
veleni e antidoti per l’invisibile
un progetto di Laura Curino, Lucio Diana 
con Laura Curino 
ricerche di Luca Scarlini
Pordenone, Teatro Comunale Giuseppe Verdi 
16 aprile 2013 

Percorso “Il Teatro delle Idee”
Liceo Scientifico M. Grigoletti – Pordenone
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elettrodomestici, per poi felicitarsi per la smodata quantità di polvere presente in casa.
In seguito dicono la loro il Po, i vari agenti atmosferici e le mitologiche Idriadi, le ninfe abitanti dei 
corsi d’acqua. Il fiume è infuriato, poiché è stufo di sopportare tutte le angherie perpetrate dagli 
umani, che scaricano i rifiuti nel suo greto e non fanno che inquinare senza ritegno, ma, nonostante 
tutto, gli altri lo vogliono convincere a continuare a rifornire d’acqua il paese. Le persone non sono 
tutte malvage: solo alcune di loro non rispettano l’ambiente. Perché punire tutti?
A questo punto è il turno della statua equestre di Carlo Alberto, posta nella piazza centrale. Prima 
prende la parola il cavallo, che critica la fabbrica e la sua politica omertosa e disonesta; poi intervie-
ne il cavaliere, che dapprima fa lo gnorri e nega ogni responsabilità sua e dei successivi proprietari, 
ma alla fine è costretto dall’insistenza del suo destriero ad ammettere la gravità della situazione. 
Afferma inoltre che i cittadini potranno vincere la loro battaglia contro la fabbrica solamente se 
saranno tutti uniti.
Parla poi la torre civica, che, essendo la più alta costruzione della città, si erge sopra la coltre di pul-
viscolo che ricopre Casale. Grazie alla sua altezza ha potuto seguire fin dal principio i danni causati 
dall’amianto, e non si astiene dalla critica verso i costruttori e i padroni della fabbrica.
Ultimo a testimoniare è il castello, che grazie alla sua particolare struttura (le finestre sono strana-
mente ad altezza d’uomo) ha potuto vedere il notevole lavoro svolto dal sindacato della fabbrica 
durante gli anni nelle stanze del palazzo di fronte, senza risparmiare le parole d’elogio.
Per quanto riguarda il linguaggio del corpo, l’attrice riesce con la sua mimica e il suo atteggia-
mento stravagante a concentrare efficacemente su di sé l’attenzione del pubblico. In alcuni casi il 
movimento e l’espressività enfatizzano le parole, dando voce ai sentimenti dei casalesi; in altri casi 
risultano volutamente esagerati al fine di sdrammatizzare senza svalutare un argomento così scon-
volgente da essere tuttora discusso. Ad esempio il suo modo istrionico di saltellare e parlare per-
fettamente a ritmo con le immagini crea un’atmosfera di tensione e inquietudine, mentre le azioni 
sceniche del ballo hanno la funzione di mettere in evidenza il contrasto rispetto alla profondità del 
tema trattato. Polvere alla polvere…
In conclusione, il messaggio che si vuole trasmettere è di speranza o di disperazione? La scelta di 
ricorrere più volte alla mitologia è piuttosto insolita, poiché ci vuole una certa capacità per poter 
fondere il mito con i concetti attuali, dote che tuttavia la Curino possiede. Del resto, se si fa rife-
rimento agli errori umani, a come l’uomo stia portando alla distruzione della sua stessa specie e a 
come tuttora persista nei propri sbagli, risulta insensato distinguere passato, presente e futuro, dato 
che le bestialità della natura umana non hanno tempo. La protagonista dà in un primo momento 
fiducia all’uomo, prendendo come esempio Edipo, che con la sua intelligenza e la conoscenza 
della domanda, ha liberato la città di Tebe dal dubbio. Per poi fingere che sia possibile riporre le 
speranze in un unicorno salvatore che mai potrà esistere, che mai potrà soffiare via gli strati di pol-
vere assassina. E se fino a questo momento l’illusione ci ha accecati, nella maledizione finale ogni 
apparente verità si polverizza. Ispirata dalla Bibbia e trascinata dalla rabbia, ecco una donna che si 
scatena contro un invisibile misero granello di polvere, alludendo forse ai responsabili della tragedia 
casalese, forse all’intero genere umano. «[…] Si dia come pioggia al tuo paese sabbia e polvere, che 
scenderanno dal cielo su di te finché tu sarai distrutto». 

A. Bragagnolo, L. Coletto, J. Corsunov, M. Cozzarin, L. De Piero, E. Del Pup, M. Gerometta, G. Girardi,  
S. Grande, S. Marini, E. Moisa, Xh. Mullahi, A.Nadin, S. Pavan, N. Perosa, A. Pezzutti, M. Pignat, E. Pitton, R. Solari                                                   
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liberi libri: a proposito dell’incontro con Piero dorfles

Lettura, libertà, pensiero, cultura e solidarietà sociale: questi i temi fondamentali trattati da Piero 
Dorfles nel bellissimo incontro che si è tenuto il 30 ottobre 2012 a Pordenone in un gremito tea-
tro Verdi. Il celebre critico letterario, noto al grande pubblico soprattutto per la partecipazione al 
programma televisivo Per un pugno di libri, ha regalato a noi giovani le sue riflessioni in merito 
all’attuale svalutazione della cultura e dei relativi processi di solidarietà, integrazione e crescita. 
Dorfles ha esordito con un significativo excursus sulle diverse modalità di lettura adottate nel corso 
dei secoli: dalla consuetudine medievale di leggere in pubblico e ad alta voce testi di contenuto 
esclusivamente religioso ed etico, fino all’attuale prassi della lettura individuale e silenziosa di libri 
sulla base di una libera scelta dei contenuti. Tale libertà favorisce lo sviluppo del pensiero astratto e 
promuove quindi percorsi di consapevolezza e di affermazione dello spirito critico. La produzione 
e la circolazione dei libri stanno alla base della cultura di ogni paese, perciò, per garantire un reale 
progresso intellettuale, dovrebbero essere accessibili a tutti. La vera democrazia – sostiene Dorfles 
– consiste nell’offrire a tutti le stesse possibilità di partenza e questo è possibile solo mediante la 
scuola pubblica (libera e gratuita): che purtroppo ha subito, a diversi livelli, una forte svalutazione 
proprio negli ultimi decenni, con la conseguenza di un progressivo declino della società nel suo in-
sieme, a cui non si riconosce più la capacità di esprimere intelligenza e creatività. Secondo Dorfles, 
inoltre, a ciò si deve aggiungere il venir meno, nei cittadini, di quello spirito di rivalsa e di afferma-
zione di sé che aveva invece caratterizzato le persone negli anni difficili del secondo dopoguerra, 
quando tutto era da costruire e nulla era dato per scontato o già acquisito. Un’ulteriore aggravante 
è data poi dalla perdita del senso della solidarietà sociale unita ad un’eccessiva tolleranza nei con-
fronti di una certa illegalità. La medicina per far fronte a questa situazione di degrado è, secondo 
il critico, la ri-valorizzazione della scuola (e degli insegnanti) come luogo della costruzione dello 
spirito critico e dell’identità di cittadini, capaci di liberare energie creative e di praticare la cultura 
della legalità e della solidarietà. Piero Dorfles è un uomo deciso e diretto: il suo pensiero si articola 
con forza, è incisivo e complesso: di una complessità motivante, capace di trasmettere energia 
costruttiva, soprattutto a noi giovani, chiamati ad agire con impegno e responsabilmente in una 
realtà migliore, ancora da costruire. 
P.S. Un consiglio di lettura? Pinocchio di Carlo Collodi, libro dell’Italia unita, romanzo di formazione 
e di crescita individuale e sociale.

Gianluca Capoduro, Mauro Di Pietra, Lisa Doro, Daniele Basso Valentina, Giulia Zuliani

Classe 5^A

Coordinatrice Prof.ssa S. Fabretto

Liceo Scientifico M. GRIGOLETTI
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Percorso “La lezione del leggere”
Incontro con Piero Dorfles 
Pordenone, Teatro Comunale Giuseppe Verdi 
30 ottobre 2012

Percorso “Teatro e Cinema”
Incontro con Masolino D’Amico
Pordenone, Teatro Comunale Giuseppe Verdi 
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Percorso “Il teatro delle idee”
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Pordenone, Teatro Comunale Giuseppe Verdi 
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non solo approfondiscono la loro conoscenza del teatro, ma riescono anche a studiare meglio l’au-
tore o l’opera in questione, in quanto è sicuramente più semplice ricordarsi di una rappresentazione 
che non di un testo scritto su di un libro. Senza contare il fatto che tali testi sono spesso commedie, 
come ad esempio La bottega del caffè di Goldoni o Un marito ideale di oscar Wilde, che sono 
quindi anche molto divertenti e gradevoli, oltre che istruttive.
oltre che allo studio di autori e opere, il teatro offre anche una buona occasione per migliorare 
la conoscenza di lingue straniere, attraverso la visione di commedie o musical in lingua originale, 
come ad esempio la rivisitazione di Romeo e Giulietta o West Side Story. L’unico inconveniente 
di questo tipo di spettacoli è il fatto che, a differenza dei film, essi non permettono la visione di 
sottotitoli e quindi la comprensione non risulta sempre agevole, inconveniente che viene però in 
parte risolto nelle rappresentazioni musicali, dove la presenza di canzoni, molto spesso note come 
nell’esempio del musical biografico The Beatles, aiuta non poco gli studenti.
Ma il teatro in ambiente scolastico non si limita ad aiutare gli studenti nell’ambito dello studio 
letterario, in quanto esistono spettacoli diversi, come ad esempio ITIS Galileo di Paolini, che, pur 
parlando di fatti e persone inerenti al programma scolastico della classe quarta, non assomigliano 
a una lezione in classe e permettono di apprendere, in maniera decisamente diversa dal solito, 
nozioni di molteplici materie, dalla storia alla fisica.
In definitiva, la visione di opere teatrali, così come altre forme di rappresentazione, dovrebbe essere 
sempre presente all’interno di un programma di studi, sia per avvicinare i giovani a forme di intrat-
tenimento spesso sconosciute o incomprese, sia per aiutare gli studenti nello studio di programmi 
troppo spesso grigi e ministeriali.

Christian Marinelli

teatro e cinema tra modernità e tradizione

Negli ultimi decenni si è verificato un notevole calo di presenze a teatro. Questo fenomeno va ri-
cercato nel fatto che molti preferiscono utilizzare nuovi strumenti di educazione culturale come ad 
esempio il cinema. Ma perché questo è più frequentato?
Uno spettacolo teatrale può sembrare più coinvolgente di un film in quanto gli attori recitano dal 
vivo sul palcoscenico e non dietro uno schermo. Se però questi non sono di grande livello e non 
possiedono una buona capacità recitativa, lo spettacolo risulta noioso e quindi difficile da seguire. 
La scenografia di una recita teatrale è spesso limitata e inoltre il passaggio da una scena all’altra, 
con la chiusura delle luci, toglie per qualche secondo l’attenzione del pubblico.
In un film invece questo passaggio è immediato, la concentrazione dello spettatore non viene mai 
distolta dalla pellicola. Il coinvolgimento è reso maggiore dalla possibile presenza di effetti speciali, 
dall’ingrandimento dell’inquadratura e dalla maggiore qualità dell’audio. Inoltre, con la recente 
introduzione della tecnica 3D, la scena prende vita e lo spettatore si sente come all’interno del film. 
Il cinema offre infine una vasta gamma di generi differenti, tra cui l’azione, il fantasy e i cartoni 
animati che il teatro non può proporre, proprio perché la scena è statica, i personaggi sono umani 
e non è possibile effettuare montaggi o effetti speciali.
Ma allora è giusto abbandonare definitivamente il teatro, chiudendogli il sipario? Sicuramente è 
comprensibile la scelta di preferire il cinema al teatro, da parte di quanti sono alla ricerca di emo-
zioni forti ed immediate, in continua evoluzione. Ma è evidente che questo non debba implicare 
l’eclissarsi del teatro, una delle prime forme artistiche e culturali sviluppate dall’uomo, che ancora 
oggi subisce il suo fascino nato ai tempi dell’antica Grecia.

Carlo Bressan

il rapporto tra il teatro e il cinema: a proposito dell’incontro con Masolino 
d’amico

Il teatro e il cinema sono sempre stati una sorta di intrattenimento per un pubblico vasto, hanno 
avuto la stessa origine: il romanzo. Il romanzo ha dato vita al teatro e il teatro ha dato vita al cinema; 
per questo motivo, hanno avuto gli stessi autori e delle storie o racconti in comune, ad esempio 
William Shakespeare. Il teatro è un romanzo raccontato e recitato davanti ad un pubblico, perciò 
gioca molto sul movimento del corpo per trasmettere il messaggio; il cinema è sempre un romanzo 
raccontato e recitato ma davanti ad una macchina da presa quindi è anche sufficiente uno sguardo 
per trasmettere il messaggio, come sostiene il critico teatrale e letterario italiano Masolino D’amico.
Il teatro riporta la semplicità dei fatti, mentre il cinema sfrutta in maniera indeterminata la fantasia 
e gli effetti speciali. Ad esempio nel Romeo e Giulietta di Baz Luhrmann, la storia è ambientata 
nell’immaginaria Verona Beach invece che nella Verona, italiana e settecentesca di Shakespeare.
Il Principe Escalus invece ricoprire il ruolo menzionato nel suo nome, ovvero quello di Principe, nel 
film è un capo di Polizia interpretato da un attore di colore; Paride che nell’opera giace morente, nel 
rifacimento cinematografico non morirà ed infine le spade utilizzate per seminare morte e distru-
zione tra le famiglie rivali, vengono sostituite da delle pistole. Il cinema è al passo con la tecnologia 
e con le innovazioni: infatti in pochi anni si è passato dal cinema muto, al bianco e nero per poi 
infine arrivare al cinema in 3D; invece il teatro sembra che sia arrivato al suo culmine: non ha ne 
una modernizzazione ne un’innovazione.
Forse è proprio per questo motivo che la generazione d’oggi preferisce più il cinema anziché il tea-
tro; o forse è una questione di pigrizia: preferiscono avere tutto già pronto piuttosto che partecipare 
attivamente con l’immaginazione.
E poi c’è anche la differenza di età. Il cinema ovviamente sceglierebbe una Giulietta giovane, bella, 
alta, magra, in poche parole la Giulietta perfetta. Invece il teatro non ha limiti di età: è facile trovare 
una donna di cinquant’anni che reciti la parte di Giulietta; il teatro non da importanza all’età.
Il teatro verrà sostituito dal cinema? oggi è difficile trovare scrittori teatrali per motivi economici.
I costi teatrali sono altissimi per la produzione, limiti di attori continuano a diminuire; il pubblico 
continua a ridursi a differenza del cinema. Ma il teatro non verrà mai sostituito dal cinema visto che 
è riconosciuto come l’eccellenza dell’arte dell’interpretazione.

Janet Asaa Boachie 

Classe 5^C p

I.S.I.S. P. SARPI

teatro: piacere per pochi o strumento per giovani?

Teatro. Parola che per gli studenti assume spesso un significato negativo, in quanto associata al 
programma, allo studio e alla scuola. oggigiorno è sempre più raro vedere giovani ragazzi che de-
cidono di andare a teatro di loro iniziativa, che preferiscono utilizzare il loro tempo libero assistendo 
ad un’opera teatrale piuttosto che vedendo un film al cinema o in televisione.
Questa riluttanza è in parte causata dalla convinzione, oramai sempre più diffusa, che il teatro sia 
un luogo noioso e per intellettuali, in poche parole, per vecchi.
Per contrastare questa idea, sempre più scuole cercano di far avvicinare i giovani al mondo del tea-
tro, unendo alle opere studiate sui libri le loro rappresentazioni teatrali. In questo modo gli studenti 
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Vecchio e nuovo, cinema e teatro.

Talvolta a scuola o in altre occasioni ci viene proposto di andare ad assistere a una rappresentazione 
teatrale, tuttavia ciò non sempre dai giovani è accolto con entusiasmo bensì con disprezzo e svoglia-
tezza. Le nuove generazioni oramai sono abituate a moderni stili di divertimento e di rappresenta-
zione che vengono proposti nei cinema e per televisione, che si discostano di molto dai temi e dagli 
stili proposti da un’opera teatrale. I temi proposti si equivalgono abbastanza, ma tra questi due stili 
di rappresentazione ci sono sostanziali differenze: nel cinema agli sbagli degli attori si può porre 
rimedio rifacendo la scena più volte fino al raggiungimento dell’obiettivo prestabilito, nel teatro 
invece tutto ciò non è possibile e gli attori devono essere in grado di recitare alla perfezione perché 
il pubblico è presente lì con loro in quel momento; un’altra grande differenza è che nelle rappre-
sentazioni cinematografiche le possibilità di comunicare situazioni o fatti sono maggiori rispetto a 
quelle del teatro, grazie a inquadrature o effetti speciali per esempio; al contrario nel teatro l’unica 
grande risorsa è il talento degli attori. 

Stefano Francolini

nonostante viviamo da tempo in un mondo tecnologico, il teatro non 
smette di avere successo di critica e pubblico. eccone i motivi...

La verità dei giorni nostri è che la tecnologia regna ormai sovrana sulle nostre vite di occidentali; 
molti di noi sicuramente già lo sospettavano: per loro infatti è stato grazie al progresso tecnolo-
gico che abbiamo potuto migliorare il nostro benessere. Tuttavia ciò che pochi hanno notato è il 
fatto che la dominazione della tecnologia ci ha portato a prediligere la complessità alla semplicità, 
in particolare nell’intrattenimento. Se ci si pensa è vero e l’esempio più clamoroso ce lo abbiamo 
quotidianamente davanti agli occhi, ovvero la televisione, il cinema, i videogiochi, etc. che sono in 
fin dei conti complessi prodotti tecnologici. Allora perché sopravvivono ancora forme di intratteni-
mento che noi chiameremo ‘arretrate’, ‘obsolete’ o, per dirla più gentilmente, ‘tradizionali’ come 
il teatro innanzitutto? La risposta è che le cose semplici continuano ad avere un buon successo di 
critica e pubblico grazie alla loro immediatezza. Il teatro dal punto di vista tecnologico è qualcosa di 
semplice, e paradossalmente ciò che appare come la sua più grave mancanza, rispetto alla concor-
renza, nel suo caso diventa un punto di forza. Infatti non facendo uso di particolari apparecchiature 
tecnologiche il teatro si pone nelle forme più vicine a noi come esseri pensanti, sociali, creativi: ad 
esempio attraverso il dialogo tra persone, il monologo interiore, la canzone o il ballo, le quali sono 
forme fortemente legate alla nostra essenza di esseri umani. Un altro aspetto che decreta il suc-
cesso del teatro è il suo essere “vissuto” dallo spettatore: egli assiste a qualcosa di vicino a sé non 
solo nelle forme ma anche nello spazio e nel tempo e quindi si sente presente e quasi parte dello 
spettacolo che si manifesta davanti ai propri occhi, sensazione che un film non può comunicare 
completamente essendo per natura qualcosa di registrato e quindi di lontano dall’osservatore. Inol-
tre, a dispetto del cinema e della televisione e non solo, il teatro permette l’interazione tra gli attori 
ed il loro pubblico, e spesso è vicino a quest’ultimo anche nei temi trattati, che sono solitamente di 
carattere politico-sociale e di conseguenza strettamente connessi al contesto in cui viviamo. 
Il risultato di tutto ciò è quell’immediatezza e quella vicinanza a noi che molte forme tecnologiche 
non possiedono, ed in questo consiste la forza dell’intrattenimento ‘made in teatro’.

Loris Celante

Classe 5^G
Coordinatrice Prof.ssa D. Corazza

il simbolo: nuovo volto del teatro moderno

Nuovo. Negli ultimi secoli, il teatro ha sentito il bisogno di un costume nuovo. Scenografia, masche-
re, acconciature, espressioni, copione, abiti, vocaboli, prospettive, movimenti, pubblico. Nuovo, il 
teatro ha oggi assorbito un elemento nuovo: il simbolo. Da grandi fondali dipinti a mano, da grandi 
parrucche e falsetti, il linguaggio teatrale ha stipulato, con la società moderna, un interessante 
accordo, abilmente tessuto su trama simbolica.
Non più in grado di competere con la realtà virtuale che ci circonda, il teatro si è spogliato e arric-
chito allo stesso tempo. La scenografia ha adottato nuove scelte per rispondere alle esigenze di un 
mondo che non aspetta, di un mondo computerizzato e addobbato di effetti speciali: pochi ma 
significativi gli elementi, sparpagliate ma studiate le posizioni. Questa è la scappatoia del teatro 
del ventunesimo secolo: il simbolo. Allestimenti scenografici scarni che suggeriscono, piccoli gesti 
ricercati che persuadono. Parole. Tutto è minuziosamente ricercato. Perfino le vicende raccontate e 
le fonti sono evolute: il classico viene rivisitato in chiave contemporanea, il nuovo prende spunto da 
cinema, televisione, da soluzioni inedite e mai presentate. D’altronde, la modernizzazione culturale 
ha permesso un rinnovamento in tutti i settori, compreso quello dell’arte. Le storie messe in scena 
vengono ora estrapolate da testi e documenti alternativi: il teatro si espande dalla rappresentazione 
di un film, all’arrangiamento di un monologo, alla rielaborazione di trame conosciute e già assag-
giate dal pubblico in costume tradizionale, alla satira feroce contro le ipocrisie della società.
Quello che però, fortunatamente, non è cambiato, è il ruolo di mediatore che ha sempre assunto la 
recitazione teatrale all’interno della società: il teatro si trova nella linea di mezzeria che divide classi-
co e moderno. Il mondo del teatro è considerato, al giorno d’oggi, uno spettacolo per un pubblico 
elitario, di cultura e di gusto mediamente superiore: accessibile però ancora a tutti. Una cospicua 
somma di appassionati sta oggi aprendo le porte a una speranza di rieducazione dell’uomo al 
teatro, e in questa fase di riaffermazione artistica, l’educazione scolastica è diventata un elemento 
fondamentale. Sempre più scuole stanno prendendo parte a progetti di educazione teatrale di que-
sto tipo, e sempre più poltrone vengono occupate da studenti inesperti ma incuriositi, scomodi ma 
interessati. Darà i suoi frutti questa interpretazione accademica dall’arte teatrale? Fino ad ora pos-
siamo affermare che, nel ventunesimo secolo, il teatro affascina ancora. Speriamo che almeno i gio-
vani sappiano recuperare questa grande risorsa che, forse, il mondo moderno stava dimenticando.

Angela Rui

la scuola e il teatro: amore non corrisposto. lettera aperta 

Negli ultimi anni le frequentazioni teatrali della nostra classe si sono molto intensificate: con almeno 
due spettacoli all’anno in media possiamo dirci tra i fortunati che hanno usufruito delle strutture 
che la nostra città ci mette a disposizione.
Questo non è, però, sufficiente; vedere alcune rappresentazioni non ha suscitato in me la voglia di 
tornarci, non mi ha messo la voglia di seguire trasmissioni televisive su questo aspetto della cultura 
nazionale. La scuola deve promuovere l’istruzione teatrale molto più di quanto ha fatto: gli studenti 
dovrebbero poter contemplare il teatro come opzione del dopo cena, non sempre, certo, ma come 
un’occasione per non andare al solito cinema. Il teatro è arte come tutte le altre che ho studiato per 
questi cinque anni, non dimentichiamolo.

Samuele Fellet
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giovani ad annoiarsi perché non vengono coinvolti dall’opera inscenata, che, invece di presentarsi 
interessante e coinvolgente, appare pesante e complessa ai loro occhi. riflettendo attentamente 
si può affermare che teatro e giovani siano due cose incompatibili, in quanto il teatro richiede una 
maturità e una capacità di ascolto che i giovani non possiedono e quindi essi non sono in grado di 
apprezzare e comprendere un’opera come solo un adulto è in grado di fare; è però da sottolineare 
che il teatro rappresenta comunque un’importantissima risorsa culturale utile per chiunque sia in 
grado di comprenderla e apprezzarla, senza la quale le moderne forme di intrattenimento come il 
cinema non esisterebbero. 

Erik Murador

Classe 2^L

Coordinatrice Prof.ssa S. Fabretto

Liceo Scientifico M. GRIGOLETTI

le materie ‘secondarie’ e la scuola italiana: perché la scuola pubblica 
italiana non educa gli studenti a frequentare il teatro?

Il sistema scolastico pubblico italiano è considerato (o lo era) uno dei migliori sistemi scolastici al 
mondo, ma non sono inserite nelle attività scolastiche delle materie soprannominate secondarie 
come ad esempio educazione civica, cineforum, artistica, educazione musicale ed educazione tea-
trale. Perché queste materie non sono inserite nella formazione scolastica? La risposta può essere 
trovata nell’aspetto economico, organizzativo o dal punto di vista della censura. 
Il primo problema riguarda l’aspetto economico: per organizzare queste attività lo Stato dovrebbe 
avere dei fondi. Ad esempio per organizzare una giornata a teatro lo Stato dovrebbe trovare fondi 
per pagare il trasporto degli studenti, il biglietto di ingresso allo spettacolo e stipendiare l’insegnan-
te che sorveglia gli studenti. In questo momento storico, invece, la repubblica Italiana, come altri 
Paesi, sta affrontando una profonda crisi economica e lo Stato ha dovuto tagliare le spese conside-
rate superflue, comprese queste.
Il secondo ostacolo riguarda l’organizzazione: bisogna trovare spazi per poter svolgere le attività, 
senza considerare che bisogna trovare anche il tempo necessario.
Il terzo riguarda l’aspetto politico di certe attività che potrebbero essere scomode per lo Stato. Ad 
esempio il teatro è spesso luogo di scambio di idee: nel risorgimento Italiano del 1800, il teatro era 
riservato alla borghesia e nelle rappresentazioni teatrali si incitava implicitamente, a seconda della 
posizione geografica, a insorgere contro gli Stati invasori (a Milano, venivano presentati spettacoli 
che implicitamente volevano far rivoltare il popolo contro l’impero Austro-Ungarico). Tutt’oggi le 
rappresentazioni teatrali affrontano tematiche che risultano essere scomode allo Stato e di conse-
guenza la visione di tali spettacoli, agli studenti, non viene favorita.
Tuttavia queste attività fanno parte della formazione dello studente e quindi andrebbero incorag-
giate in ogni modo.
     Alberto Greco

teatro, arte a rischio di estinzione

Il teatro, nato ad Atene nel V secolo a.C., era originariamente una forma di intrattenimento a cui 
tutti i cittadini potevano partecipare e veniva considerato come la forma di intrattenimento più 
elevata e colta esistente, secondo una concezione sopravvissuta attraverso le epoche sino ai giorni 
nostri; ciò che è cambiato è l’interesse verso questa antica forma d’arte.
Il teatro, attualmente, si sta avviando a diventare una meta sempre meno ambita, specialmente tra 
i giovani che rivolgono maggiormente il loro interesse verso le produzioni multimediali che il cine-
ma offre loro. A differenza del cinema, il teatro è molto più costoso e difficile da gestire: richiede 
infatti molta collaborazione da parte del pubblico, cosa che non è invece strettamente necessaria 
per il cinema. I giovani percepiscono il teatro distante dalle loro abitudini considerandolo un luogo 
attraente solo per le persone attempate che non conoscono il vero divertimento. Questo modo di 
pensare è in parte dovuto alle abitudini e all'educazione ricevute sin da bambini, perché è ciò che ci 
porta, una volta cresciuti, a preferire un luogo piuttosto che un altro. La scuola tenta di invogliare i 
ragazzi ad apprezzare il teatro. 
ritengo che interessare dei giovani studenti a una forma d’arte molto particolare, quale il teatro è, 
risulta un compito molto arduo perché richiede autocontrollo e estrema attenzione da parte degli 
studenti, oltre che una considerevole disponibilità dei professori ad accompagnarli. Non sempre 
facile da cogliere è il messaggio che l’opera vuole trasmettere e ciò porta la maggior parte dei 
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Nel romanzo Soldati di Salamina emergono principalmente due eroi di guerra: l’intellettuale Ma-
zas e il vecchio ex-militare Miralles. Entrambi erano stati sostenitori di un ideale politico diverso, il 
fascismo per Mazas e il comunismo per Miralles, per cui hanno combattuto a loro modo. Sánchez, 
sostenitore dei poi vincitori della guerra, è però l’unico ad essere in qualche modo ricordato, anche 
se in fondo non era del tutto convinto dello Stato cui aveva contribuito a far nascere e si era di-
sinteressato del suo governo, lasciando addirittura la carica di ministro. Miralles, invece, dopo aver 
combattuto innumerevoli battaglie in giro per l’Europa e l’Africa si ritrova, alla fine della sua vita, 
in una casa di riposo a Digione (neanche nel proprio Paese di origine), solo e dimenticato da tutti 
dopo aver speso tutta la sua giovinezza a combattere per la propria patria. Questo solo per il suo 
appoggio all’ideologia politica ‘sbagliata’ per il momento storico. 
La concezione dell’eroe che emerge da ciò mi ha particolarmente colpito: si è ricordati, o meglio, si 
è degni di essere ricordati come eroi solo se si è tra i vincitori. Altra cosa interessante emerge dalle 
parole di Miralles: «Gli eroi sono eroi solo quando muoiono o vengono ammazzati. E i veri eroi 
nascono nella guerra e muoiono nella guerra. Non ci sono eroi vivi». Una persona compie atti eroici 
o meglio, viene condotta a compiere atti eroici solo quando si trova in una situazione di difficoltà 
(come la guerra) e per essere ricordare deve essere ‘sacrificata’. Tale ricordo però scompare con 
la fine della guerra discostandosi quindi dal concetto di eroe tradizionale come quello dell’epica 
classica, secondo cui gli eroi aspirano alla morte per poter essere ricordati nei secoli, non vedendola 
quindi come un sacrificio. Con questo non voglio definire l’eroe descritto da Cercas come quello 
giusto o sbagliato. C’è da dire però che coincide con la condizione di molti, soprattutto durante i 
conflitti mondiali, che hanno dato la loro vita per permetterci di vivere nel mondo di adesso, ma dei 
quali non serbiamo il ricordo.
Questo libro mi ha particolarmente interessato, inoltre, sia per il fatto che tratta un momento sto-
rico a me estraneo sia per essere un libro insolito: l’autore infatti non si limita a raccontare la storia 
da lui scelta bensì narra tutto il percorso del libro, dall’ideazione alla conclusione di esso, accompa-
gnandolo con tutti gli stati d’animo suscitati nell’autore durante tale periodo.

Claudio Verardo

Classe 2^I 

la velocità della luce

Dopo il successo di Soldati di Salamina, romanzo incentrato sula guerra civile spagnola, in La velo-
cità della luce Javier Cercas affronta temi di attualità meno legati alla storia del suo Paese, calandoli 
comunque in un contesto a lui familiare. Le vicende narrate sono infatti viste attraverso gli occhi di 
un giovane catalano trasferitosi negli Stati Uniti dopo aver accettato un impiego in un’università del 
Midwest. Qui conosce rodney Falk, un collega che ha combattuto nella guerra in Vietnam, durante 
la quale ha visto e compiuto atrocità di cui non conosceva nemmeno lo scopo e che rimarranno per 

Dedica a Javier Cercas
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bussare, quasi per caso. Che poi i ricordi delle masse sono una delle decorazioni più geniali della 
realtà, prendono un attimo e lo fanno durare secoli. Un istante, qualche secondo, che puoi perderti 
a raccontare in un paragrafo intero. rendono sempre tutto, non più bello, ma più romanzesco. 
Un romanzo senza ricordo non è comunque peggio di un ricordo senza romanzo, così pare. I 
momenti brutti non restano più così duri, le cose belle diventano ancora più colorate. Poi, invece, 
ci sono i ricordi dei singoli. Che vengano scritti o raccontati, quei ricordi non perdono autenticità, 
rimangono ruvidi, saporiti. «Non serve immaginazione per scrivere un romanzo. Un romanzo si 
scrive intrecciando i ricordi». E forse, buona parte della differenza tra un bravo scrittore e un grande 
scrittore è data proprio dalla scelta dei ricordi. Sànchez Mazas scriveva di sé per le masse. Cercava 
di preparare loro i ricordi come voleva passassero, come voleva venissero trapassati. E così in quello 
che raccontava, solo certi toni restavano autentici, sapevano «dell’essere stato», gli altri dovevano 
essere smorzati, per lasciare all’idea fondamentale che voleva circolasse, un cammino che non desse 
adito a fraintendimenti. Lui si era salvato, era scampato alla fucilazione. Sottinteso era una specie 
di eroe e questo bastava. Di quegli occhi che l’avevano fissato e che in poco tempo avevano deciso 
che la sua vita non sarebbe finita in quell’umida boscaglia sotto la pioggia quella notte, di quella 
voce che aveva detto «qui non c’è nessuno», ogni tanto, quasi apposta, un qualche ricordo usci-
va, mentre ripeteva la sua storia a qualcuno, un riconoscimento forse involontario che si perdeva 
nelle descrizioni, ma non troppo, in modo che fosse chiaro chi era il soggetto della storia, chi una 
comparsa carina. Ma Mazas non era né un eroe né un troppo grande scrittore. Sapeva raccontare 
le storie, sapeva scrivere. 
Uscire dal quadro politico non avrebbe tolto nulla alla sua figura, che era nata, cresciuta e sperava 
non dovesse mai morire, quasi completamente nei suoi scritti. Si sarebbe potuto ancora lusingare 
nel vedere il suo nome sulla copertina di un libro in vetrina, o nell’intravedere un suo romanzo por-
tato sottobraccio da un ragazzo che correva verso casa. Avrebbe avuto solo quelli a cui pensare, e 
l’avrebbe fatto con tutte le proprie forze, avrebbe cercato di concentrarsi su altri pensieri, altre frasi 
perché nel suo produrre non ci fosse spazio per i ricordi veri che non l’avevano mai abbandonato. 
E questo perché l’eroe, evidentemente, non era lui. L’eroe era quell’uomo che l’aveva salvato, che 
l’aveva risparmiato forse senza neanche sapere perché, che aveva avuto la faccia tosta di imbro-
gliare un destino che ormai sembrava già essere stato, non solo scritto, ma anche letto. Perché gli 
eroi, quelli veri, non parlano di sé, è già tanto se sanno di esserlo o riescono a rendersene conto 
quando è qualcun altro a dirglielo. Non lo fanno apposta ma si aggrappano ai pensieri, si mescola-
no ai ricordi di chi li ha visti e non c’è verso di farli scappare. Così per forza si parla di loro, si scrive. 
Ma appunto certe persone non smettono mai di esistere, da qualche parte tornano sempre e non 
danno vera tregua, quasi ci fosse un dovere morale nel parlare di loro, prendono di mira qualcuno e 
lo sovrastano, come con Mirailles. Lui che fino all’ultimo non ha saputo se ritenersi un eroe o meno, 
ma di una cosa era certo: di eroi ne aveva visti, erano morti, ma per lui ci sarebbero sempre stati, li 
aveva visti appunto e li aveva facilmente riconosciuti tali. Forse per quella facilità, per l’istintività e 
in questo senso la banalità con cui sono state compiute certe azioni non possono essere sottaciute. 
Disse Giorgio Perlasca «L’occasione fa l’uomo ladro, di me ha fatto qualcos’altro tutti avrebbero 
fatto la stessa cosa». 

Francesca Ognibene 

Classe 5^P

Liceo Scientifico M. GRIGOLETTI

sempre impresse nella sua mente. Il ritorno in patria non è riuscito infatti a dissolvere i fantasmi del 
passato del reduce, distante da un mondo che non è più quello a cui apparteneva prima di partire 
e che non lo accetta, perché egli stesso non è più l’uomo che era prima di partire.
Anni dopo il protagonista, divenuto ormai uno scrittore di successo, passerà attraverso lo stesso 
senso di isolamento in seguito ad un tragico evento di cui si sentirà responsabile. Egli uscirà da 
questo tunnel di orrore e rimorsi cercando aiuto nell’esperienza dell’amico veterano e nella ricerca 
del significato della sua storia, che deciderà poi di raccontare in un libro. Il compito di uno scrittore 
è infatti quello di “rendere visibile quanto era già visibile ma che tutti avevano sotto gli occhi senza 
volerlo vedere”, di cercare di ricomporre la realtà e darle un senso, nonostante le cose reali siano 
proprio quelle che un senso non ce l’hanno. È questa la difficoltà che incontra uno scrittore: doversi 
porre problemi complessi, guardare la realtà senza chiudere gli occhi, dare un significato ad una 
storia che forse non ne ha alcuno, potendo usare come scudo solo la bellezza delle parole.
Dall’assurdità della guerra al ruolo dello scrittore, fino alla pericolosità del successo; vari sono i temi 
affrontati in questo romanzo dal carattere autobiografico, un romanzo “falso ma più reale che se 
fosse vero”, nel quale realtà e immaginazione dipendono l’una dall’altra e non possono essere 
perciò distinte. L’intenzione dell’autore era forse proprio questa, ma il non riuscire a distinguere 
quali dei fatti narrati siano realmente accaduti e quali siano semplicemente finzione letteraria può 
lasciare con l’amaro in bocca.
La complessità dell’intreccio e la profondità degli argomenti trattati sono tuttavia in contrasto con 
il modo in cui sono esposti; La velocità della luce è infatti un’opera elaborata per contenuto e 
significato, ma si presenta come un testo scorrevole e di facile lettura. Non è inoltre insolito im-
battersi in alcune frasi ben confezionate, sebbene, come afferma rodney Falk, «scrivere bene è 
l’esatto contrario di scrivere belle frasi. Nessuna bella frase è capace di catturare la realtà». Cercas 
è invece riuscito a catturare la realtà, guidando il lettore attraverso il tempo e i temi con una faci-
lità disarmante e riuscendo a coinvolgerlo in ogni fase della narrazione. Anche chi non abbia mai 
affrontato questi argomenti riesce a seguire il corso della storia; “La velocità della luce” è infatti 
un’opera compiuta, nonostante offra spunti per numerose riflessioni. Sta quindi al lettore decidere 
se approfondire i temi presentati, e l’eventuale decisione di fermarsi ad una prima lettura non toglie 
nulla al valore del romanzo.

Laura Tavian 

 Classe 3^B 

a proposito di eroi

Quindi è così, andiamo in giro, in cerca di eroi, affamati di storie da scrivere, di immagini che ci 
facciano pensare, di personaggi che possano ispirarci. Poi finalmente troviamo qualcuno, di solito 
sempre individui con una vita poco interessante, che nessuno avrebbe perso tempo a leggere se in 
un momento di quella stessa vita un qualcosa non fosse scoppiato. Nel giro di un secondo qualcuno 
ha iniziato a chiamarli eroi. Sì, perché si parla di secondi, un eroe lo si vede subito, in quei pochi 
attimi che gli costano la vita o gli portano la gloria, dove decide di muoversi controcorrente, di 
mettere da parte la propria sopravvivenza per qualcosa di più grande, di più importante, comunque 
sia, per qualcos’altro. Che poi torni o non torni rimane un eroe, qualcosa su di lui si racconterà 
sempre, o piangendo sui suoi resti o stringendogli la mano, il suo nome inizierà a circolare di bocca 
in bocca. E poi non è che non morirà più, ma continuerà ad esserci. E continuerà ad esserci perché 
sarà ricordato, in una pagina scritta, in una fotografia; entrerà nell’immaginario collettivo senza 
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rodney falk scrive a Paula. dal romanzo La velocità della luce di Javier 
cercas.

Barcellona, 14 luglio 2001
Cara Paula,
ora sono in Spagna, che bella questa città! È proprio come me l’ero immaginata, ed è proprio come 
l’ho lasciata un anno fa, quando sono venuto da te. Mi trovo qui perché sto scappando, me ne sto 
andando da questa società intrisa di menzogne, cattiveria e curiosità. Sei la prima a cui lo confesso, 
nemmeno mia moglie sa dove sono, le ho solo detto: “parto” e lei con gli occhi lucidi mi ha guar-
dato, senza proferire parola. 
Conoscendomi, lei sapeva molto probabilmente dove mi stavo dirigendo, solo che non conosceva 
il motivo, che è anche la principale ragione per cui ora ti sto scrivendo. La TV della mia città mi ha 
contattato, mi ha chiesto se volevo fare un’intervista, durante la quale avrei dovuto rilasciare dichia-
razioni sul mio passato trascorso nel gruppo della Tiger Force. Vogliono sapere chi erano i membri, 
chi ne era il capo e cosa facevamo all’interno di quello che ora io chiamo “il più brutto ricordo della 
mia esistenza”. Non so come e non so perché loro abbiano cercato proprio me o come abbiano 
scoperto che ne ero un membro; io ero consapevole solo del fatto che la società era segreta e che 
quasi nessuno sapeva chi ne facesse parte. Nemmeno la nostra famiglia lo doveva sapere. 
Dopo aver combattuto in Vietnam, a me ed ad altri sette ragazzi arrivò una lettera. Venimmo con-
vocati attorno al 1969 da uno dei sergenti e ci ritrovammo, dopo essere riusciti a sopravvivere ad 
una guerra atroce, a dover scegliere: tornare a casa oppure entrare stabilmente nella Tiger Force. 
Pensandoci ancora oggi, non so perché accettai, forse perché ero solo, mio fratello Bob era appena 
morto in battaglia e ormai credevo che mio padre si fosse dimenticato di me, quindi feci questo atto 
di follia. Non immaginavo a cosa sarei andato incontro, lo avrei scoperto man mano. 
Mi vergogno a parlartene, e non perché sto scrivendo a te, che ancora non conosci la vera storia, 
ma per tutte le azioni agghiaccianti che fummo capaci di compiere. Arrivammo ad assassinare 
persone, umiliarle, mutilarle, torturarle e anche al punto di stuprarne centinaia. Diventammo fa-
migerati tra la popolazione, ormai terrorizzata. Avevamo il potere di fare ciò che volevamo su di 
loro. Dopo quasi tre anni che ormai ero del gruppo, tornai a casa. Ero stufo della persona orribile 
che ero diventato, ero stufo di tutte quelle brutte azioni, ero stufo del rodney che ero; così partii. 
Me ne andai anche da lì senza dire niente a nessuno, proprio come sto facendo adesso, scappai e 
mi chiusi in me stesso. Non riuscivo a parlare con nessuno, nemmeno a mio padre, fino a quando 
non incontrai Jenny. 
Io e lei eravamo vicini di casa da quando si era trasferita nel Midwest. Diventammo amici con il 
tempo, più tardi ci fidanzammo ed io iniziai a parlarle di tutto ciò. All’inizio rimase sconcertata ed 
io cominciai a pensare che se ne sarebbe andata, mi avrebbe abbandonato per quel passato che mi 
dovevo portare dietro. E invece non lo fece. Capì il mio stato angoscioso e rimase con me, sempre, 
senza mai fare domande, quando la lasciavo sola, o quando, proprio come adesso, me ne andavo 
senza dire niente. 
Però, Paula, ora non so se andare alla TV e lasciare che i fantasmi del mio passato mi abbandonino 
per sempre, non so se è giusto o sbagliato. Più volte avrei voluto parlarne anche con tuo marito, 
ma non ci sono riuscito, ero più giovane e non volevo perdere uno dei miei primi, veri amici. Sono 
stato un codardo ad andarmene quella volta, e lo sono tuttora. Continuo a scappare, facendo 
preoccupare le persone che mi vogliono bene, ma ho paura, paura che tutto ciò che potrei dire, un 
giorno mi si ritorca contro e ho il terrore di non riuscire, comunque, a dimenticare tutta la mia vita 
passata. Forse ho solo bisogno di riflettere e di cercare di capire cosa voglio davvero. Ti prego, avvisa 
tu Jenny, dille di non preoccuparsi e che tornerò presto. Ti ringrazio di avermi sempre ascoltato, e 

un libro per i momenti difficili

Certe volte i libri arrivano nel momento migliore o peggiore della nostra vita, come una bella can-
zone, una buona tazza di caffè o un bacio inaspettato. E questo libro, stavolta è proprio cascato 
a pennello. Ero in un momento davvero particolare e difficile della mia vita, piena di insicurezze e 
paure, quando ho avuto la fortuna di leggerlo.
Non è un elogio o una critica, la mia è una semplice esperienza.
Leggere La velocità della luce di Javier Cercas, è stata davvero un’esperienza, più che una lettura. 
Un libro così intenso e profondo, che pagina dopo pagina, mi faceva riflettere, non lo avevo mai 
trovato. Quelle parole contorte e piene di rabbia mischiata a mistero. Quel non so che di attraente, 
che rendeva la lettura un piacere, non solo per gli occhi, ma soprattutto per la mente. La mia men-
te che ha dovuto rendersi conto di cose che probabilmente sapeva già, ma rifiutava di accettare, 
perché troppo crude o troppo vere. «L’artista è colui che rende visibile quanto era già visibile ma 
che tutti avevano sotto gli occhi senza poterlo o volerlo vedere». Quando Cercas afferma questo, 
afferma ciò che è alla base delle mie idee. La forza delle persone non sta nel realizzare grandi cose, 
o creare nuove novità, ma sta nell’accettare quelle piccole e forse insignificanti cose, che pensiamo 
valgano zero. rendersi conto che piangere, lottare, fallire e a volte arrendersi fanno parte di noi, e 
fanno parte di quello che poi definiscono chi siamo davvero. È proprio questo che intendo quando 
dico che la lettura per me è stata un’esperienza. Mi ha aperto gli occhi. Appena finito di leggerlo, 
mi sono alzata e ho semplicemente sospirato. E credo anche di aver pensato, che fossimo così me-
ravigliosamente belli nelle nostre sfumature. Di essere liberi, e di essere importanti, anche quando 
la morte o la malattia ci sopraggiungono. La mente umana è lo strumento migliore per capire i 
nostri comportamenti.
L’intensità con cui rodney rivive giorno dopo giorno la sua esperienza, e la paura di quel segreto 
atroce. L’arrivare a togliersi la vita, perché non era più in grado di accettarsi, quando in quelle circo-
stanze in cui era malamente capitato, qualunque essere umano avrebbe reagito così. E la costanza, 
la pazienza, e la voglia di conoscere il mondo sotto ogni suo aspetto del narratore (l’alter ego dello 
stesso Javier Cercas) che lo porterà a scoprire l’unica cosa che non si aspettava di conoscere: sé stes-
so. La voglia del successo di Marcos, o la semplice voglia di vivere di Paula e Gabriel. I protagonisti, 
che non sono altro che noi stessi in fin dei conti. E provare amore per me e per gli altri, per la mia 
vita e per quelle degli altri, nonostante gli errori e le atrocità è stata l’unica sensazione che provavo 
alla fine. Questo libro mi ha insegnato ad apprezzarmi, anche quando so e mi rendo conto di aver 
sbagliato. Mi ha aperto gli occhi sulla realtà delle guerre, e della crudeltà della quale è capace l’uo-
mo. Mi ha fatto stare col fiato sospeso. Un libro che invito tutti a leggere, per iniziare ad amarsi e a 
capire quanto siamo grandi. Un libro che aprirò ogni qual volta ci sarà un motivo, piccolo o grande, 
per il quale io mi senta uno zero, per rendermi conto invece di quanto io valga. Insomma, è un 
libro che rileggerei ogni volta che mi sento giù. Proprio per quanto cupo, intenso e denso è. Proprio 
perché con la forza mi ha fatto capire tante, tantissime cose.

Marianela Ojeda

Classe 4^C p 
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a causa di questo suo obiettivo. Egli ritiene che questa storia non possa essere raccontata e lo so-
stiene perché voleva dimenticare tutto. Solamente passati alcuni anni, dopo aver scoperto gli anelli 
mancanti e dopo essere venuto a conoscenza della morte dell’amico, incitato dalla sua vedova, il 
protagonista riesce a trovare il coraggio di iniziare la stesura, forse perché in questo modo si libera 
del senso di responsabilità, forse per dare un altro significato alla sua vita priva di affetti familiari o 
forse ancora per ritrovare nella scrittura un’occasione per evadere dai dolori della realtà. Ho letto il 
libro in pochi giorni perché l’ho trovato molto intrigante per i molti temi. Infatti, l’autore propone 
delle originali riflessioni da rileggere più volte per comprenderne il vero significato e alcune mi sono 
rimaste impresse per la loro intensità. La scrittura è il filo conduttore tra le vicende di rodney e del 
protagonista e, come Cercas, anch’io penso che sia un efficace metodo per rielaborare le sofferen-
ze e ritagliarsi un angolo di pace dove poter cercare di capire ciò che è stato e trovare un qualche 
equilibrio seppur precario.
Valentina Polita

Classe 4^F

Liceo Scientifico LE FILANDIERE

il nuovo inquilino: la normalità dell’inquietudine

Misterioso, coinvolgente e un po’ inquietante: questo è Il nuovo inquilino, breve romanzo di Javier 
Cercas, professore e scrittore spagnolo, divenuto celebre grazie al romanzo storico Soldati di Sa-
lamina.
Il nuovo inquilino è un libro che lascia spazio a svariate interpretazioni. Mario rota, protagonista 
del romanzo, è professore di fonologia all’Università del Midwest. Una domenica apparentemente 
come le altre, durante la sua abituale corsa mattutina, si storce una caviglia facendo così precipitare 
vertiginosamente la situazione: egli viene proiettato in uno stato di turbamento e di confusione che 
lo accompagna sino al momento della sua guarigione, alla fine della settimana. In questa settimana 
surreale, in cui la sua vita gira al contrario, Mario deve salvaguardare la sua identità che pare sul 
punto di essere soffiata via da Daniel Berkowickz, il nuovo inquilino, anch’egli rinomato professore 
di fonologia, un personaggio noto, ammirato dall’intera Università del Midwest, che cattura le 
attenzioni di tutti, così da rubare a Mario il posto di lavoro, la fidanzata, gli amici, la vita. Daniel 
Berkowickz in poche ore diventa l’incubo peggiore del nostro protagonista, è una sorta di Mario 
rota migliorato: più intelligente, più attraente, più organizzato, più simpatico. 
Varie sono le tematiche proposte, citiamo ad esempio quella del doppio, che consiste nella con-
gruenza di queste due personalità, una delle quali è di gran lunga migliore dell’altra e quindi la 
rimpiazza velocemente. Gli effetti dell’arrivo di questa nuova personalità sono sconvolgenti per 
Mario, che si vede spiazzato in ogni campo e si sente completamente abbandonato a sé stesso. 
Tuttavia questa non è una tematica nuova: soggetto per romanzieri, artisti, autori di teatro, questo 
argomento ha da sempre esercitato un grande fascino, forse proprio per quell’alone di “realtà” 
che si cela dietro ad ogni improbabile storia. Cercas lo ripropone legandosi ad un lungo filone che 
ha origini nell’antichità. Già nella letteratura dell’epoca classica infatti è presente questo tema, 
utilizzato soprattutto come espediente per creare situazioni comiche nel caso delle opere di Plauto 
Menecmi e Anfitrione, in cui i personaggi si trovano in spiacevoli situazione per colpa di un loro 
sosia o gemello; anche ovidio si avvale di questa tematica in una delle sue opere più importanti, le 
Metamorfosi. Ne ritroviamo molti esempi anche nella letteratura inglese più recente: Lo strano caso 

non solo adesso, ma anche per tutte le volte in cui ci siamo scritti. Penso di aver trovato un’amica 
fantastica in te e spero che questo legame rimanga per molto, molto altro tempo. Saluta Gabriel 
e digli che verrò a trovarlo presto. Se vuoi rispondermi, dicendomi sinceramente quello che pensi, 
scrivimi all’indirizzo che troverai sulla busta. Ci sarò io a ricevere le tue lettere, fino a quando non 
tornerò a casa. Non ti preoccupare troppo per me e stammi bene, cara.
Grazie ancora, Paula, a presto, rodney.

Michela Moro 

Classe 3^C

alla ricerca di un equilibrio precario

Tra tutti i libri che ruotano attorno all’argomento della guerra, penso che questo sia il più complesso 
che io abbia letto. È molto interessante perché lo scrittore ci offre moltissimi spunti di riflessione, 
oltre a quelli strettamente legati al conflitto in Vietnam, sulle più svariate tematiche, dalla fama 
all’amicizia, dall’amore al cambiamento interiore. Nonostante queste considerazioni, c’è un tema 
che funge da sfondo cioè la scrittura, la sua importanza e il suo potere sia positivo che negativo. 
Il protagonista è uno scrittore catalano che non riesce ad ottenere il successo tanto desiderato. 
Quando, però, dopo diversi tentativi, lo ottiene, si trasforma in un’altra persona. Comincia a tradire 
la moglie ogni volta che gli capita l’occasione; trascura il figlio; quando esce di casa, rientra a notte 
tarda e spesso fa abuso di alcool. É sempre pervaso dai sensi di colpa, ma non si rende subito conto 
che pian piano questa nuova realtà lo sta distruggendo. Si pentirà di tutti i suoi errori solo quando la 
sua famiglia verrà a mancare a causa di un incidente stradale. Non a caso, in questo periodo smet-
terà di scrivere. ora, infatti, non vive più del suo lavoro perché i lauti guadagni degli anni passati gli 
permettono di trascorrere le giornate rinchiuso in casa senza fare niente. La scrittura, quindi, in que-
sto caso ha perso il suo potere. Prima del lutto, comunque, si era affidato una missione, che riesce a 
portare a termine solo alla fine. Voleva raccontare la storia di rodney Falk cioè ciò che noi leggiamo 
in questo romanzo. I due si sono conosciuti quando insegnavano nell’università di Urbana. Avevano 
in comune proprio la passione per la letteratura, materia su cui discutevano spesso durante i loro 
incontri e su cui cominciarono a costruire un’amicizia particolare, che. però, non raggiunse i livelli 
di una totale confidenza. Infatti, non parlarono mai dell’esperienza militare di rodney in Vietnam e 
il protagonista poté approfondire questo momento della vita dell’amico solo grazie alle lettere che 
mandava al padre. Per il veterano, la scrittura era l’unico modo per esprimere i suoi sentimenti e per 
poter rielaborare l’orrore della violenza quotidiana. Anche lui, a causa della strage di civili innocenti 
compiuta a My Khe, interrompe la corrispondenza con la sua famiglia. Quando la riprende, in lui è 
già avvenuto un profondo cambiamento ed è più cinico. In una lettera, ad esempio, scrive che i mi-
litari provano addirittura piacere ad uccidere altre persone. Dopo il ritorno in America, non parlerà 
più con nessuno del Vietnam e durante tutta la sua vita sarà costretto a convivere e a lottare contro 
i fantasmi di questo doloroso passato, battaglia da cui uscirà sconfitto. Quindi, questo libro, più che 
sulla guerra in sé, si concentra sui suoi effetti e sul cambiamento irreversibile che avviene in quelle 
persone che l’hanno vissuta. Sempre continuando con il tema della scrittura, trovo coinvolgenti le 
difficoltà che il protagonista incontra nel narrare la storia del suo amico. Lui vorrebbe scriverla per-
ché sente il peso di questa responsabilità, perché crede che il padre di rodney gli abbia consegnato 
le lettere per questo e perché ritiene che abbia un senso profondo che non riesce a cogliere. Però, 
non ci riesce subito e la sua missione si rivela tutt’altro che facile. Infatti, viene ostacolato dal fatto 
che mancano due elementi importanti della vicenda e dallo scontro verbale col veterano proprio 



la
 s

ce
n

a 
d

el
la

 p
ar

o
la

 -
 d

ed
ic

a
 a

 J
a

V
ie

r
 c

er
c

a
s

328

la
 s

ce
n

a 
d

el
la

 p
ar

o
la

 -
 d

ed
ic

a
 a

 J
a

V
ie

r
 c

er
c

a
s

329

H: Secondo me è stata la scelta migliore che hai preso nella tua vita!

[Rodney lo guarda interdetto senza dire nulla]

H: Ho visto la cicatrice sul collo.

rodney: E tu che ne sai? In ogni caso non sono affari che ti riguardano.

H: Hai ragione, probabilmente sono cose in cui non dovrei immischiarmi, ma ci tenevo a darti la 
mia approvazione.

r: Non ho bisogno della tua approvazione! E poi chi saresti tu?

H: Non è necessario che tu conosca la mia identità, ti sarà suffciente sapere che noi due abbiamo 
molto in comune.

r: E che cosa? A parte essere gli unici a trovarci in questo immenso parco desolato.

H: ogni domanda avrà la sua risposta a tempo debito. Scelta saggia il suicidio!

r: Come ti permetti di giudicare le mie scelte? Non sai nulla di me, della mia vita, di chi ero, di ciò 
che ho fatto! Cosa vuoi, con quell’aria da saccente?

H: Ti posso dire che abbiamo fatto scelte simili e in vita sono stato per te un esempio e una guida.

[Rodney lo guarda perplesso]

H: Tornando al discorso sul suicidio, credo che il gesto che hai commesso ti renda onore, anche se 
ti sei lasciato alle spalle molte persone che ti volevano bene, solo perchè non hai saputo affrontare 
il tuo passato. Non ti preoccupare, non ti sto incolpando né tanto meno ti voglio giudicare. Voglio 
solo fare due passi.

scena 2 
[mentre camminano]

H: So che sei stato in guerra.
r: Sì, ma non ne vado fiero. Ho commesso azioni orribili e non avevo un motivo per combattere.
H: Anche io sono stato in guerra e, sebbene non la ritenga una soluzione positiva, avevo un ideale 
per cui sopportare l’orrore che ogni guerra reca con sè.
r: In realtà credo che, più che un ideale, sia stata la necessità di corrispondere a un’immagine 
che altri avevano di me a spingermi a una tale decisione, anche se non voglio scaricare la colpa su 
nessuno.
H: Forse il ricordo di quella persona potrà aiutarti a ricordare meglio...
[Indicando il padre di rodney  che si intravvede, con un’espressione neutra]
r: Gli volevo bene e in fin dei conti anche lui voleva bene a me. Ma non la pensavamo allo stesso 
modo. Lui credeva che le guerre fossero necessarie e che un uomo debba difendere l’onore della 

del dottor Jekyll e del signor Hyde di Stevenson è un esempio calzante poiché anche qui uno stesso 
corpo ospita più personalità, e pure Dorian Gray di oscar Wilde o Il visconte dimezzato di Italo 
Calvino rientrano in questa categoria. Perfino Shakespeare impernia un’intera tragedia sul tema 
dell’identificazione con l’altro in Lady Macbeth.
Il nuovo inquilino si differenzia però da tutti gli altri che lo precedono: è un racconto che si tinge 
di noir pagina dopo pagina, incrementando la suspence fino a raggiungere con il finale l’apice del 
surrealismo in quanto tutto d’un tratto l’inquietante figura di Daniel Berkowickz, così rapidamente 
come era arrivata, scompare e anzi, pare non essere mai esistita. Un finale a sorpresa piuttosto 
intrigante che lascia i lettori perplessi ma allo stesso tempo liberi di attribuire al testo il senso che 
maggiormente ritengono opportuno. Importante si rivela la ripetizione di frasi, di fatti e di situazio-
ni, che accrescono l’inquietudine generale che permea tutto il romanzo. 
Lo stile adottato dallo scrittore si rivela scorrevole e conciso, prevalgono un periodare semplice e 
delle frasi piuttosto brevi che ancora una volta sono la conferma della sua vena realista e della sua 
scrittura sorvegliata. Insomma, anche nella vita più banale, ci dice l’autore, può annidarsi la com-
plessità del mondo.

Veronica Pol

Classe 2^A c

Liceo LEOPARDI-MAJORANA 

la strada dopo l’ultimo respiro

«Morire è una cosa molto semplice.
Ho guardato la morte e lo so davvero.
Se avessi dovuto morire sarebbe stato molto facile.
Proprio la cosa più facile che abbia mai fatto... 
E come è meglio morire nel periodo felice 
della giovinezza non ancora disillusa, 
andarsene in un bagliore di luce, 
che avere il corpo consunto e vecchio
e le illusioni disperse.»

(Lettera di Hemingway ai genitori, 18 ottobre 1918)

scena 1 (introduzione, situazione iniziale)

[rodney si risveglia frastornato, ha bisogno di un paio di secondi per capire la situazione. Si accorge 
dell’escoriazione che ha sulla gola (dovuta al suicidio). Vede una figura in lontananza (Hemingway) 
che si avvicina e si siede in parte a lui.]

Hemingway: Ehi, hai da accendere?

[Rodney fruga nel cappotto, trova l’accendino e glielo porge]
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sopravvivenza: se avessi mantenuto la mia umanità, sarei morto.
 
[Breve pausa, mentre continuano a passeggiare]
H: Puoi anche avere ragione, però non sei l’unico reduce della guerra, molti hanno fatto quello che 
hai fatto tu, eppure sono rimasti vivi e hanno cercato di dimenticare il passato, cercando di crearsi 
una nuova vita. Io ci ho provato e lo hai fatto anche tu. Del resto dal Vietnam, nonostante tutto, sei 
tornato, e quindi la tua vita non è finita lì.

scena 4
[Continuando a camminare, raggiungono Jenny.]

r: Tornato dal Vietnam, non ero più un uomo, ero un automa che per un qualche motivo era ancora 
in vita. Tutti volevano dimenticare questa guerra; molte persone vedendoci, ci insultavano, come 
se fosse solo colpa nostra, ma in realtà tutti hanno fatto la loro parte. Invano ho ricominciato ad 
avvicinarmi alla letteratura, cercando in essa un sostegno, fino a quando non ho incontrato lei. Con 
Jenny ho riscoperto tutto di me, ho ridato valore alle cose e alle persone; credevo di essere risusci-
tato dal fango della guerra e di essermi levato di dosso tutti i rimorsi della mia intera esistenza. Ero 
pronto a vivere una vita normale, anche se quello che avevo fatto non mi rendeva più una persona 
qualunque.
H: In realtà la normalità non esiste, è solo una falsa meta che tutti gli uomini vorrebbero raggiunge-
re per avere delle sicurezze. Tu hai creduto che Jenny ti potesse far tornare alla normalità, ma non 
era quello il tipo di guarigione che lei ti poteva offrire.
r: Certe ferite non si rimarginano e l’unico modo per non provare dolore è cercare di dimenticare, 
e invece io sono stato troppo debole; il mio suicidio non è altro che la fine di un’agonia iniziata in 
quel maledetto paese.
H: Probabilmente hai ragione, certe ferite sono troppo profonde per essere guarite, ma forse Jenny 
ha fatto molto di più: ha deciso di raccontare e non di tacere, ha trovato delle risposte a delle do-
mande che tu non avresti nemmeno il coraggio di pronunciare.

scena 5
[Continuando il percorso i due incontrano l’ultimo personaggio: lo scrittore]

H: È grazie a quest’uomo, infatti che è riuscita a rendere immortale la tua storia.
r: Lo conosco bene [trattenendo un sorriso], è un bravo scrittore, peccato che il successo lo abbia 
rovinato.
H: Parla con lui. Ha sofferto, forse ha anche pensato di seguire il nostro esempio, è vero! Ma poi 
è sopravvissuto, ha reagito e ha ricominciato a vedere il mondo con speranza, soprattutto grazie 
a Jenny. Ha ritrovato qualcosa che io e te avevamo perso, la fiducia incrollabile nella letteratura, 
che è l’unica cosa che testimonia la differenza tra noi e gli animali, che dà bellezza alla vita di tutti.

Classe 4^A

Liceo Scientifico LE FILANDIERE 

propria nazione. Anche mio fratello Bob la pensava così, per questo si arruolò volentieri. Avevamo 
un rapporto forte. Quando è morto non sapevo cosa pensare, a che cosa dare la colpa e l’unico 
sentimento che la sua morte mi suscitò fu l’odio. Solo ora mi rendo conto che in guerra non è colpa 
di nessuno, non c’è un buono o un cattivo. C’è solo il più forte.
H: Tu in cosa credevi prima del Vietnam?
r: Ero un pacifista, ma credevo anche nell’alcool e nella marijuana. Per questo mio padre preferiva 
Bob e io, forse per avere un po’ di affetto paterno o forse per sfida, decisi di arruolarmi e di andare 
in Vietnam.
H: E ti sei pentito?
r: No, non mi sono pentito di niente nella mia vita e penso che se potessi tornare indietro lo rifarei. 
Ci avevano detto che quella guerra aveva un senso, che tutto aveva un senso, ma non era vero. Il 
Vietnam era una giungla dove c’erano predatori e prede. Io sono partito dall’America da uomo e 
mi sono trasformato in un animale che uccide senza guardare in faccia nessuno, come se fosse una 
cosa normale. In Vietnam il mio corpo è sopravvissuto, ma la mia anima è morta.
H: A volte per sopravvivere si devono fare delle cose di cui non si va fieri. In guerra si uccide per 
necessità.
r: No, in Vietnam era diverso, diverso da ogni altro luogo. Per sopravvivere si era costretti a scen-
dere nell’abisso del male e ad un certo punto tutto sembrava addirittura essere diventato un gioco. 
Anche donne e bambini entravano a far parte di quell’orrendo gioco.
H: Quando un uomo uccide un’altra persona... non può più tornare indietro. Lo sguardo sofferente 
della vittima rimarrà impresso nella sua mente per sempre. Questo vale per te, per tutti.
[passa qualche istante e si entra nella scena 3]

scena 3

r: ricordo nitidamente molte persone che ho ucciso, specialmente le donne. Ucciderle mi dava un 
potere che non puoi immaginare.
H: La guerra fa uscire quei sentimenti primordiali che l’uomo ha per natura. Uccidere dà piacere.. e 
potere, ma per ottenere tutto ciò hai dovuto mettere fine alla vita di molte persone. 
r: Credi che ne vada fiero? Che non me ne renda conto? Credi che non sappia quante sofferenze 
ho causato? Sono consapevole degli orrori commessi, ma tu cosa avresti fatto? Uccidere era un’ar-
ma, mi dava potere, significava avere la consapevolezza di essere in pieno possesso della vita di 
molte persone e, a quel tempo, ciò mi dava soddisfazione! Uccidere, inoltre, era l’unico modo che 
avevo per sopravvivere, ciò che mi permetteva di essere predatore e non preda!
[entra la donna vietnamita]
H: Tra tutti quelli che hai ucciso, ti ricordi anche di quella donna che aveva in mano la tua vita e 
ha deciso di darti un’altra opportunità? Avrebbe potuto lasciarti in balia del tuo destino: stavi per 
esplodere rodney, ma lei ti ha salvato, e tutto perché qualche giorno prima, al bar, l’avevi difesa da 
un tuo superiore ubriaco e malintenzionato. Quel gesto caritatevole le ha permesso di vedere in te 
l’umanità di un uomo che meritava di sopravvivere.
r: Certo che mi ricordo di lei: il suo volto, la sua voce, la sua espressione.  Questo gesto però non 
mi ha permesso di rimediare a tutte le stragi commesse.
H: ogni persona di fronte all’orrore può reagire diversamente, ma se l’umanità ha ancora una 
speranza è solo grazie all’attaccamento di alcune persone alla vita, anche in situazioni di caos o di 
distruzione; è questo che ci rende diversi da ogni altro essere!
r: In battaglia però diventiamo simili a qualsiasi altra bestia, facciamo prevalere il nostro istinto di 
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