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UN PROGETTO PER | GIOVANI

Da 17 anni, il progetto Adotta uno spettacolo lavora per la formazione e
I'avvicinamento al teatro dei giovani del territorio pordenonese.

Di anno in anno il progetto cresce, nei numeri (oltre 5000 i partecipanti di
questa edizione), nella qualita e nell‘articolazione della proposta progettuale.
Di questo risultato - affatto scontato per un’iniziativa che non mira alla
spettacolarizzazione bensi alla semina culturale, caparbia, diretta, mirata
a far vivere il teatro come una necessaria e normale quotidianita - va dato
merito a molti: al lavoro di tutte le persone coinvolte, in primis della curatrice
Carla Manzon per il lavoro puntuale e appassionato dedicato al progetto, e
ai docenti che partecipano con impegno e dedizione. Vanno poi con piacere
segnalati tutti quegli organismi pubblici e privati che sostengono Adotta
uno spettacolo e in particolare la Fondazione Cassa di Risparmio di Udine
e Pordenone che, con l'‘autorevolezza che la contraddistingue nelle scelte e
con continuitd e attenzione, da anni da il suo fondamentale appoggio alle
attivita di Thesis. Un ringraziamento anche al Teatro Comunale Giuseppe
Verdi di Pordenone per la collaborazione premurosa al progetto e all’Ente
Regionale Teatrale del Friuli Venezia Giulia che lo sostiene nei Teatri della
provincia. Per molti ragazzi, come emerge da queste pagine, si tratta di
vere e proprie rivelazioni all'arte scenica, incontri speciali che lasciano una
traccia, occasioni di pensiero che altrimenti potrebbero essere fruite solo
da pochi e che sono irrinunciabili per la formazione dei giovani e, quindi,
irrinunciabili per il futuro della nostra societa.

Adotta uno spettacolo crescerd ancora, anche grazie alle piccole e grandi
esperienze di questa edizione. Con la prossima, diventerd “maggiorenne”.
Nel frattempo ci piace pero condividere un anno intenso di lavoro
mettendo a disposizione con questa pubblicazione i contributi dei ragazzi
e segnalandovi il sito www.adottaunospettacolo.it nel quale possono
essere fruiti i video con interviste agli attori, video-definizioni teatrali e altre
originali recensioni.

Gianfranco Verziagi
Presidente
Thesis Associazione Culturale
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ADOTTA UNO SPETTACOLO 2014'15

“Una poltroncina tra le molte, una luce che si spegne, un sipario che
si alza e il mondo e all'esterno: teatro. Alcuni attori e un palco, alcuni
personaggi e una storia, molte personalitd ma un solo pubblico.

(...) Questo e il teatro: una poltroncina, dei personaggi e la tua personalita
che rientra in te con le emozioni che la rappresentazione ti suscita. Se
calato il sipario esci dalla sala pieno di tutto quello che sei, capace di
prendere la tua posizione nell'opera, se ti sei identificato o distinto dai
personaggi, significa che il teatro ha fatto ancora il suo dovere: educare
alla riflessione il pubblico facendolo diventare individuo”.

(Davide Callegari, 4"l Liceo Scientifico M. Grigoletti - Pordenone)

E non solamente individuo ma anche collettivitd, aggiungerei io.

Non posso fare a meno di condividere pienamente la definizione di
teatro di questo giovane studente, soprattutto nello specificare il dovere
del teatro: quello di Grande Educatore della societa civile, e su questo
principio il progetto Adotta uno spettacolo pone le sue basi.

Per me questo € stato il primo anno di conduzione del progetto.

Un anno ricco di scoperte, di incontri, di emozioni e di arricchimento
personale e professionale. Un anno di lavoro duro e costante, di contatto
profondo con il mondo della scuola, speso di persona e gioiosamente,
a far conoscere ai ragazzi, durante le ore di lezione, questo universo
straordinario chiamato Teatro.

A tal proposito, un profondo ringraziamento va dedicato a tutti i docenti,
che con grande disponibilitd e professionalitd ci hanno permesso di
entrare nelle loro classi per costruire insieme una decisiva consapevolezza
del mondo e della cultura teatrale. Senza il loro entusiasmo, il progetto
Adotta uno spettacolo sarebbe privo delle sue fondamenta.

E veniamo infine alla brochure.

Quasi ottocento elaborati sono arrivati da parte delle scuole che hanno
aderito al progetto. Mi sembra superfluo sottolineare che non tutte
appariranno nella pubblicazione di “Dopo la prima”, e di questo mi scuso
in anticipo con docenti e ragazzi, ma purtroppo delle drastiche scelte si
sono rese necessarie.

| materiali giunti sono stati tra i piu vari: recensioni scritte, video,
locandine, canzoni rap, atti unici, sintomo di una costante trasformazione
di linguaggi, che devono venire considerati come le “nuove lingue” delle
giovani generazioni, e in tal senso, degne di attenta valutazione.

Gli argomenti diversissimi e talvolta profondamente radicati nella nostra
quotidianitd che la stagione teatrale appena finita ha affrontato,
hanno dato adito a scoperte, discussioni e riflessioni personali davvero
importanti, e alla consapevolezza che andare a teatro pud essere una
vitale necessitd per educare sé stessi come individui e come cittadini.
Vorrei concludere tornando nuovamente alle parole del giovane autore
sopra citato, riportando la parte finale dei suoi emozionanti pensieri sul
mondo del teatro:

“llteatro & messo alla prova dall'esigenza disopravvivere economicamente
in questi tempi, e basandoci su cio si potrebbe affermare che non
varrebbe la pena salvarlo. Tuttavia, pensando al patrimonio culturale da
esso rappresentato, e alla funzione che esso svolge (ben diversa da quella
del cinema), esso € qualcosa che va incentivato e sostenuto. Il teatro non
€ morto; la sua funzione & quella di rappresentare una vicenda che volge
il suo scopo alla trasformazione del pubblico. A pochi metri dagli attori lo
spettatore cambia, perché a teatro non si guarda, si partecipa, e il teatro
non e rappresentare, ma vivere con arte.”

Carla Manzon
responsabile del progetto
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IL PROGETTO IN NUMERI

SPETTACOLI

n°® spettacoli: 28
n® istituti partecipanti: 13
n°® presenze: 3608

INCONTRI IN TEATRO E A SCUOLA

| PERCORSI, GLI SPETTACOLI E LE SCUOLE

PERCORSO
“1 CLASSICI”

IL MERCANTE DI VENEZIA
Spettacolo adottato da:

n® incontri: 11
n® istituti partecipanti: 12
n°® presenze: 1470

“LA SCENA DELLA PAROLA"
DEDICA A LUIS SEPULVEDA

n® istituti partecipanti: 7

n°® studenti partecipanti al Concorso

“Parole e immagini per Luis Sepulveda”: 277

opere in concorso per il “linguaggio visisvo”: n® 150
incontro con l‘autore: studenti partecipanti n® 550

Liceo Artistico I.S.A. E. Galvani
Cordenons

I.S.1.S. Licei G. A. Pujati

Sacile

I.S.1.S. P. Sarpi

San Vito al Tagliamento
I.T.S.S.E. O. Mattiussi
Pordenone

I.T.S.T. S. Pertini

Pordenone

Liceo Leopardi-Majorana
Pordenone

Liceo Scientifico M. Grigoletti
Pordenone

ENRICO IV

Spettacolo adottato da:
Liceo E. Vendramini
Pordenone

1.S.1.S. F. Flora
Pordenone

I.S.1.S. Licei G. A. Pujati
Sacile

I.T.S.S.E. O. Mattiussi
Pordenone

Liceo Scientifico M. Grigoletti
Pordenone

L'IMPORTANZA DI
CHIAMARSI ERNESTO
Spettacolo adottato da:
I.S.1.S. Licei G. A. Pujati
Sacile

GLI INNAMORATI

(Teatro F. Parenti)
Spettacolo adottato da:
Liceo E. Vendramini
Pordenone

1.S.1.S. F. Flora

Pordenone

1.S.1.S. Licei G. A. Pujati
Sacile

Liceo Leopardi-Majorana
Pordenone

Liceo Scientifico M. Grigoletti
Pordenone

IL RITORNO DI CASANOVA
Spettacolo adottato da:
1.S.1.S. Liceo Le Filandiere
San Vito al Tagliamento

GLI INNAMORATI

(Teatro Stabile di Torino)
Spettacolo adottato da:
1.S.1.S. E. Torricelli
Maniago

I.S.1.S. Liceo Le Filandiere
San Vito al Tagliamento
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PERCORSO
“IL TEATRO DELLE
EMOZIONI"

BENVENUTI IN CASA GORI

Spettacolo adottato da:
I.S.1.S. Liceo Le Filandiere
San Vito al Tagliamento

IL VISITATORE
Spettacolo adottato da:

I.S.I.S. Licei G. A. Pujati
Sacile

JOURNAL D'UN CORPS

Spettacolo adottato da:
1.S.1.S. F. Flora

Pordenone

I.T.S.S.E. O. Mattiussi
Pordenone

I.T.S.T. J.F. Kennedy
Pordenone

Liceo Leopardi-Majorana
Pordenone

Liceo Scientifico M. Grigoletti
Pordenone

FATHER AND SON
Spettacolo adottato da:

I.S.1.S. Licei G. A. Pujati

Sacile

I.T.S.T. S. Pertini

Pordenone

I.T.S.T. J.F. Kennedy
Pordenone

Liceo Leopardi-Majorana
Pordenone

Liceo Scientifico M. Grigoletti
Pordenone

MORTE DI UN

COMMESSO VIAGGIATORE
Spettacolo adottato da:

I.S.1.S. Licei G. A. Pujati

Sacile

Liceo Leopardi-Majorana
Pordenone

Liceo Scientifico M. Grigoletti
Pordenone

ORFEO ED EURIDICE
Spettacolo adottato da:

I.S.1.S. Licei G. A. Pujati

Sacile

Liceo Leopardi-Majorana
Pordenone

Liceo Scientifico M. Grigoletti
Pordenone

PERCORSO
“ORATORIO PER LA
GRANDE GUERRA"”

AL MURO - IL CORPO IN GUERRA
Spettacolo adottato da:

Liceo Artistico I.S.A. E. Galvani
Cordenons

I.S.1.S. Licei G. A. Pujati

Sacile

I.T.S.T. S. Pertini

Pordenone

I.T.S.T. J.F. Kennedy

Pordenone

Liceo Scientifico M. Grigoletti
Pordenone

DOPPIO FRONTE

Spettacolo adottato da:

1.S.1.S. F. Flora

Pordenone

Liceo Artistico I.S.A. E. Galvani
Cordenons

I.S.1.S. Licei G. A. Pujati

Sacile

I.S.1.S. P. Sarpi

San Vito al Tagliamento

I.T.S.T. J.F. Kennedy
Pordenone

Liceo Scientifico M. Grigoletti
Pordenone

PERCORSO
“IL TEATRO DELLE IDEE"

ALL YOU NEED IS LOVE
Spettacolo adottato da:

I.T.S.S.E. O. Mattiussi
Pordenone

Liceo Leopardi-Majorana
Pordenone

Liceo Scientifico M. Grigoletti
Pordenone

BEATLES SUBMARINE
Spettacolo adottato da:

I.S.1.S. Licei G. A. Pujati
Sacile

SERVO PER DUE
Spettacolo adottato da:

1.S.1.S. F. Flora

Pordenone

1.S.1.S. G. Marchesini

Sacile

Liceo Scientifico M. Grigoletti
Pordenone

FROST/NIXON
Spettacolo adottato da:

I.S.1.S. Liceo Le Filandiere
San Vito al Tagliamento

RISATE SOTTO LE BOMBE
Spettacolo adottato da:

I.S.1.S. Liceo Le Filandiere
San Vito al Tagliamento

MAGAZZINO 18
Spettacolo adottato da:
1.S.1.S. E. Torricelli
Maniago

LADRO DI RAZZA
Spettacolo adottato da:
1.S.1.S. P. Sarpi

San Vito al Tagliamento
I.S.1.S. Liceo Le Filandiere
San Vito al Tagliamento

IL GIARDINIERE DI VILLA MANIN
Spettacolo adottato da:

1.S.1.S. Liceo Le Filandiere

San Vito al Tagliamento

PERCORSQ ‘
“TEATRO E SOCIETA”

QUI CITTA DI M.

Spettacolo adottato da:

Liceo Scientifico M. Grigoletti
Pordenone

7 MINUT]

Spettacolo adottato da:

1.S.1.S. Licei G. A. Pujati

Sacile

Liceo Scientifico M. Grigoletti
Pordenone

LA PALESTRA

Spettacolo adottato da:

Liceo Scientifico M. Grigoletti
Pordenone
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CAMILLO OLIVETTI:
ALLE RADICI DI UN SOGNO
Spettacolo adottato da:

I.S.1.S. Licei G. A. Pujati

Sacile

I.T.S.T. S. Pertini

Pordenone

Liceo Scientifico M. Grigoletti
Pordenone

FERITE A MORTE
Spettacolo adottato da:

I.S.1.S. F. Flora

Pordenone

1.S.1.S. P. Sarpi

San Vito al Tagliamento

Liceo Leopardi-Majorana
Pordenone

Liceo Scientifico M. Grigoletti
Pordenone

IL TEMPO SENZA LAVORO
Spettacolo adottato da:

1.S.1.S. F. Flora
Pordenone

I.S.1.S. Licei G. A. Pujati
Sacile

PERCORSO
“LA SCENA DELLA
PAROLA"

DEDICA A LUIS SEPULVEDA
Istituti partecipanti al Concorso:

Liceo Artistico I.S.A. E. Galvani
Cordenons

I.S.1.S. P. Sarpi

San Vito al Tagliamento
1.T.S.S.E. O. Mattiussi
Pordenone

I.T.S.T. S. Pertini

Pordenone

Liceo Leopardi-Majorana
Pordenone

I.S.1.S. Liceo Le Filandiere

San Vito al Tagliamento

Liceo Scientifico M. Grigoletti
Pordenone

INCONTRI A TEATRO

Teatro Comunale Giuseppe Verdi
Pordenone

Daniel Pennac
[stituti partecipanti:
Liceo E. Vendramini

Pordenone

1.S.1.S. F. Flora
Pordenone

I.S.1.S. Licei G. A. Pujati
Sacile

I.T.S.S.E. O. Mattiussi
Pordenone

I.T.S.T. J.F. Kennedy
Pordenone

Liceo Leopardi-Majorana
Pordenone

Liceo Scientifico M. Grigoletti
Pordenone

Lella Costa

Istituti partecipanti:
1.S.1.S. F. Flora

Pordenone

I.S.1.S. Licei G. A. Pujati
Sacile

1.S.1.S. P. Sarpi

San Vito al Tagliamento
I.T.S.S.E. O. Mattiussi
Pordenone

Liceo Leopardi-Majorana
Pordenone

Liceo Scientifico M. Grigoletti
Pordenone

VISTI DA VICINO

Incontri nelle scuole

Massimiliano Speziani

ha incontrato gli studenti di:
Liceo Artistico I.S.A. E. Galvani
Cordenons

Silvio Orlando

ha incontrato gli studenti di:
I.S.1.S. Licei G. A. Pujati
Sacile

Liceo Leopardi-Majorana
Pordenone

Marina Rocco, Elena Lietti e
Andrea Soffiantini

hanno incontrato gli studenti di:
Liceo Leopardi-Majorana
Pordenone

Umberto Petranca e Andrea Soffiantini

hanno incontrato gli studenti di:
Liceo Scientifico M. Grigoletti
Pordenone

Arianna Scommegna

ha incontrato gli studenti di:
Liceo Scientifico M. Grigoletti
Pordenone

Laura Curino

ha incontrato gli studenti di:
I.S.1.S. Licei G. A. Pujati
Sacile

Giacomo Ferrau e Giulia Viana
ha incontrato gli studenti di:

Liceo Leopardi-Majorana
Pordenone

Simone Cristicchi
ha incontrato gli studenti di:

I.S.1.S. E. Torricelli
Maniago

Fabiano Fantini
ha incontrato gli studenti di:

I.S.1.S. Liceo Le Filandiere
San Vito al Tagliamento



IL MERCANTE DI VENEZIA

di William Shakespeare

con Silvio Orlando

e (in 0.a.) Andrea Di Casa,

Fabrizio Contri, Milvia Marigliano,
Simone Luglio, Elena Gigliotti, Nicola
Pannelli, Fulvio Pepe,

Sergio Romano, Barbara Ronchi,
Roberto Turchetta, Ivan Zerbinati
regia Valerio Binasco

Teatro Comunale Giuseppe Verdi
Pordenone
7-8-9 novembre 2014

PERCORSO “| CLASSICI”
SPETTACOLO ADQOTTATO DA:

ITSSE O. Mattiussi - Pordenone
Classi 4"A-5"A SIA, 4"A-4"B AFM
Coordinatrici: Prof.sse M. Oro, A. Magoni,
M. D’Andrea e A. Zilli

Liceo Scientifico M. Grigoletti
Pordenone

Classi 4"F, 2"N

Coordinatrici: Prof.sse C. Michielin,
F. Bordini

Liceo Leopardi - Majorana
Pordenone

Classi 3"B Sc, 3*A Au, 3B U, 1"D CI,
2°E Cl

Coordinatrici: Prof.sse S. Corelli,

L. Moroni, A. Del Rocco e T. Bianco,
S. Pettarin

ITST S. Pertini - Pordenone

Classi 4D, 5*A

Coordinatrice: Prof.ssa L. Tajariol
Liceo Artistico ISA E. Galvani
Cordenons

Classe 3"E

Coordinatrice: Prof.ssa O. Chiaradia
ISIS Licei G.A. Pujati - Sacile
Classe 2B Sc

Coordinatrice: Prof.ssa P. Da Ros
ISIS P. Sarpi - San Vito al Tagliamento
Classi 3"A-4"A AFM, 3°C-4*C-4"D RIM
Coordinatori: Prof.sse F. Fontanel,
G. Sfreddo, F. Corradin

Prof. S. Costanzo, S. Ulliana

IL MERCANTE DI VENEZIA

Le sofferenze di Shylock

Grande successo per la rappresentazione del Mercante di Venezia che ha avuto luogo
domenica 9 novembre 2014 al Teatro Verdi di Pordenone.

Sicuramente impeccabile la lettura che ne ha fatto Valerio Binasco, di un‘opera certamente
non facile da proporre, viste le numerose sfaccettature di contenuti che racchiude lo
stesso testo shakespeariano. Molto azzeccata anche l'interpretazione di tutta la PSK e
in particolare di Silvio Orlando che non ha sicuramente tradito le aspettative di tutti, da
grande attore qual é. Ha infatti saputo interpretare il suo personaggio affinché il pubblico
riconoscesse anche le ragioni e le sofferenze di Shylock che pure rappresental’ “antagonista”
spietato all'interno della commedia. Si e potuta trarre, quindi, un'immagine di Shylock
come bersaglio di discriminazioni, pregiudizi e atteggiamenti persecutori. Il disprezzo
nei confronti del popolo ebreo e della razza stessa risultano cosi parte importante della
rappresentazione teatrale, come si osserva nelle parole degli altri personaggi nei confronti
di Shylock, ma alle quali questi cerca di restare “immune”, assumendo il piu delle volte un
atteggiamento fiero e inflessibile, che viene pero ugualmente colto dagli altri personaggi
come un ulteriore motivo per accentuare i loro atteggiamenti di discriminazione nei suoi
confronti. (...)

Asia Manzato, Marta Manfrin
Classe 2”N Linguistico, Liceo Scientifico M. Grigoletti - Pordenone

Le donne nel Mercante di Venezia

Nella commmedia shakespeariana Il mercante di Venezia le donne ricoprono un ruolo
fondamentale, anche se apparentemente secondario rispetto ai due protagonisti, Shylock
e Antonio. | personaggi femminili dell'opera sono Porzia, Jessica e I'ancella Nerissa.

Le loro caratteristiche fondamentali sono lintraprendenza, [intelligenza, la
determinatezza, la spregiudicatezza e la furbizia, aspetti che le condurranno ad avere
un ruolo fondamentale nello sviluppo degli eventi. (...)

Porzia e Nerissa sono diverse dai personaggi femminili di altre opere poiché sono
particolarmente intelligenti, determinate e adottano qualsiasi espediente per togliere dai
guai le persone a loro care.

La signora di Belmonte & senz'altro il personaggio piu scaltro e intelligente dell'opera,
in quanto riesce a manipolare personaggi ed eventi, ma a fin di bene: ne risulta un
personaggio assolutamente positivo, in quanto spinto da sentimenti di amore ed amicizia,
che non perde quindi anche quelle caratteristiche di sensibilitd e dolcezza che sogliono
caratterizzare le figure femminili in generale.

Anche Jessica, la figlia di Shylock, ricopre un ruolo di altrettanta importanza all’interno
della vicenda, ma si presenta come una donna molto pil egoista e spregiudicata, tale
da muovere sentimenti di riprovazione per il suo comportamento e da ridimensionare
in parte le caratteristiche negative del personaggio di Shylock, che diventa, per certi
aspetti, la sua vittima. Essa rappresenta il riscatto femminile contro il padre autoritario e
poco affettuoso, il quale paghera pesantemente il proprio comportamento. (...) La forza
dell'amore che prova nei confronti dell'lamato e il desiderio di una vita diversa e piu libera,
anche come reazione forte alle imposizioni paterne, la spingerd a un comportamento

Il mercante di Venezia



quasi “spietato” nei confronti del padre, che la fard venir meno ai sentimenti di amore
filiale e alle norme di comportamento proprie delle donne nella societd patriarcale di
quel tempo. (...) La sua presenza nella commedia shakespeariana, accanto a quella di
Porzia, per molti aspetti diversa da lei, contribuiscono a rendere pil complessa e meno
scontata la commedia, accanto ad altri aspetti che nell'opera di Shakespeare appaiono
sicuramente di non facile interpretazione.

Anna Delgrosso, Annalisa Guerra, Giorgia Valerio
Classe 2*N Linguistico, Liceo Scientifico M. Grigoletti - Pordenone

Il “mercante di Venezia” non é solo Silvio Orlando

Il mercante di Venezia & un capolavoro, ambientato dal grande drammaturgo inglese
a Venezia nel 1500, diretto da Valerio Binasco e interpretato da Silvio Orlando e
dalla Psk (Popular Shakespeare Kompany), una compagnia nata in seguito al successo
di Romeo e Giulietta, una produzione del 2011, e che si € impegnata ogni anno a mettere
in scena un classico, con l'intento di continuare a offrire al pubblico grandi testi, con
modalitd produttive nuove. Quella andata in scena a Pordenone il 7 novembre 2014 & una
storia conosciuta che rimescola profondamente le categorie di ‘bene’ e ‘male’ al punto
che fondamentale diventa lo scontro tra una moltitudine di uguali - i cristiani di Antonio -
e il singolo diverso - I'ebreo Shylock.

Antonio rompe la scena, Bassanio innamorato regala assaggi di talento. E gid molto
ma non basta, c'é bisogno di una scossa. Ci prova l'allegra compagnia di amici, ci riesce
I'animo avaro di Shylock: cinico, calcolatore. Rapisce quando parla, trafigge nel silenzio.
Porzia e Nerissa, spose senza marito, dominano con naturalezza gesti e movimenti
esasperati, Lancillotto vive di luce propria. Arriva la notizia: Antonio ha perso il cargo.
Bassanio si fa in quattro per I'amico mandato al patibolo. Si arriva al processo, la morale
dentro la storia.

Bravissimo e irriconoscibile Shylock; un incredibile Shylock interpretato da Silvio
Orlando che conferma la sua grandezza come attore. Il goffo ma umanissimo Lancillotto
di Sergio Romano regala momenti di commedia intelligente e mai scontati, rendendo
quello che era un personaggio di seconda lettura, fondamentale. Per non parlare della
non meno divertente Nerissa di Milvia Marigliano o i giovani Elena Gigliotti e Fulvio Pepe,
prima melanconici e poi sempre piu romantici e appassionati innamorati nei panni dei
giovani Jessica e Lorenzo. Hanno recitato la loro parte come pochi altri avrebbero saputo
fare. Attori incredibili e scenografia essenziale regalano dei momenti di puro divertimento
inondando di colori questo capolavoro, rendendolo quasi pop e molto attuale. Essenziali le
scene che prendono vita solo grazie allo spostamento sul palco di un tavolino e di poche
sedie. Scene che diventano inquietanti grazie a giochi di ombra e luce e alle note di Arturo
Annecchino nei momenti piu drammatici della storia.

Gli aspetti piu interessanti li troviamo nel primo dialogo tra Antonio (Nicola Pannelli) e
Shylock. Binasco mostra un po’ di coraggio sul finale del quarto atto mettendosi dalla
parte dell'ebreo, tanto che, dopo la ritorsione della giustizia veneziana fa dire al giudice: “e
ora bacia la croce, ebreo”; & il momento piu alto dello spettacolo.

Insommma, un'eterna lotta tra il ‘bene’ e il ‘male’ messa magistralmente in scena con
la regia di Valerio Binasco.

Michela Del Ben
Classe 4”F, Liceo Scientifico M. Grigoletti - Pordenone

Uno spettacolo da rivedere

La rappresentazione teatrale Il mercante di Venezia, che ha avuto luogo venerdi 7 Novembre
al Teatro Verdi di Pordenone, & stata una bellissima occasione per avvicinarci sempre di piu
a quello che effettivamente studiamo a scuola. Personalmente, poi, consiglierei a tutti di
andare a vedere la bellissima interpretazione di Silvio Orlando nell'incompreso Shylock, le
cui pene e ingiustizie subite sono state rappresentate in modo chiaro e conciso.

Sono rimasta estasiata dal tocco moderno che la regia ha adottato per mettere in scena
la commedia shakespeariana: il citofono, i vestiti dei nostri tempi anziché le calzamaglie
dell'epoca, le battute aggiunte all'originale copione e allusive, ovviamente, al nostro
secolo (che pero si fondevano agli altri elementi nonostante I'ovvio contrasto); insomma,
il tutto reso con una certa armonia data la spontaneitd e la finezza con cui gli attori
recitavano le loro parti. E uno spettacolo che rivedrei volentieri, perd ci sono delle cose che
personalmente avrei fatto in modo diverso. (...)

Ho adorato le interpretazioni degli attori sul palco, la loro recitazione ha benissimo
esplicato il messaggio che volevano mandare. Mi & dispiaciuto pertanto vedere Porzia cosi,
un po’ troppo rivisitata a parer mio (...). Nonostante cio, devo dire che queste scelte erano
necessarie per poter rendere il personaggio rivisitato in chiave comica e finemente ironica
di Nerissa, i cui gesti erano freschi enjambement di scarico e respiro tra scene dense di
tensione, emozione e dramma. (...)

Singolare ho trovato l'esecuzione del celebre monologo del perseguitato Shylock, era molto
pacato, ma la sua voce, nonostante fosse calma, era pregna di una tensione che urlava
soppressa disperazione. (...)

(..) Il tema della discriminazione razziale e dei pregiudizi € affrontato con un approccio
bilanciato, ma efficace nel far riflettere il pubblico non solo durante lo spettacolo, ma
anche in auto e una volta tornati a casa e pure oltre, perché no. Ma non solo. Anche |l
tema dei problemi finanziari, scintilla e causa di tutte le peripezie affrontate in quelle
ore serali, merita attenzione e considerazione; infatti interessantissima ¢ la sorprendente
attualita degli investimenti marini, che io vedo come i nostri soldi ‘virtuali’ di oggi, ovvero
non soldi cartacei veri, ma che navigano, nel mare di allora e in quello del web, oggi. (...)

Ana Vittoria Rodriguez Lima
Classe 4”F, Liceo Scientifico M. Grigoletti - Pordenone

Un confronto tra mondi differenti

Scontro etico, sociale e culturale; conflitto tra amicizia e amore; potere del denaro, lealta,
vendetta e giustizia. Questi sono senza dubbio i temi affrontati da uno dei piu grandi
drammaturghi seicenteschi, William Shakespeare ne Il mercante di Venezia, ennesima
occasione di profonda riflessione sui caratteri del genere umano. Anche questa volta,
Shakespeare non delude: con grande classe e competenza riesce a rompere gli schemi della
classicita e della “facile comprensione” facendo emergere questioni di grande importanza,
al contempo mascherate dalla narrazione di un’intrigante vicenda, dove ironia e colpi di
scena non sono di certo mancati. Alla luce di tutto cio Silvio Orlando, nelle vesti dell’ebreo
usuraio Shylock, e la Popular Shakespeare Kompany si sono rivelati all’‘altezza di porsi
come dominanti portavoce del dibattito filosofico. Grande interpretazione e vivacitd sono
stati gli ingredienti perfetti per una grande ricetta che, in qualche modo, ¢ stata capace
di racchiudere in sé I'essenza del confronto tra mondi differenti: 'ambito finanziario di
una frenetica Venezia, abitata da mercanti costantemente alla ricerca del successo
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economico; I'amore vissuto come un’ingente sfida legata da attimi di felicita ma anche di
dolore e preoccupazione scaturiti dal vincolo dell’autoritd paterna; la giustizia, la vendetta
e la crudeltq, interpretati come parametri derivati dall'odio e dallo scontro tra religioni
diverse. Sono molte le carte in gioco e, sebbene sembrino essere apparentemente distinte,
le vicende narrate sono il frutto del loro collegamento, regolato dalle dinamiche personalita
dei personaggi. Infatti, ognuno di essi rappresenta un carattere ben preciso, evidentemente
influenzato dai fatti vissuti nel passato e in costante cambiamento (come la crudelta di
Shylock nei confronti del genere cristiano). Nonostante la grande complessita di tutto
cio, la Popular Shakespeare Kompany puo ritenersi soddisfatta del risultato ottenuto:
semplici scenografie accompagnate da gradazioni vocali assolutamente credibili hanno
riscosso un apprezzamento non indifferente. La musica, i colori e le gestualita raffinate
degli attori sono stati d'impatto e hanno agevolato la riuscita di quell’ironia voluta da
Shakespeare per il suo capolavoro. In particolar modo va premiata l'interpretazione di
Orlando per essere stato capace di dare risalto alla parlata yiddish (tipica degli ebrei) e
alla doppia personalita di Shylock come I'uomo duro e crudele ma, al contempo capace di
accettare la sconfitta e ritirarsi. Non da meno & stato Valerio Binasco in grado di rispettare
la complessita della figura del mercante e di far percepire la mutazione del personaggio in
relazione allo scorrere delle vicende.

Luca Ferrante
Classe 4D - ITST S. Pertini - Pordenone

Il mercante di Venezia. L'immutabilitd dei sentimenti umani

Durante il periodo rinascimentale, in Inghilterra, il celebre attore e scrittore William
Shakespeare scrive diverse opere tra cui Il mercante di Venezia, di cui abbiamo visto la
versione del 2014 interpretata da Silvio Orlando.

Schiacciato dai debiti e con gravi problemi economici, Bassanio chiede al suo caro amico
Antonio, il mercante di Venezia, di prestargli tremila ducati per poter andare a Belmonte,
dove poi avrebbe sposato Porzia, una ricchissima fanciulla, il cui defunto padre le aveva
lasciato l'eredita, a patto che trovasse un marito secondo le sue volonta: lasciando una
prova ai vari pretendenti della figlia. Antonio non ha pero la somma che il suo amico
Bassanio chiede, e per ovviare alla mancanza, altra scelta non ha se non quella di chiedere
un prestito a Shylock, un ricco ebreo interpretato da Silvio Orlando, che Antonio aveva
denigrato per la sua professione, 'usuraio, e la sua religione.

Tanti sono i temi che emergono in quest'opera: I'economia, I'amore, I'importanza data
alle apparenze, la giustizia, la legge, il ruolo delle donne, l'odio e la vendetta, I'avidita
e - tra tutti forse il tema piU importante - la tolleranza religiosa. Quest’ultima emerge
particolarmente dal famoso monologo di Shylock, dove I'attore Silvio Orlando nasconde
la grande sofferenza dell'uomo con l'indifferenza del suo atteggiamento verso cio che gli
accade, ma con la cupezza del suo tono di voce e dei suoi modi dimessi l'attore comunque
ci esprime con forza il rancore, la rabbia, le ingiustizie subite a causa dei Veneziani, che lo
considerano piu come un ospite in cittd che non come un cittadino.

Shylock ha una figlia, che si sente oppressa dalla vita e dagli insegnamenti del padre, cosi
deciderd di scappare con Lorenzo -amico di Bassanio-e di derubarlo facendosi cristiana,
dando al padre un ulteriore pesantissimo dolore da sopportare. In questo monologo &
espressa da Shylock la necessitd di uguaglianza tra gli uomini. Ci sono ancora persone al
giorno d’'oggi che devono capire che non ¢ il colore della pelle o una diversa religione a fare
la differenza. (...) Un tema questo di agghiacciante attualita proprio per l'intolleranza

religiosache percorreilnostrotempo.L'economia é unaltrotemaimportanteinquest’opera,
e mostra come in tutte le societq, i soldi siano sempre al centro della quotidianita. (...)
Bassanio arriva a Belmonte, dove rincontra Porzia per prenderla in sposa, ma non prima
di trovarsi davanti alla prova dei tre scrigni—come richiesto dalle ultime volonta del padre
di Porzia - uno di piombo uno d'argento e uno doro. In uno solo di questi si trovava il
ritratto della fanciulla, destinato a colui che la sposerd. Collegato alla scena degli scrigni,
si inserisce il tema dell'amore, che si distacca dagli averi e dalle ricchezze, come I'amore di
Bassanio per Porzia, semplice e senza pretese, per quanto Porzia sia ricca, ha un cuore e
una mente che vanno ben oltre il denaro.

Ma per Antonio la fortuna non arriva, le sue navi sono perdute per mare e il termine
della scadenza del contratto e gid arrivato. L'amicizia di Bassanio per Antonio lo spinge
a lasciare Porzia per andare a Venezia, anche se non sa che proprio la sua sposa, sotto
mentite spoglie, aiutera il suo amico. In tribunale ci sono Shylock, Antonio e il Doge - la
maggiore autorita Veneziana (...) Nessuno, nemmeno il Doge, riesce a far cambiare idea
a Shylock, e quando il giovane avvocato - Porzia - entra in aula, da giustizia all’ebreo,
come lui chiedeva. Se solo una goccia di sangue fosse caduta durante l'esecuzione, e se
solo Shylock avesse tagliato di pit o di meno di una libbra esatta, la pena sarebbe stata la
morte. Nemmeno alla soomnma di tremila ducati aveva diritto, e anzi, avrebbe dovuto dare
metd dei suoi averi ad Antonio, e meta a Venezia, e la pena per lui pit grave, infine: farsi
cristiano. Questa scena € anche esempio di come la legge possa essere utilizzata per fare
del bene, ma anche di come possa essere usata per scopi crudeli o ingiusti. (...) Questo
messaggio oggi pud avere un grande valore; molti italiani hanno perso fiducia nella legge,
in quanto sembra favorire le ingiustizie, mentre la colpa non deve essere attribuita alla
legge, ma a chila applica: & infatti chi ha questo compito a decidere se usarla a fin di bene
o no. Tra le tematiche c'€ anche quella della contrapposizione tra uomini e donne, che
vediamo nella scena del tribunale principalmente. In quest'opera le donne hanno un ruolo
fondamentale: saranno infatti loro a sistemare la situazione, quando invece Antonio si era
gia rassegnato a morire e gli altri amici non avevano la calma necessaria per risolvere la
questione. Questo anche a uno spettatore odierno pud trasmettere molto, infatti anche se
le donne hanno ruoli molto importanti e a loro viene riconosciuta la parita con gli uomini,
ancora molti di essi ritengono le donne almeno un po’ inferiori. (...) Certamente questo e
sbagliato, perché le capacita prescindono dal sesso di una persona, sia uomini che donne
devono essere valutati per le loro capacitd e devono essere liberi allo stesso modo.

La storia si conclude e si rimane con un senso di angoscia; Shylock vuole privare Antonio
della sua carne, del suo corpo, ma la pena che il tribunale infligge all'ebreo e peggiore:
privare un corpo della propria anima. Quello in cui credeva gli & stato portato via, la vita
gli & stata concessa invano, perché un uomo senza anima & un uomo morto.

Carol Sassano, Debora Di Pietro, Silvia Ruzzoni, Silvia Pinazza insieme ai compagni
Classe 3”E, Liceo Artistico ISA E. Galvani - Cordenons
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La malinconia di Shakespeare

“In verita non so perché sono cosi triste; mi stanca e voi dite che vi stanca; ma come
I'abbia presa, dove I'ho trovata, o me la sono procurata, di che sostanza é fatta, da dove
é nata devo capirlo; e cosi ottuso mi rende la tristezza che faccio fatica a conoscere me
stesso.”

Sia il testo di Shakespeare Il mercante di Venezia che la rappresentazione curata dal
regista Valerio Binasco iniziano con una battuta riguardante la malinconia; € singolare
che venga subito proposta un'‘emozione cosi forte e negativa e viene subito il dubbio
che questa scelta, nonostante l'opera sia una commedia, voglia evidenziare la sottesa
tristezza e malinconia di fondo che la accompagnano. (...) Ma in seguito diviene
piu generale e riconducibile a una serie di fattori precisi: I'odio verso chi & diverso, la
vendetta e il disprezzo nei confronti dell’'usura e dell’avidita da una parte, dall’altro lato
la correttezza e ammissibilita del guadagno lecito.

Una scenografia minimalista e costumi moderni (recuperati alla Caritas di Torino)
mettonoinrisaltole tematiche appenacitate einvitanoil pubblico a pensare che non siano
solo proprie di anni e anni fa, ma che invece descrivano tempi e problematiche attuali. In
particolare la figura dello straniero, ieri come oggi spesso temuta, traspare molto bene
nel personaggio dell’ebreo Shylock (...). Lo sfogo di Shylock si potrebbe semplicemente
adattare alla situazione moderna di uno straniero che sia dell’Est europeo o dell’Africa.
L'ebreo, impersonato abilmente da un bravissimo Silvio Orlando, serba rancore nei
confronti dei Cristiani che deridono il suo popolo, la sua famiglia e disprezzano il suo
lavoro. Questa figura, violenta nei sentimenti e soprattutto nella richiesta della penale,
una libbra di carne, ¢ il personaggio della commedia che piu colpisce: ha un carattere
deciso e arido dovuto principalmente alle ingiustizie da sempre subite dal suo popolo, e
vittima di un’ingrata prevaricazione e violenza del Cristianesimo. Se poi Shylock sia da
compiangere o da disprezzare, & decisione che riguarda lo spettatore.

(...) Il centro di tutta la commedia e I'incessante necessita del denaro, che si potrebbe
quasi definire atemporale, perché questa continua mancanza é cio che pil caratterizza
il ventunesimo secolo segnato dalla crisi economica e da tutto cid che essa ha
comportato; poi c'e chi cerca di guadagnare a discapito dei piu deboli, chi di nascosto o
chi legalmente e in buona fede ma tutti, alla fine, si devono scontrare con la legge, che,
a rigor di logica, non dovrebbe fare distinzioni.

Personalmente ho trovato la rappresentazione coinvolgente, allegra e seria nei limiti
corretti, e ho apprezzato molto le interpretazioni dei vari personaggi da parte degli
attori della Popular Shakespeare Kompany che hanno proposto prima di tutto un teatro
didattico, che sottolinea l'importanza dei contenuti, ma nello stesso momento rimane
sorprendentemente vivo, capace di suscitare continua curiositd.

Cosa ¢, infine, il recitare se non dar vita alle parole, creando musica fra le battute legate
da una acuta e sottesa armonia in grado perd di regalare emozione?

In questa rappresentazione si pud affermare, con certezza, che si & recitato.

Claudia Mazzi
Classe 3B Sc, Liceo Scientifico Leopardi-Majorana - Pordenone

A comedy cheerful and involving

A great interpretation of Silvio Orlando, in the Shakespearean comedy The merchant of
Venice, staged on Saturday 8th November, at Verdi Theater in Pordenone.

Since his arrival on the scene, the awaited actor was applauded by the large audience
with fervency. The comedy was cheerful and involving, thanks to the interpreters directed
by Valerio Binasco. Although dated 1596 it is easily adaptable to problems of the present
days. In fact themes about religious conflicts, economy problems, racism and human'’s
avidity emerged. The simple scenery and the clothes of nowadays were able to modernize
a Sixteenth-century’s opera and make it up-to-date.

But, despite the innovative reinterpretation, the director was faithful to the original story.
A factor that had interested the audience was the way in which the conception of a deep
love, interpreted with passion, was conceived.

The actors had interpreted their characters very well and were able to present a
Shakespearian opera in a funny and ironic way.

Everything was accompanied by a suggestive musical background that created an
atmosphere of ephemeral mystery.

Exactly this induces the young people to spend an alternative evening diving into the
theater world, detached from reality and contributing, in this way, to their cultural
formation. The show was a great success and the audience was really satisfied about the
opera, that had exceeded peoples’ expectations.

Stefania Basso, Arianna Pegoraro
Classe 3B Sc, Liceo Scientifico Leopardi-Majorana - Pordenone

Un testo di straordinaria attualita

Lo spettacolo Il mercante di Venezia di William Shakespeare, interpretato dalla regia di
Binasco, si centralizza soprattutto fra il conflitto tra religioni e i rapporti, che spaziano
dall'amore all'odio. E un testo di straordinaria attualitd, che tocca temi come intolleranza
e razzismo, ma anche denuncia delle false apparenze. L'elemento che accomuna i
protagonisti & il denaro, il quale determina lo svolgimento dell'intera vicenda. (...)

Lo spettacolo & stato svolto in chiave comica dalla Popular Shakespeare Kompany, perché
altrimenti sarebbe stato troppo noioso e il pubblico non si sarebbe piu interessato alla
vicenda.

L'interpretazione della compagnia rende lo spettacolo moderno, questo viene anche
dimostrato dai costumi e dalla scenografia. Cio, perd, contrasta con il periodo in cui
& stato ambientato, ovvero il XVI secolo, a causa della presenza di oggetti moderni in
un‘ambientazione antica, ad esempio una borsa di plastica, un trolley e alcuni costumi di
scena.

(...) Silvio Orlando interpreta Shylock e si immedesima perfettamente con il personaggio
avente un carattere molto duro e severo. E I'unico che non “rispetta” la comicita dello
spettacolo, forse proprio per sottolineare il carattere freddo e rigido che ha lui stesso,
oppure per far esaltare ancora di piu la sua malvagita.

Alessia Dell’Agnese, Giada Perini, llenia Valerio
Classe 3"B U, Liceo Leopardi-Majorana - Pordenone

Il mercante di Venezia



Piu coinvolti del cinema

Il giorno 9 novembre siamo andati ad assistere al teatro Verdi alla commedia Il mercante
di Venezia di Shakespeare, interpretata, tra gli altri, da Silvio Orlando. (...)

Lo spettacolo e stato molto interessante, perché gli attori sono riusciti a calarsi veramente
bene nella parte, creando un’‘atmosfera adatta.

La storia & piena di intrecci tra situazioni e personaggi che rendono la trama emozionante
e divertente.

Una cosa che non passa inosservata & che gli attori portavano in scena oggetti e vestiti
moderni nonostante |'‘ambientazione storica dell'opera: ad esempio usavano monete
diverse da quelle dell'epoca di Shakespeare.

Anche se la mia classe e noi studenti non siamo abituati ad andare a teatro, dobbiamo
ammettere che siamo rimasti incantati e ci siamo sentiti pit coinvolti di quando andiamo
al cinema.

Chiara Scaramazza, Carla Goffredo
Classe 3"B U, Liceo Leopardi-Majorana - Pordenone

Incontrare Shakespeare tra dramma e commedia

Uno spettacolo notevole, intenso, e fortemente educativo, scritto dal primo dei
drammaturghi dei tempi moderni e diretto da un illustre regista di teatro, Valerio Binasco,
nelle giornate del 7, 8 e 9 novembre 2014, alla cittd di Pordenone e ai numerosissimi
spettatori del Teatro Verdi ha regalato la possibilita di incontrare Shakespeare attraverso
un‘opera dalle tematiche assolutamente attuali: Il mercante di Venezia. (...)

Binasco opera una saggia interpretazione, traducendo il dramma shakespeariano in modo
abbastanza rispettoso ma comunqgue innovativo e originale: la Venezia del testo perde la
sua importanza, la scenografia é ridotta all'essenziale (qualche sedia, un tavolo, e poco
altro), permettendo in tal modo una maggiore elasticita nel cambio di scena. | costumi
sono stati riadattati in chiave assolutamente moderna: niente sfarzosi farsetti e calzoni
coloratidell'alta moda di cinquecento annifa, bensi elegantissimi vestiti completi di giacca,
cravatta e soprabito tipici di tempi piu recenti. Questa conversione alla contemporaneita
& un chiaro suggerimento che Binasco offre al suo pubblico per mostrargli sotto una nuova
luce le vicende del mercante veneziano.

Nulla di pit attuale

Evidente & la tematica del denaro e dei suoi nefasti effetti sul cuore e sulla mente
degli uomini, ma fermarsi a questo livello di lettura significa perdere la gran parte
degl’insegnamenti che il drammaturgo inglese ha riposto nel suo capolavoro. Non Bassanio,
né Antonio, né tantomeno Porzia & il protagonista. Shylock, I'usuraio, I'ebreo, I'antieroe
per eccellenza, personaggio complesso, malvagio e degno di pietd, quasi uno stereotipo
negativo dell’ebreo, I'avido e sinistro figuro che piange la perdita del suo patrimonio piu
che di sua figlia, lui e I'assoluto protagonista. Tutto il suo odio, che riversa nei confronti di
Antonio tramite l'assurda richiesta della libbra di carne, € solamente la manifestazione piu
lampante di un profondo disagio sociale che gli ebrei del XVI secolo, ma perché no, anche
gli “stranieri” di oggi, siano essi migranti o extracomunitari, sono costretti a subire. (...)
Un giudizio complessivo

In tutte le sue opere Shakespeare mescola dramma e commedia: ovvero, non esiste
tragedia senza buffone, né commedia senza elementi seri. Binasco, invece, ridimensiona
chiaramente gli elementi drammatici a favore di un approccio piu disteso: la sala del

teatro spesso trabocca di risate per le numerose battute che, per quanto molto divertenti,
rendono alcuni personaggi secondari (come Solanio, Salerio e Graziano, amici di Bassanio,
ma anche Nerissa, dama di compagnia di Porzia) molto piu memorabili dei protagonisti
stessi, poiché rubano la scena grazie alla loro verve comica. Cid non & necessariamente
un male, ma neanche un bene: quei pochi momenti che dovrebbero rimanere seri
vengono spesso eccessivamente smorzati da motti di spirito inopportuni (per esempio
il monologo di Shylock sull'odio assurdo nei confronti degli ebrei, o il processo finale). Il
rischio maggiore € che i personaggi, nonostante il talento messo in campo dalla Popular
Shakespeare Kompany, perdano la loro pluridimensionalitd e diventino delle macchiette:
Shylock nel Rinascimento veniva odiato, qui viene deriso, Porzia passa da virtuosa
nobildonna veneziana in Shakespeare a ragazza un po’ isterica secondo Binasco. Nulla di
male, ovviamente: il senso complessivo della commedia del drammaturgo inglese rimane
intatto, e le battute sono, come gia detto, molto efficaci; ma la sovrabbondanza di risate
spesso non giova, soprattutto quando si ha per le mani un testo di simile portata.

Valentino Feltrin, Daniele Cal, Daniela Glaneo, Alessia Veneri, Hewan Ammaturo
Classe 2*E Cl, Liceo Leopardi-Majorana - Pordenone

Il Mercante di Venezia: non si puo assistere indifferenti

Cos'e il diverso rispetto a noi? E cosa siamo noi rispetto al diverso?

La risposta di Shakespeare &: “Uominil”. Svestiti dai ruoli sociali siamo tutti uomini.

“Ma un ebreo non ha occhi? Un ebreo non ha mani, organi, misure, sensi, affetti, passioni,
non mangia lo stesso cibo, non viene ferito con le stesse armi (...) ?".

A parlare qui attraverso il monologo ¢ il protagonista Shylock, in attesa di una risposta
che solo extra scaenam puo venire. Ciascuno di noi pud sottoscrivere facilmente, almeno
a livello teorico, la conclusione a cui arriva Shakespeare, ma una cosa ¢ il teatro e altro
é la vita. Valerio Binasco e la Popular Shakespeare Kompany, I'8 novembre al teatro “G.
Verdi” di Pordenone, hanno riproposto su uno sfondo anni ‘50 la trama shakespeariang,
espropriando pero Venezia dal suo specifico per indicare 'universalita delle tematiche
affrontate: il rapporto con l'altro spesso sentito come diverso o ostile, la sovrapposizione
di ruoli tra vittima e carnefice, la scelta tra denaro e amore, tra vendetta e giustizia.

Il regista ha affermato riguardo allo spettacolo: “Non incontravo né personaggi né
situazioni che mi sembrassero familiari, o che avessero una qualche familiarita con la mia
immaginazione. Questo perché alla sensibilitd contemporanea una storia come quella del
Mercante e di Shylock sembrerebbe dire ben poco. Piano piano ho capito che forse ero
caduto in un equivoco”.

Infatti in Antonio, il ricco e cristiano mercante di Venezia e nell'usuraio ebreo Shylock
consumati dall'odio reciproco, nel rapporto conflittuale tra Shylock e la figlia o ancora
nell'lamore accompagnato dal calcolo di Bassanio e Porzia sono riconoscibili le nostre
miserie e passioni di uomini e forse anche le occasioni di riscatto mancato.

Ad agganciare lo spettatore, obbligandolo a prendere parte e ad esercitare un giudizio
contribuiscono i segni teatrali (modernita dei costumi e degli oggetti scenici, varieta
dialettali dei personaggi) e meta-teatrali (frequente rottura della quarta parete).

Tutti siamo coinvoltil

Lavoro collettivo
Classe 2"E Cl, Liceo Leopardi-Majorana - Pordenone
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Una cupa contro-favola

Il mercante di Venezia, scritto da Shakespeare tra il 1596 e il 1597, viene definita un‘opera
tragicomica, oscillante tra scene difesta e scherzo e momenti profondamente drammatici.
Shakespeare rompe gli elementi che caratterizzavano il teatro in quel periodo: si vedono
quindi rappresentate in scena piu storie intrecciate fra loro, in luoghi differenti e con un
tempo reale nel quale svolgere la vicenda pit lungo delle 24 ore allora canoniche.

L'opera si apre con il mercante Antonio, stanco della vita, in una Venezia del XVI secolo
che rappresenta una realta triste e licenziosa dove le persone perdono i valori legati alla
famiglia e si dedicano al loro unico dio: il denaro. (...)

La Popular Shakespeare Kompany apporta delle modifiche alla rappresentazione rispetto
all'originale. Le prime e piu evidenti sono I'abbigliamento e 'ambientazione novecenteschi.
Quindi i temi affrontati da Shakespeare si dimostrano essere ancora validi oggi, e si nota
come il “diverso” del XVI secolo, ovvero I'ebreo Shylock, sia trattato come il “diverso” di
oggi: insultato e tenuto in disparte. Porzia nel corso della vicenda addirittura si spaventa
all'ipotesi di sposare un pretendente di colore!

Ma il regista Valerio Binasco ha voluto alleggerire la scena con una comicissima Nerissa, la
cameriera personale di Porzia, e con la scherzosa banda di amici di Bassanio.

Binasco interpreta l'opera come “una cupa contro-favola, una storia che sembra una
favola, ma che fa sorridere solo gli adulti, perché han perso ogni speranza”, per questo
la vuole allestire come una commedia, perché vuole che prevalgano la speranza e la
tolleranza, e che la giustizia e i sentimenti umani siano ancora le cose piu importanti.

La scelta di non far travestire da uomo Elisabetta Mandalari nella parte di Porzig,
quando al processo si presenta come avvocato, & stata possibile solo grazie alla modifica
dell’'ambientazione temporale, e ho apprezzato come quindi non ci sia stato bisogno di
essere un uomo per parlare ed essere ascoltati.

Silvio Orlando, con la sua parlata yiddish, € stato straordinario. Tuttavia avrei preferito
che fosse sottolineata nell'interpretazione la sofferenza finale di Shylock, nel momento in
cui deve decidere tra il far morire il proprio corpo oppure la sua anima e il suo pensiero,
convertendosi infine al cristianesimo; proprio per questo, se entrando in teatro consideravo
Shylock il “cattivo” dell'opera, uscendo mi sono resa conto che lo € sicuramente Antonio,
avendo annientato completamente I'ebreo Shylock.

Consiglio vivamente quest’opera a chi vuole vivere una serata diversa e divertente, ma
riflettendo anche su temi importanti come il rapporto odierno con gli stranieri.

Eleonora Brisotto
Classe 4"B AFM, ITSSE O. Mattiussi - Pordenone

Uno spettacolo molto curioso

(...) I drammaturgo inglese nella sua opera affronta diverse tematiche; il protagonista
indiscusso dell'opera risulta il denaro ed il valore che ogni uomo gli attribuisce. Questo
aspetto rende il play particolarmente contemporaneo, in quanto tutt'oggi in molti casi il
valore della vita puo corrispondere ad una misera somma.

Un‘altra questione fondamentale e la paura del diverso: la societd inglese dell'epoca &
antisemita (infatti gli ebrei vennero cacciati dall'Inghilterra nel 1290). Non casualmente
l'operaeambientataaVenezia, che éstatalaprimaaintrodurreighettie contraddistinguere
gli ebrei con vari elementi, tra cui un cappello rosso. Questa paura si manifesta inoltre
nella scena in cui Porzia rifiuta a priori un pretendente di colore.

Nell'opera é ricorrente poi la tematica religiosa, in particolar modo evidenziando l'ipocrisia
dei cristiani del ‘500. (...)

| personaggi, nell’interpretazione di Binasco, mostrano un tratto umoristico e spiritoso, e
cio facilita il fatto di sostenere tre ore di spettacolo a tutte le fasce di spettatori.

Il personaggio che ha assunto maggior spessore & Shylock, un uomo abbandonato, cupo
e maltrattato, che corrisponde alla figura stereotipata dell'ebreo. E magnificamente
interpretato con l'accento yiddish da Silvio Orlando, I'asso del play. Antonio, il mercante
amato e benvoluto, & invece interpretato da Nicola Pannelli, I'attore che probabilmente
mi sarei meno aspettata, in quanto ha una presenza molto autorevole e decisa,
in contraddizione con l'‘agonico personaggio originale. Nonostante cid sono stata
piacevolmente sorpresa. Elisabetta Mandalari, in veste di Porzia, & una donna dalle mille
sfumature, che ha talmente tante qualita da sembrare quasi utopistica. (...) Una ventata
di originalita e risate portano Nerissa e i compagni di Bassanio, e nonostante siano
personaggi secondari, nel play risultano un must.

Grande spessore assume il discordo di Shylock, la parte pit commovente dello spettacolo,
in cui emerge il suo lato sensibile ed umano, mai apparso prima. L'usuraio esprime con
molta passione e tormento le ragioni del suo rancore verso Antonio e la comunita
cristiana in genere.

La scenografia scelta da Carlo de Marino € minimalista, risulta quasi anonima, presenta
semplici spostamenti di qualche sedia ed una tavola. Probabilmente & una scelta tattica
per non distogliere I'attenzione dagli attori. Ci sono in compenso molteplici giochi di luce/
ombra e musica per enfatizzare alcune scene. (...)

Complessivamente ho trovato lo spettacolo molto curioso in quanto presenta
un’interpretazione che non mi sarei mai aspettata: il regista sposta la fase storica,
lasciando intatti gli avvenimenti ed i temi, dimostrando in tale modo il camaleontismo
di quest'opera nei diversi periodi, e I'immensita di Shakeaspeare. Ho apprezzato il suo
coraggio nel correggere l'incorreggibile, ottenendo un risultato particolare, stupendo
positivamente il pubblico. Lo consiglio vivamente.

Diana Kilchenko
Classe 4"B AFM, ITSSE O. Mattiussi - Pordenone
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Comico ma non troppo

Una di quelle giornate grigie, vuote, quelle giornate perfette per un sonnellino pomeridiano;
eppure impossibile da fare poiché c'era uno spettacolo in cittd e non uno dei soliti artisti
moderni, bensi uno particolare, uno che nelle piccole realtd non si vede spesso. Eh si,
stiamo parlando proprio di lui: Shakespeare con la celebre opera Il mercante di Venezia.
Lo spettacolo si apre con il tenace Antonio (Nicola Pannelli), il protagonista della nota
storia, che tra luci, suoni e oggetti di scena riesce a rendere la sua vicenda ancora piu
incalzante e avvincente di quanto gid non lo sia.

Da non dimenticare assolutamente l'‘azzeccatissimo Shylock (Silvio Orlando) che con
la sua espressivita travolge il pubblico con ogni suo intervento; continuando troviamo
la principessa Porzia (Elisabetta Mandalari), esuberante e forse un po’ infantile ma con
la sua dama di compagnia Nerissa (Milvia Marigliano) forma una formidabile coppia,
imbattibile anche nella sua comicita.

E poi per un momento la magia si spegne, si accendono le luci ed ecco la pausa.

Buio. D’un tratto le luci si animano, prendono vita, insieme alle musiche sognanti seppur
a volte fredde e taglienti.

Lo spettacolo continua. Momenti comici, alternati a situazioni drammatiche se non
tragiche... Possiamo definirlo cosi ma non basta.

Uno scenario ricco di passione sia da parte degli attori che interpretano i celebri ruoli sia
da parte del pubblico, intrattenuto e sognante per I'atmosfera creata dal noto regista
Binasco che, nonostante abbia voluto far risaltare I'aspetto comico dell'opera, € riuscito
comunque a mantenere fede al testo originale.

Possiamo dunque definirlo cosi, con un’unica parola: un capolavoro.

Francesca Papais
Classe 3*A AFM, ISIS P. Sarpi - San Vito al Tagliamento

Shakespeare, realta tra presente e passato

“Shakespeare, ... ed io”. Mi ripetei in testa questa frase durante tutto il viaggio per andare a
vedere lo spettacolo de Il mercante di Venezia. “Shakespeare, ... ed io. Perché ho accettato
di andare a teatro, perché ho accettato di vedere uno spettacolo di un autore morto da
secoli, la cui storia avra I'unico fine di farmi recuperare le ore di sonno perse a scuolq,
perché!?”

Pordenone, Teatro Verdi, ultimo posto, un caldo micidiale. Le luci si spengono: “oh che
‘bene’, una dormita di tre ore mi aspetta!” penso inizialmente.

Il sipario si apre. Una gradevole musichetta, pianoforte e violino, accompagna I'entrata
degli attori. “Ma guarda un po’ “, dico tra me e me, “attori in giacca e cravatta; pensavo
di venire a vedere uno spettacolo cinquecentesco, con costumi d'epoca, e invece...”.
Sette di sera. Il sipario si chiude. Applausi. Molti applausi, tra cui... i miei. Applaudo forte,
insistentemente, compiaciuto, con un‘altra mentalita.

Sono esterrefatto, positivamente, dal tutto. Il conflitto fra culture ed identita era messo
in luce in modo chiaro e schiacciante: Shylock (Silvio Orlando), un usuraio ebreo che vive
per i soldi, odiato da Antonio (Nicola Pannelli) e i suoi amici. Porzia (Elisabetta Mandalari),
una ricca bambolotta (sprezzante della pelle nera) in cui convivono due anime: I'una piu
superficiale e appariscente, I'altra, invece, intelligente e creativa quando salva Antonio
dalle grinfie dell’'Ebreo. L'esilarante Nerissa (Milvia Marigliano), una sorta di balia per Porzia,
che con il suo carattere gioioso e spiritoso, riesce a strappare al pubblico non poche risate.
Per non parlare della recitazione sublime di Sergio Romano (Lancillotto) che riesce ad

immedesimarsi perfettamente in tal ruolo non facile, anche se all‘apparenza secondario.
Inizialmente, pensavo ad una bella dormita; pensavo alla noiositd di Shakespeare e al
fatto che stavo guardando uno spettacolo moderno e non cinquecentesco.
Successivamente, solo dopo aver colto il senso dello spettacolo, ho pensato a quanto era
stato geniale I'intero cast. Sono riusciti a farmi divertire, coinvolgendomi in una storia
che, inizialmente, ben poco mi interessava. Tutto questo condito da una musica intensa
e coinvolgente (merito di Arturo Annecchino) e dai costumi che volevano farci cogliere
il legame che intercorre tra la modernitd e Shakespeare. Lode in primis a Silvio Orlando,
strepitoso nell'incarnare Shylock e nell'imitare alla perfezione la parlata yiddish.

Esco dal teatro. Prendo una boccata d'aria. Salgo in macchina. Osservo la citta illuminata.
Inizio a pensare. Penso a quello che il teatro era riuscito a trasmettermi. Alla modernita di
Shakespeare: i soldi, un dio a cui gli uomini si consacrano, i conflitti fra culture e identita,
una piaga che ancora oggi segna la nostra societd.

Filippo Riolo
Classe 3*A AFM, ISIS P. Sarpi-San Vito al Tagliamento

Il mercante di Venezia: I'antica modernita

Domenica 9 novembre ci trovavamo all’esterno del Teatro “G. Verdi” di Pordenone, pronti
per assistere alla rappresentazione de Il mercante di Venezia per la regia di Valerio Binasco.
(...)

Lo spettacolo inizia e, dopo un po’, senza rendercene conto, il sipario si chiude: gli spettatori
sono entusiasti e un lungo applauso accompagna la fine dell'opera. Ci aspettavamo uno
spettacolo noioso e invece si € dimostrato tutt'altro, grazie agli attori ed al regista che sono
riusciti a rendere moderna e adatta ai ragazzi anche quest'opera di Shakespeare. (...)

Il regista ha incentrato l'opera rendendo attuali le tematiche proprie dell'epoca come
l'intolleranza verso i “diversi” (gli ebrei), il razzismo (Porzia si spaventa alla vista del
pretendente di colore) e il potere del denaro che prevale su tutto. (...) Lo spettacolo era
sia realistico (lotta tra le varie culture), ma anche fiabesco (Porzia era una “principessa” e
si doveva fare la scelta del giusto scrigno). Un altro contrasto presente & quello tra il lato
drammatico (Shylock) e quello comico (Nerissa). (...)

Il messaggio che secondo noi la compagnia vuole trasmettere & che c'era e c'& tutt’ora il
conflitto tra le varie culture ed identitd, e ci invita a non soffermarci all'apparenza delle
cose ma a guardare nel profondo, perché le cose migliori sono quelle che non si vedono
subito, ma che si riescono a percepire solo conoscendo interiormente una persona. Essa
vuole farci capire che le amicizie e le relazioni sentimentali sono pit importanti del denaro,
perché solo con esse si potrd essere pienamente felici e soddisfatti della propria vita. Su
quest’ultimo punto la societd moderna, per noi, deve ancora fare “passi da gigante”,
perché ci sono ancora molti pregiudizi su determinate culture e su specifici pensieri ed
opinioni.

Sara Trevisan, Maida Silvia
Classe 3*A AFM, ISIS P. Sarpi-San Vito al Tagliamento
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La semplicita ha conquistato, la frivolezza allontanato

(...) La rappresentazione sotto alcuni aspetti € piaciuta molto, mentre su altri meno. Di
positivo si & notato la buona rivisitazione del regista dell'opera originale, in quanto egli &
riuscito a far comprendere in modo semplice e diretto il senso dell'opera. Tuttavia, gli abiti
e le scelte di associare Porzia ad una Barbie non sono stati di nostro gradimento.

In definitiva, possiamo dire che la rappresentazione € stata di distinta qualitd, dimostrando
la grande professionalitad non solo di Silvio Orlando, ma di tutti i componenti della
compagnia teatrale.

Il divario fra punti deboli e forti & stato di buona ampiezza, in quanto si & trattato di una
rappresentazione di buon livello. Partiremo, quindi, dalle lacune: non ci & piaciuta I'aria
“frivola” assegnata a Porzia e nemmeno gli abiti degli attori maschili che sembravano
quasi gangster della Chicago degli anni 20. Grande, invece, & stata l'interpretazione di
Silvio Orlando, il quale & entrato nella parte dell’ebreo con un‘ottima imitazione della
parlata yiddish, non facile per una persona abituata alla dialettica partenopea come lui.
Possiamo sicuramente affermare che il nostro voto si aggira intorno all'otto, otto e mezzo.

Alberto Belluzzo, Luca Marcon, Luca Zanetti
Classe 4"A AFM, ISIS P. Sarpi-San Vito al Tagliamento

L'odio e il denaro

Nel giorno 9 novembre 2014, insieme ad alcuni miei compagni di classe, ho assistito alla
rappresentazione teatrale dell'opera di William Shakespeare Il mercante di Venezia, con il
celebre attore Silvio Orlando, presso il Teatro Comunale “Giuseppe Verdi” di Pordenone.
(...) I'temi su cui la vicenda € incentrata sono l'odio per cio che & “diverso” e la forte presa
che ha il denaro sulle persone: il primo & particolarmente evidente, poiché molte volte
la figura di Shylock & presa di mira e insultata da Antonio e dai suoi amici, a causa del
disprezzato lavoro che svolge e delle sue origini ebraiche. Inoltre anche Porzia manifesta
questo odio per il diverso quando I'uomo di colore vuole chiedere la sua mano.

Il tema riguardante il denaro, invece, risalta dal comportamento di Shylock, il quale e
addirittura intenzionato ad uccidere Antonio pur di ricevere cio che gli spetta, oltre che
per vendicarsi.

La vicenda & narrata sia in chiave drammatica, sia in chiave comica. Vi & un forte utilizzo
dell’ironia, espresso anche dalla personalita di alcuni personaggi come gli amici di Antonio,
Nerissa, la cameriera della ricca ereditiera, e Graziano, grande amico di Bassanio e Antonio.
Ho trovato interessante l'intera rappresentazione e in molti tratti piuttosto divertente e
coinvolgente. Dopo aver visto il film de Il mercante di Venezia, diretto da Michael Radford,
devo dire che la caratteristica, che fa la differenza, & proprio la comicita. Infatti, secondo
me, lo spettacolo e stato molto pil attraente rispetto al film, perché l'introduzione di
elementi comici ha contribuito a rendere I'atmosfera piu divertente e scherzosa.

Alessandro Rossi
Classe 4"D RIM, ISIS P. Sarpi-San Vito al Tagliamento

Porzia, un modello positivo

Lo scorso 7 novembre ho assistito alla commedia teatrale Il mercante di Venezia presso il
Teatro Verdi di Pordenone.

Era la prima volta che andavo a teatro alla sera, come un pubblico di appassionati
all'argomento trattato, e lo ho trovato molto interessante.

Durante le tre ore di spettacolo ho potuto riflettere su alcuni elementi che caratterizzavano
le scene e, come visto in classe assieme alla professoressa e ai compagni, ho potuto
confermare che alcuni dettagli erano davvero evidenti e importanti.

La scenografia era molto povera, infatti per tutto lo spettacolo e stata la stessa: i tre
scrigni di Porzia in primo piano, qualche tappeto per terra, una poltrona, un tavolo con
alcune sedie e una parete che ¢ stata fondamentale per creare I'ambientazione, anche
grazie all’'uso delle luci.

Queste ultime creavano I'atmosfera adeguata ad ogni atto e venivano regolate in modo
da far percepire al pubblico in che momento del giorno era ambientata la scena, se si
trovavano in un luogo chiuso o aperto e se si era in presenza di momenti in cui si svolgevano
le azioni o se c’era qualche personaggio che pensava o rifletteva sugli argomenti trattati
nella commedia.

Anche la musica é stata un elemento caratterizzante durante lo spettacolo, perché
prendeva il pubblico, lo coinvolgeva e lo incuriosiva nei confronti di quanto stava
succedendo sul palco.

In generale la commedia era vicina al testo originale e gli attori sono riusciti a interpretare
gran parte dei personaggi presenti nella storia, anzi, erano proprio loro che modificavano la
posizione degli oggetti per cambiare scenografia, ma utilizzando un modo cosi gradevole
e delicato nel muoversi che il pubblico non si e accorto di nulla mentre cid accadeva.

| costumi utilizzati dagli attori provenivano dalla Caritas di Torino ed erano moderni e non
inerenti all'epoca in cui € ambientata la vicenda, ma l'effetto non e risultato negativo
perché, comunque, le tematiche emerse e i temi trattati sono decisamente attuali.

Nella commedia, infatti, Binasco ha voluto concentrare I'attenzione su diversi temi, tutti
molto importanti e significativi, riuscendo a colpire ed interessare anche un pubblico
giovane, che ha saputo riconoscere e comprendere |'intenzione del regista.

Sicuramente il tema portante, ovvero quello del denaro e delle possibilita, o presunte tali,
che esso consente, e stato sviscerato in tutte le sue parti attraverso anche gli stessi dialoghi,
talvolta comici, altre volte drammatici, che hanno saputo creare, attraverso delle forti
antitesi, momenti di tensione; & stato poi accentuato il tema sul razzismo, sulla diversita
tra le culture con particolare attenzione al concetto di appartenenza ed integrazione.
L'ago della bilancia, colei che ha saputo mediare e trovare soluzioni a comportamenti
spesso deprecabili di alcuni dei protagonisti, € stata sicuramente Porzia, modello positivo
in tutta la vicenda. Ella inizialmente si presenta come una ricca bamboletta dedita i suoi
giochi d'‘amore, successivamente, perd, antepone il sentimento a qualsiasi patrimonio
nella scelta del marito ed infine dimostra la sua intelligenza e la sua creativita nella messa
in scena per salvare Antonio.

Chiara Simeoni e la classe
Classe 2"B Sc, ISIS Licei G.A. Pujati - Sacile
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ENRICO IV

Branciaroli ruba la scena

La notevole capacitd oratoria di Franco Branciaroli nei panni di Enrico IV e il vero e
proprio spettacolo a cui il pubblico ha potuto assistere durante la rappresentazione di
quest’opera di Luigi Pirandello: il suo infinito monologo, con il quale ha chiarito ogni
dubbio sulla storia rappresentata, ha dato chiara dimostrazione delle sue notevoli e
indubbie abilita recitative. Cido non vuole essere una critica agli altri attori, anzi, loderei
soprattutto Giorgio Lanza (il barone Tito Belcredi), che, grazie alla sua interpretazione
chiara e ricca di gestualita, non ha lasciato fraintendere alcun dettaglio. Il risultato e
stato bello: uno spettacolo che ripercorre la prosa di Pirandello dandole un’anima, del
quale si pud criticare solamente l'‘acustica, poiché la voce degli attori risultava piuttosto
flebile rispetto alla musica quasi assordante, seppur coinvolgente, durante i cambi di
scena. Incuriosito dall'opera a cui ho assistito ho voluto leggere I'originale pirandelliano;
ma come spesso accade quando si vede prima un film o un‘opera teatrale e poi silegge il
libro, i personaggi prendono le sembianze di quelli visti a teatro, anziché essere delineati
dalla fantasia del lettore. Mi & parso inoltre che nel testo in prosa venisse dato maggior
rilievo al personaggio della marchesa Matilde Spina, ruolo che nella rappresentazione
teatrale tende ad essere sopraffatto dall’esuberanza dell’‘attore principale.

Ennio Gallo
Classe 5” Scientifico, Liceo E. Vendramini - Pordenone

Tra finzione e verita

Considerato uno dei piu apprezzati capolavori teatrali di Pirandello, I'Enrico IV & un
opera che si incentra sul significato della pazzia e sul tema del rapporto complesso, ma
soprattutto inscindibile, tra personaggio e uomo, finzione e verita. Franco Branciaroli
offre di Enrico IV un’interpretazione carica di pathos, in cui traspare la fatica di vivere
con lucidita la realta che sfugge e che scivola di mano al personaggio, facendo percepire
al pubblico la vera natura di Enrico IV molto piu controversa, complessa e articolata di
un uomo pazzo o che apparentemente sembrerebbe esserlo. (...)

Non avrei mai pensato di assistere ad un‘opera teatrale recitata in modo cosi realistico,
sembrava quasi di non essere a teatro vivendo da spettatore la vicenda, ma al contrario
essere parte di essa.

Eleonora Cover
Classe 5” Scientifico, Liceo E. Vendramini - Pordenone
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La “pazzia” di Enrico IV

Magnifico Franco Branciaroli al Teatro Verdi di Pordenone sabato 22 novembre 2014,
quando ha interpretato il personaggio di Enrico IV di Luigi Pirandello.

Il protagonista, di cui non a caso non sappiamo mai il nome, in seguito a una caduta da
cavallo, durante una festa in maschera, impazzisce, identificandosi nel personaggio di
cui portava la maschera, ovvero il re Enrico IV.

Uno spettacolo caratterizzato da realta e finzione, ragione e follia, sarcasmo e tragedia
e imperniato sulla spiegazione di come il personaggio si senta estraneo al mondo in
cui vive e cosl, per cercar di scappar da cio, decida di “interpretare” per sempre, e suo
malgrado, il ruolo del pazzo. Una strepitosa interpretazione accompagnata da belle
scenografie, una vera e propria immersione nel teatro puro.

Francesca Baviera
Classe 5” Scientifico, Liceo E. Vendramini - Pordenone

Il pazzo é colui che non sa di esserlo

Tre date. Teatro pieno. Spettatori che non smettono di applaudire. Cosi ha esordito
I'Enrico IV curato da Franco Branciaroli al Teatro Giuseppe Verdi di Pordenone i giorni
21-22-23 novembre 2014. Uno spettacolo contrastante nei suoi due tempi, una prima
parte di mistica ignoranza che perd porta a capire l'intera storia e una seconda parte
che sfata tutti i miti sul “pazzo Enrico”. (...)

Un'opera veramente grottesca, personaggi moderni in tempi antichi, un Enrico IV con
una doppia faccia, una linea sottile tra veritd e pazzia, tra falsitd e pazzia.

In fondo cid che riconosciamo come diverso non lo riterremmmo mai innocuo, fa paura.
Quindi & piu forte il timore di essere pazzo o di essere visto come pazzo?

Enrico Bagnariol
Classe 5” Scientifico, Liceo E. Vendramini - Pordenone

Enrico IV: a ognuno una maschera

L'Enrico IV & una rappresentazione metateatrale; infatti gli attori, durante la recitaq,
vestono i panni di attori costretti ad inscenare per il protagonista, che si crede appunto
il re, situazioni della vita quotidiana nell'ambiente che la sorella si era curata di ricreare
per dare una parvenza di normalita e serenitd a quell’'uomo da tutti ormai considerato
semplicemente un pazzo. La verita perd € ben piu complicata: durante lo spettacolo,
infatti, viene svelata la vera faccia del protagonista che fa intuire di essere ben
consapevole di vivere una bugia, una vita falsa e costruita ad hoc; egli infatti era guarito
anni prima, ma aveva preferito continuare a vivere in quella quotidianita fasulla, capace
sia di proteggerlo dalla realtd che lo aspettava al di fuori di quelle mura, sia di impedirgli
il pensiero di quella donna che tanto ha amato e che invece e scappata con il suo piu
acerrimo nemico nel momento in cui egli era entrato nel suo “mondo”.

Nella rappresentazione viene analizzato il lato piu profondo e nascosto di “re Enrico” e
soprattutto della sua follia, non tanto quella che si era manifestata al momento della
caduta da cavallo, ma piuttosto quella pazzia che lo aveva costretto a vivere con una
maschera addosso e che ormai si era appropriata di lui.

La falsa personalita del protagonista € un‘enfatizzazione della maschera che tutti gl
uomini portano quotidianamente per poter sopravvivere in un mondo pieno di inganni
e di tradimenti che distrugge ogni individuo generando malcontento e sofferenza. Il
nascondersi sotto una maschera costruita € una scappatoia efficace dai problemi
ordinari, ma con il passare del tempo essa finisce con l'eclissare completamente la vera
persona rendendola schiava e costringendola a non separarsi pit dal suo alter ego.

Chiara Battistella, Alessandra Cauz, Francesco Da Dalt, Erica Da Ros,
Alice Faoro, Sara Rubert
Classe 5B Sc, ISIS Licei G.A. Pujati - Sacile

Fingendo di fingere

Il giorno 22 novembre 2014 al teatro comunale Giuseppe Verdi di Pordenone é stata
rappresentata, sotto la regia di Franco Branciaroli, l'opera teatrale Enrico IV di Luigi
Pirandello. Il tema principale € quello della pazzia del protagonista - interpretato dallo
stesso Branciaroli-del quale non conosciamo il vero nome.

(...) lmigliorinterprete & stato Branciaroli,che hasaputoincarnare al meglioil personaggio
pirandelliano dell’Enrico IV, specialmente nel monologo finale. La recitazione degli altri
attori & stata poco piu che mediocre e non ha suscitato delle forti emozioni nel pubblico.
La recita si & svolta attorno ad una scenografia inizialmente statica che nel corso dello
spettacolo € diventata piu movimentata. Gli oggetti scenici ed i costumi utilizzati erano
molteplici e richiamavano gli antefatti della storia.

Anche se l'opera di Pirandello € ambientata nel Novecento, i personaggi indossavano
abiti moderni. Nel complesso, nonostante le sottolineature negative, € stata una
rappresentazione avvincente e suggestiva, ricca di collaborazione e complicita fra gli
attori.

Federico Bertolo, Michele Cia, Lucia Marcandella, Rosita Mazzocchi,
Valentina Pacini,Luca Pietrini
Classe 5B Sc, ISIS Licei G.A. Pujati - Sacile

Enrico IV



La fragilita di rifugiarsi nel passato

Una scenografia ben illuminata, semplice. Gli ambienti intuiti da giochi di volumi e porte
verso l'esterno del palcoscenico. Due grandi cornici dalla forma irregolare a specchio e
monito del confine tra realta e finzione, tra sanita e pazzia. Lo stereotipo della famiglia
alto borghese compare immediatamente con interessanti quanto vuoti scambi di
battute che divertono il pubblico, ma peccano talvolta di imprecisione e mancanza di
ritmo con cui vengono proposte. | personaggi maschili principali svettano per presenza e
abilita nei recitati, appaiono in tutte le loro scene come veri maestri del genere e padroni
dello spazio, del testo, dei ruoli che interpretano. Diversamente le due donne in scena
sembrano finte, cosi prive di pathos e qualsivoglia tecnica di recitazione da risultare
patetiche a dispetto del ruolo di tutto rispetto che devono interpretare. In questa
equilibrata divisione tra abilitd e banalitd degli attori, spicca e non perde di importanza
e attualitd il complesso quanto elegante e garbato testo di Pirandello: i vari monologhi
del protagonista Enrico mostrano come sia fragile I'essere umano che giunge al rifiuto
della propria identita per salvarsi nella pazzia costruita come rifugio dal passato.

Lisa Ragagnin
Classe 5*H, Liceo Scientifico M. Grigoletti - Pordenone

Ab aeterno

(...) Lintera vicenda si presenta come un invito alla riflessione profonda, inevitabile, poiché
indubbiamente valevole a prescindere dal contesto storico o politico, ab aeterno, in altri termini
“universale”. Riflessione indotta, dunque, quella sui temi di apparenza e realtd, pazzia e sanitd,
tanto cari all'autore, ed & forse per questo che si & scelto di lasciare spazio alla premessa - a
prima vista dispersiva - prima di giungere alla soluzione della vicenda, cosicché lo spettatore
abbia modo, nel corso dell'opera, di trarre le debite conclusioni poi esplicitate nel monologo,
che lascia comunque una questione aperta sul concetto stesso di follia e sul suo intrinseco
valore: che cos'e la follia? O meglio, siamo convinti che la follia trovi nella negativita la sua sola
chiave di lettura?

Perché in fondo, sembra dirci Pirandello, il pazzo ¢ il solo, nella sua societa ma ancor piu nella
nostra, che vive per come ¢, esterno al gioco delle parti a cui noi, gente normale, sottostiamo,
consapevolmente o meno, ogni giorno.

I tutto & contestualizzato da una scenografia semplice quanto efficace, al pari
dell'interpretazione degli attori. Una nota di merito va senza dubbio al regista e attore principale
Franco Branciaroli, che sostiene la parte in modo estremamente persuasivo; apprezzabile &
inoltre la prestazione di Antonio Zanoletti nella veste dello psicologo che pretende invano di
penetrare la complessa mente umana elaborando assurde teorie.

Annachiara Rigo
Classe 5*H, Liceo Scientifico M. Grigoletti - Pordenone

Modernita ed efficace trasposizione scenica

(...) Enrico IV si fa portavoce di tutti coloro che vedono nella societd e nei suoi preconcetti
i limiti alla condizione libera dell’animo umano. Infatti pur di sentirsi autenticamente
sciolto da questa fasulla e inconsapevole sceneggiata che é la vita, Enrico decide di
continuare a fingersi pazzo e non dover quindi render conto dell’uccisione di Belcredi.
Nonostante sia l'unico personaggio consapevole di condurre un'esistenza nella
finzione, & il solo la cui personalita lucida e sincera colpisca lo spettatore. E proprio
I'inconsapevolezza di recitare continuamente una parte imposta dall’esterno che rende
schiavi coloro che invece pensano di avere un posto nella comunita e possedere quel
grande valore che I'uomo da sempre tenta, invano, di ottenere: I'autentica liberta.
Sembra esserci quindi un ribaltamento di ruoli: non ¢ piu la societa che prova pieta per
quel giovane che ¢ divenuto pazzo, ma e I'uomo folle che compatisce gli altri, incapaci
di muoversi liberamente nel mondo e ignari di cio.

Null‘altro potrebbe essere piu attuale: a una collettivitd esaltatrice di quei valori quali la
diversitd, latolleranza, 'apertura, il confronto corrisponde un’individualitd repressa e poco
valorizzata, che inquadra il singolo entro un ruolo prefissato che non necessariamente
rispecchia la realta.

Per questi nessi con la modernita e l'efficace trasposizione scenica di Branciaroli, la
visione dell’Enrico IV & consigliata, tenendo perd in considerazione la complessita e
I'ampia articolazione del pensiero pirandelliano.

Veronica Vidotto
Classe 4N, Liceo Scientifico M. Grigoletti - Pordenone

Uno spettatore tra gli spettatori

(...) Lo scopo di questa commedia “drammatica” e infatti quello di far riflettere gli
spettatori sulle maschere che ognuno di noi si mette in relazione alla persona o al
contesto che gli si pone davanti. C'e una grande contrapposizione tra realta e finzione
che coinvolge non solo il protagonista ma tuttii personaggi perché ognuno di essi cambia
in base alla situazione in cui si trova. Un altro tema rilevante e quello della rassegnazione
che e espresso a pieno da Enrico IV il quale, risvegliatosi dalla pazzia durata dodici anni,
si trova escluso dal mondo e vede tutte le aspirazioni che aveva da giovane, come la
storia d'amore con Matilde, sfumare davanti ai suoi occhi e quindi decide di continuare
a fingere di essere pazzo per il resto della sua vita. Questo personaggio da I'idea di
essere uno spettatore tra gli spettatori perché é stato costretto per un lungo periodo
della sua vita ad assistere alla vita, condotta avanti dalle altre persone, senza poter
entrare a farne parte. Personalmente lo spettacolo mi € piaciuto molto e, se ne avessi
la possibilita, tornerei sicuramente a vederlo. La storia mi ha piacevolmente coinvolto e
colpito e mi & apparsa davvero interessante la complessita psicologica di ogni singolo
personaggio e di come essa si adattasse alle situazioni. Il mio consiglio € dunque quello
di andarlo a vedere ma, per godersi pienamente lo spettacolo, & necessario leggerne
almeno la trama, in modo da capire meglio cid che avviene sulla scena.

Andrea Burigana
Classe 4N, Liceo Scientifico M. Grigoletti - Pordenone
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La recita di una recita

L'Enrico IV ¢ la recita di una recita. Finzione di una finzione, forse per questo appare cosi
autentica. (...)

| cinque personaggi: Matilde, donna matura; Frida la figlia, immagine vivente della
giovane Matilde; Carlo di Nolli, figlio della sorella di Enrico e fidanzato di Frida; Tito
Belcredi, rivale di Enrico di allora e amante di Matilde, e per ultimo il medico che
supervisionava l'operazione.

Nel primo atto Enrico di fronte agli ospiti discorre di vicende storiche di 850 anni prima,
ma li confonde con affermazioni ambigue attuali.

Nel secondo atto il gruppo cerca di interpretare le parole del malato. Ma dopo essere
stati congedati, Enrico svela ai servitori la verita.

Nel terzo atto la resa dei conti. La grandezza di Pirandello € anche quella di aver messo
in scena l'alienazione in un tempo in cui la psicanalisi era ancora in fasce.

Enrico e un alienato, messo al margine della societd dai suoi stessi amici, di cui subisce la
diversitd. Il suo errore & quello di credere che la societd sia un gioco cooperativo, mentre
€ un gioco antagonista, dove i mediocri si alleano contro i capaci, facendoli rispecchiare
come mediocri e pazzi.

Il personaggio di Enrico viene visto come positivo in quanto sceglie di auto-emarginarsi,
piuttosto di conformarsi alla societd, ma vi sono anche critiche dove Enrico viene visto
come colui che rinuncia, che si auto-reprime, che rifiuta la vita.

Giulia Zambon
Classe 5B SS, ISIS F. Flora - Pordenone

La vita e le maschere

Il tema trattato da Pirandello nella sua opera e la prigione della societa che impone a
ciascuno dei ruoli gia fissati, impedendo il libero giudizio e costringendo I'uomo a vivere
dietro una maschera. Pirandello tenta di dimostrare la falsita e l'ipocrisia di coloro che
gli sono accanto, affermando che il vivere nella follia ti allontana da cio che ti fa male,
e ti rende libero.

Una rappresentazione molto coinvolgente di un‘opera con un tema importante come
la relazione tra finzione e realtd. | lunghi monologhi del personaggio di Enrico IV sono
presi interamente dall'opera scritta da Pirandello e nonostante la loro lunghezza, sono
necessari per comprendere a fondo la trama dell’'opera.

Pochi sono stati i cambi di scena della rappresentazione, ma efficaci per comprendere
la cronologia della storia. (...)

Il finale inaspettato da alla rappresentazione un tocco in piu in quanto lo spettatore si
aspetta un finale completamente diverso e questo finale lascia a bocca aperta coloro
che, seduti in platea, ammirano una delle piu famose e significative opere di Pirandello.

Alice Gambellin
Classe 5B SS, ISIS F. Flora - Pordenone

La sottile linea tra pazzia e normalita

(...) La rappresentazione completa € durata circa due ore e mezza e mi ha colpita
abbastanza per essere la mia prima volta a teatro. Ci sono stati alcuni aspetti perd che
non mi hanno entusiasmata. Il primo e legato al mio posto a sedere; infatti ero seduta
nella prima fila sul lato destro della seconda galleria e non riuscivo a vedere tutto il
palcoscenico. Il secondo riguarda invece la scenografia che, secondo il mio parere, non
ricrea al meglio lo spazio descritto nel dramma di Pirandello ed & troppo semplice e
lineare. Il terzo e dato dagli attori; infatti non mi ha soddisfatto il modo in cui recitavano
dato che si comprendeva troppo facilmente che stavano sostenendo un ruolo e perché
si muovevano in modo innaturale. L'unico attore che mi & piaciuto e che, secondo me,
ha interpretato al meglio il suo personaggio & Franco Branciaroli, nella cui recitazione
si notava la sottile linea tra pazzia e normalitd tipica della figura da lui interpretata.
Le cose che mi hanno colpito maggiormente e che mi sono piaciute di piu sono due.
La prima ¢ il testo teatrale; infatti & un dramma piu che mai contemporaneo perché
anche oggi piuttosto che affrontare la dura realta ci nascondiamo dietro a maschere, @
videogiochi, a schermi e speriamo di rimanere per sempre bambini, I'etd in cui i problemi
non esistono. La seconda & la partecipazione alla visione di uno spettacolo teatrale, non
avevo mai assistito ad un‘opera di cosi grande valore per la cultura, e il teatro Verdi,
con la sua grandezza e i suoi profumi, mi ha fatto provare delle belle emozioni che mi
piacerebbe rivivere.

Giulia Petozzi
Classe 4*M, Liceo Scientifico M. Grigoletti - Pordenone

Enrico IV : un testo piuttosto complicato

(...) L'unica nota forse negativa che bisogna sottolineare & la mancanza di pathos in
alcuni momenti da parte di qualche attore, che perd non ha compromesso la buona
riuscita dello spettacolo. Ci sono state poi alcune scene che probabilmente sono
sembrate di non immediata comprensione da parte di alcuni studenti presenti nel
pubblico, ma questo non & di certo dovuto all'incapacita degli attori di interpretare i
rispettivi personaggi.

In generale la rappresentazione ha avuto un impatto positivo sugli spettatori, ed ha
riscosso successo anche tra gli studenti di alcune delle classi quarte del Liceo Scientifico
M. Grigoletti, che hanno avuto la possibilitd e l'onore di essere presenti quel giorno.
Nonostante la durata forse un po’ troppo lunga dello spettacolo, (pensiero questo di
alcuni ragazzi non appassionati alle opere teatrali), possiamo affermare che anche la
lettura, o per meglio dire visione, di classici che hanno fatto la storia, come questo di
Pirandello, possono essere divertenti ed interessanti, proprio come lo spettacolo Enrico
IV & stato.

Laura Zuccolin
Classe 4*M, Liceo Scientifico M. Grigoletti - Pordenone
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L'IMPORTANZA DI CHIAMARSI ERNESTO

Dall’onesta all’lamore

“Se non c¢i metterai tanto, ti aspetterd tutta la vita” con questa frase che rappresenta
cosi a pieno lo spettacolo, con tutte le sue contraddizioni ma allo stesso tempo le sue
analogie, Oscar Wilde vuole mettere in luce le grandi storie d‘amore “alternativo” che
caratterizzano l'opera Limportanza di chiamarsi Ernesto. Ernesto, il nome attorno al
quale si sviluppa l'intera storia, senza il quale non ci sarebbe stata nessuna relazione
amorosa. Infatti, essendo I'opera originale in lingua inglese, I'autore gioca sul gioco di
parole tra “onesto” (Earnest) e “Ernesto” (Ernest). (...)

Per la complessita della trama la scenografia, come pure le luci e la musica, ha avuto
un ruolo secondario, al fine di concentrare |'‘attenzione degli spettatori sui dialoghi e
sulla storia. Quest’opera essendo un classico e resistendo alle mode e al passaggio del
tempo, porta con sé dei messaggi immortali, che per la maggior parte dei casi sono
impliciti e sta al lettore/spettatore coglierli nel loro significato piu vero e profondo.
Uno di questi potrebbe essere un‘analogia tra alcune relazioni odierne e quelle dello
spettacolo: dipendono entrambe da cose superficiali sulle quali gli innamorati si
soffermano lungamente invece di capire il grande legame che i unisce: I'amore. E per
questo motivo che questa rappresentazione teatrale pud presentarsi inadatta a chi
non ha una buona capacita di comprensione di tutte le sfumature della grande opera.
Ma per i buoni intenditori, lo spettacolo é risultato appassionante, con i diversi colpi di
scena che hanno intrattenuto il pubblico. Percio cari amanti, anche voi volete Ernesto
0 una persona onesta?

Alessia Berton, Alessia Dalto, Marta Bravin, Beatrice Siri
Classe 2"A Sc, ISIS Licei G.A. Pujati - Sacile

Ernesto é onesto?

Si apre il sipario ed inizia la magia.

Inizia cosi una lunga opera teatrale, suddivisa in due atti, resa pero leggera e
affascinante dall‘abilita recitativa degli attori. (...)

Quest’opera oltre che dalla bravura degli attori € stata resa ancor piu coinvolgente dalla
scenografia, non troppo ricca da rendere caotica la scena e da distogliere I'attenzione
da essa, ma adeguata al contesto storico. Inoltre i personaggi interagiscono con essa
cosi da renderla dinamica: ad esempio all’inizio del primo atto i due personaggi in scena,
Jack ed Algernon, fumano grazie all’'uso di un oggetto scenico oppure si accomodano
sulle poltrone poste sul palco. | costumi degli attori rispecchiano pienamente il ceto
sociale di provenienza, cosicché l|'aristocrazia ottocentesca si presenta viva allo
spettatore. Inoltre ogni personaggio indossa un costume diverso, quasi ad indicare la
vera essenzad e il proprio animo. La narrazione ¢ ricca di momenti incalzanti alternati a
delle pause, in modo da concedere al pubblico dei momenti di riflessione sulle vicende
narrate. In queste scene si alternano momenti di serietd ed altri scherzosi, cosi da non
rendere stancante la visione di una rappresentazione teatrale di questa lunghezza.

La finalita di Oscar Wilde & quella di mettere in luce la cura dell'apparenza e della forma
dell'alta societd inglese, grazie all'espediente della parola Ernest. Infatti Ernest pud
essere inteso sia come il nome del protagonista ma anche con la traduzione di 'onesto’,

L'importanza di chiamarsi Ernesto



poiché la pronuncia in inglese & la stessa; effettivamente il protagonista non era né
onesto né Ernesto. Dopo aver visto l'opera si pud, quindi, dire che gli attori sono riusciti
ad esprimere al meglio il significato attribuitogli da Wilde.

L'esecuzione teatrale rispecchia pienamente le aspettative presentateci dai nostri
insegnanti e dai riassunti letti, grazie all'immedesimazione degli interpreti nei
personaggi della storia.

Alberto Berton, Samuele Carlet, Filippo Carretta, Andrea Chiappetta, Filippo Tolin
Classe 2"A Sc, ISIS Licei G.A. Pujati - Sacile

L'importanza di chiamarsi Ernesto: un geniale nonsense

L'importanza di chiamarsi Ernesto € riconosciuta come un geniale, straordinario
e rigorosissimo “nonsense”. Questa commedia fu scritta tra il 1894 e il 1895,
in quel momento della vita di Wilde che precede la sua rovina. Wilde scrive in
quest'opera le sue pagine piu disincantate e fresche, piu spensierate e felici.
The Importance of Being Earnest ¢ il titolo originale che significa “lI'importanza di far
sul serio” e dove si gioca sul nome proprio Ernest che risulta identico nella pronuncia
allaggettivo ‘earnest’ (onesto). Siamo nella Londra di fine Ottocento in un ambiente
aristocratico dove il personaggio principale, Jack Worthing, vive una doppia vita: una in
campagna dove ¢ il serio tutore di una giovinetta, Miss Cecily, I'altra in citta dove si finge
suo fratello (inesistente), adottando il nome di Ernest per condurre una vita dedita ai
piaceri. (...) Lallestimento dell'opera teatrale & forse misero di arredamenti particolari,
ma comunque porta a un‘atmosfera accogliente. E risaltato molto agli occhi del pubblico
il vestiario usato, azzeccato e appropriato per I'epoca che tratta l'opera. Gli attori hanno
recitato con il cuore e con la passione, si sono immedesimati totalmente nel personaggio
con una professionalita notevole. Lo spettacolo si e aperto e concluso con un brio di
comicita che lo ha reso adatto alla visione sia di un pubblico adulto che di un pubblico di
ragazzi come noi, rendendolo non noioso. E stata una rappresentazione che ci ha regalato
una serata diversa da quelle solite degli adolescenti, nella quale e stato possibile apprendere
lo stile di vita che conducevano a quei tempi e il modo di pensare di Wilde.

Nicol Lisetto, Giulia Longo, Tabata Pomaré, Isacco Lucchese, Matteo Silvestrini
Classe 2"A Sc, ISIS Licei G.A. Pujati - Sacile

L'importanza di chiamarsi Ernesto: ossia I'onesta come pilastro
della vita

Oscar Wilde racconta in questa esilarante commedia le vicende di Jack Worthing, uomo
intraprendente del quale non si conoscono le origini, che possiede una casa in campagna
poco lontana dalle periferie di Londra, dove vive con la pupilla Cecily e Miss Prism, I'istruttrice
della ragazza. Ritenendo la sua vita monotona e priva di veri divertimenti, Jack incomincia
a frequentare molto spesso i salotti nobili della capitale inglese, ma non con il suo nome,
bensi con il nomignolo di Ernest, vivendo cosi una doppia vita. Egli fa numerose visite alla
casa del suo amico Algernon Moncrieff. Questultimo € un giovane ricco che ha ereditato
grandi fortune dai genitori ormai deceduti. Il vero motivo delle innumerevoli visite di Jack
a casa del ragazzo & dovuto al fatto che Algernon ha una bellissima cugina: Gwendolen.

Da qui iniziano una serie di intrecci che porteranno il protagonista a scoprire la verita sulle
sue origini e, soprattutto, a capire I'importanza di essere onesti nella vita.

La rappresentazione teatrale e stata ottima cosi come l'interpretazione dei personaggi.
Tutti gli attori hanno saputo gestire al meglio le loro parti: mai un accenno ad un sorriso
per le battute talvolta ironiche, e grande professionalita.

A nostro parere & discutibile la scelta di far interpretare un personaggio maschile ad
un‘attrice.

L'opera che abbiamo visto manda sicuramente un messaggio importante che vale anche
ai nostri giorni: I'onesta & uno dei pilastri della vita.

Niccold Cais, Cesare Antoniazzi, Simone Dell’Anna, Federico Chiaradia, Francesco Feltrin
Classe 2*A Sc, ISIS Licei G.A. Pujati - Sacile

L'ironia: un ottimo pretesto

Nell'opera wildeiana Limportanza di chiamarsi Ernesto portata in teatro dal Teatro Quirino
di Roma, un ruolo molto importante e riservato all'uso ambiguo della parola, utilizzata in
battute affilate e per la creazione di equivoci.

Sugli equivoci infatti si basa tutta la commedia, soprattutto si gioca molto sulla differenza
di significato, nonostante sia diversa come scrittura, tra le parole ‘earnest’ e ‘Ernest’. Inoltre
& comune I'utilizzo di ironia e satira che donano alla commedia una sfumatura divertente
e spiritosa. Un esempio significativo & il dialogo tra Ernest/Jack e Lady Bracknell, dove le
domande poco pertinenti al contesto, accostate alle risposte, risultano assurde e ridicole:
Lady Bracknell: Lei fuma?

Jack: Veramente si, devo confessare che fumo.

Lady Bracknell: Mi fa piacere. Un uomo dovrebbe sempre avere una occupazione. Sono gid
in troppi a Londra a non far niente.

Questo tono ironico e sarcastico, presente nell'opera, fungeva da divertimento per il
pubblico, in quanto Wilde era convinto che il riso fosse un ottimo pretesto dietro cui celare
anche l'esposizione degli argomenti piu scomodi. Attribuisce infatti un particolare rilievo alle
battute irriverenti, capaci di portare alla luce gli argomenti piu profondi sotto l'apparenza
dell'ilarita. Tuttora Wilde & considerato un genio nel condensare argomenti eticamente
delicati e complessi insieme ad una spiccata ironia.

C.Meneghetti, F.Benevenuti, E. Bello, J. Lollo
Classe 5B Su, ISIS Licei G.A. Pujati - Sacile

La differenza tra il nome Ernest e I'aggettivo earnest

Come suggerisce il suo titolo originale, che gioca sulla simile pronuncia inglese di ‘Ernest’
(nome proprio) e ‘earnest’ (serio, onesto), la commedia & costruita sullambiguitd del
doppio, chiamando in causa due falsi ‘Ernest’, entrambi poco ‘earnest’ (il protagonista
Jack Worthing e il suo amico Algernon Moncrieff), che assumono un nome diverso dal
proprio: il primo per condurre liberamente una vita di piaceri, il secondo per smascherare e
prendersi gioco degli intrighi dell'altro. Certo, in questo intreccio di simulazioni e di scambi
d'identitd, nessuno dei due € “onesto”, ma proprio intorno a questi mascheramenti destinati
all’happy-end, Oscar Wilde si diverte a confondere le carte, trasferendo I'azione dalla citta
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alla campagna, mettendo in bocca ai propri personaggi dei dialoghi straordinariamente
brillanti e, soprattutto, inventando quello che resta uno dei suoi personaggi piu originali
e piu riusciti: quello di Lady Bracknell, alla quale si deve anche il colpo di scena finale che
scioglie infine tutta la serie di equivoci, intessuti da una commedia in cui si pud leggere
in trasparenza tutto il falso perbenismo della societd vittoriana. Come testimonia la
frivola Guendaling, infatti, nell'alta societa britannica non € la persona a contare, non €
I""essere”, ma l'apparire, lo sforzo d'esser racchiuso in un nome che puo rivelarsi quanto
mai ingannevole. L'autore sceglie di prendere in giro questo mondo, in cui la menzogna ¢é la
regola, la crudeltd presentata come buonismo, la discriminazione travestita da solidarietad.
Questo mondo non & semplicemente quello lontano dell‘aristocrazia britannica di un secolo
fa, ma qualcosa di pil generale e attuale: I'impossibilitd dell'uvomo moderno di vivere con
onestd e di guardare la realtd senza travisamenti o modifiche. Questo & cid che Wilde,
con le armi dell'ironia e della risata, pud insegnare oggi. Il motto di Oscar Wilde, infatti,
é: “dovremmo trattare molto seriamente tutte le cose frivole e con sincera e studiata
frivolezza tutte le cose serie della vita”.

Miriam Bolzan, Anna Da Re, Martina Dal Pos, Chiara Zanette
Classe 5B Su, ISIS Licei G.A. Pujati - Sacile

Le donne della commedia

Nella commedia Limportanza di chiamarsi Ernesto & particolarmente sottolineata
I'importanza dei personaggi di sesso femminile: sia Gwendolen che Cecily infatti
svolgono un ruolo cardine nella vicenda. Le due donne conferiscono un'importanza
esasperata al nome Ernest giungendo persino a dire che non potrebbero amare i due
uomini (Algernon e Jack) qualora non si chiamassero cosi. Esse esercitano un’influenza
talmente forte sui due tanto da spingerli a considerare l'idea di essere ribattezzati con
il nome Ernest. Questo particolare assume una certa rilevanza nel considerare l'intento
satirico dell'opera: l'autore infatti sembra suggerirci che siano proprio le donne ad
incarnare gli aspetti deprecabili di una societa fondata sulla superficialita e lipocrisia.
Cosi nella figura di Lady Bracknell, madre di Gwendolen, riconosciamo lo stereotipo
vittoriano della madre ambiziosa che sogna una vita agiata per la figlia, preoccupandosi di
individuare il miglior partito-che non necessariamente corrisponde all'uomo che la ragazza
potrebbe effettivamente amare: il metro di giudizio infatti € l'opinione altrui e non quella
della diretta interessata. Le attrici hanno saputo sostenere questa grande responsabilita,
riuscendo a esprimere con la loro recitazione tutta I'ironia dell‘autore.

Francesca Brisotto, Ana Paula Goncalves, Clizia Pasqualetto, Martina Zanese
Classe 5B Su, ISIS Licei G.A. Pujati - Sacile

Satira

The Importance of Being Earnest, di Oscar Wilde, € una commedia basata interamente
sulla satira, che ne costituisce il punto di forza. Nella piéce Wilde mescola con
maestria, ironia, satira e intelligenza. Il poeta si scaglia contro le convenzioni borghesi
ottocentesche e il perbenismo di una societd che in realta e ipocrita e corrotta. Il titolo
stesso € una critica contro la Societd del tempo, che attribuisce piu importanza alla

forma che al contenuto - Gwendolen e Cecily arrivano a dire che non amerebbero Jack
e Algeron se si chiamassero in altro modo da Ernest, la cui pronuncia in inglese suona
come ‘earnest’, ovvero ‘sincero’, qualitd che i due uomini non possiedono. Tutti i pilastri
che fanno da supporto alla societd vittoriana, quali il matrimonio - che viene attaccato
nella figura di Lady Bracknell che usa come criterio la ricchezza e la posizione sociale per
cercare un “buon” marito alla figlia - la Chiesa, il rispetto, il ruolo del sesso sono messi in
discussione e sfruttati per creare nel pubblico il riso. Questa incomparabile commedia
riporta satira e intelligenza all'interno dell'opera drammatica inglese, riuscendo a
fonderli in modo tale che, dopo oltre un secolo, & ancora possibile apprezzare I'opera
per le sue qualitd “sovversive” nascoste al di sotto di una arguta e strepitosa facciata.
La compagnia & riuscita a restituire I'elemento spudoratamente comico, di cui l'autore
si & avvalso per criticare la societd in cui, suo malgrado, era inserito, ad un pubblico
lontano - per tempo e spazio - dalle situazioni rappresentate. L'ironia di Wilde é stata
rispettata e valorizzata dalle interpretazioni degli attori, che hanno dimostrato al
pubblico quanto, nonostante la diversa epoca, gli argomenti affrontati siano ancora
estremamente attuali e come si possa ancora ridere della serie di valori fittizi che le
societd, indipendentemente dal contesto storico, utilizza senza curarsi di quanto questi
non abbiamo alcun riscontro nella vita privata di ciascuno.

Campagna Fabbiano, Bez, Mutton, Gandin, Casagrande
Classe 5B Su, ISIS Licei G.A. Pujati - Sacile

La menzogna ¢ la regola

L'importanza di chiamarsi Ernesto € una commedia ambientata alla fine del secolo
scorso in cui l'autore Oscar Wilde ironizza la rigidita del periodo tardo-vittoriano e quel
mondo dell’aristocrazia e dell’'alta borghesia londinese che egli stesso frequentava.
Di fronte ad un mondo in cui la menzogna ¢ la regola, € possibile fare scelte diverse.
Nell'opera I'autore prende in giro questo mondo, gioca con quella stessa menzogna.
(...) Il pubblico perde spesso di vista cid che Wilde ironizza con eleganza e intelligenza,
esso non e semplicemente il mondo a noi lontano dell‘aristocrazia britannica di un
secolo fa, ma qualcosa di pit generale e attuale: I'impossibilita dell’'uomo moderno di
vivere con onestd, I'impossibilitd di guardare la realtd senza distorcerla e I'incapacita di
relazionarsi con essa.

Tutti i personaggi sono affetti da questa singolare caratteristica, per cui non possono
fare a meno di rileggere o riscrivere la realtd a proprio uso e consumo. Wilde deride
tale tendenza della societd vittoriana, ma anche le classi pit basse cadono nella stessa
ipocrisia e negli stessi difetti dei loro padroni: fingono, rubano, conducono una vita
dissoluta e mentono, quando possono, fingendosi cid che non sono.

Lo stesso titolo dell'opera teatrale The Importance of Being Earnest suggerisce
un‘ambiguita: nessuno dei due protagonisti (Jack Worthing e Algernon Moncrieff) &
veramente ‘earnest’ (onesto), né ‘Ernest’. Ognuno dei due soggetti modella la realta
circostante a suo piacimento, fingendosi colui che non é. Utilizzando tale espediente
I'autore riesce a mettere in luce la cura spasmodica dell’‘apparenza e della forma proprie
dell’alta societa vittoriana dell’epoca.

Laura Collalto, Alessia Cornella, Sarah Moret, Linda Saccon
Classe 5B Su, ISIS Licei G.A. Pujati - Sacile
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Una tela da dipingere con le proprie sensazioni

“Oh quanti si saranno specchiati in noi! Deh quelli almeno, che si trovassero nel caso
nostro, alzino le mani, ed applaudiscano alle nostre consolazioni.”

Sono queste le parole che calano il sipario sulla commedia goldoniana de Gli Innamorati,
groviglio di gelosie e litigi di un amore tormentato, quello tra Eugenia e Fulgenzio, che
dal ‘700 arriva fino ad oggi. E un‘opera che prolifera di attuale, di moderno, dove gli
innamorati di oggi possono specchiarsi nelle mille affinitd con i due giovani protagonisti:
I'amore qui si manifesta tra gelosie a profusione, continue afflizioni, rancori, fragilita
interiori, frenesia, furore, caparbieta. Un tripudio di sentimenti coinvolge il pubblico che,
fra risa e riflessione, riesce ad immedesimarsi in una situazione di estremna umanitd
e attualita, perché questo & cio che classici come Gli Innamorati devono saper fare:
slegarsi dai vincoli spazio-temporali e diventare viaggiatori del tempo e dello spazio,
proponendoci “una lettura dell'animo umano e dei sentimenti sempre attuale” come
dice in un’intervista a “Famiglia Cristiana” la regista dello spettacolo, Andrée Ruth
Shammah del Teatro Franco Parenti.

La commedia snoda e annoda la travagliata storia d’'un amore che ha paura d’essere
vissuto, quello tra Eugenia (Marina Rocco) e Fulgenzio (Matteo De Blasio), denso di
litigi e gelosie, che Eugenia riconduce all'odiata cognata di Fulgenzio, Clorinda (Elena
Lietti), incolpevole. Tra i continui rappacificamenti e le immediate nuove controversie,
si inseriscono gli altri personaggi di questa frizzante commedia di carattere: dall’illustre
gentiluomo di Milano (Roberto Laureri) alla ragionevole sorella (Silvia Giulia Mendola),
dallo zio un po’ troppo spesso opportunista (Umberto Petranca) al fedele servitore
Succianespole (Andrea Soffiantini), che conquista il pubblico con il suo -'Gnor sil- ...
-'Gnor nol-.

La commedia ci viene straordinariamente presentata attraverso il filtro scelto dalla
regia di Shammah, che infatti ha volutamente confezionato un‘ambientazione scarna,
senza tempo, dove il predominare del bianco ci si presenta come una candida tela.
| colori? Sta a noi tirarli fuori e utilizzarli per dipingerla secondo la nostra personale
interpretazione. Andrée Ruth Shammah nell’intervista sopracitata confessa: “nel mio
allestimento vorrei lasciare spazio solo alle parole, vorrei il palcoscenico vuoto”. Questo
vuoto viene superbamente colmato dalla performance di un cast d’eccezione dove
emerge I'abile accostamento Marina Rocco - Matteo De Blasio, coinvolti e coinvolgenti,
in un’interpretazione che nelle scene di maggior veemenza diventa travolgente.

Jessica Anzanello
Classe 1"B Sc, ISIS Licei G.A. Pujati - Sacile

Le candele e le vite che si consumano

Andrée Ruth Shammah, dopo La Locandiera e Sior Todero Brontolon, ci presenta
un’ulteriore, brillante, commedia goldoniana: Gli Innamorati.

La regista, scegliendo una scenografia spoglia e priva di elementi superflui, lascia spazio
alle parole, la vera essenza del teatro. Inoltre, gli attori si presentano vestiti di bianco,
dall'‘abbigliamento quasi del tutto estraneo all’epoca di Goldoni, il “700: Fabrizio, il
padrone di casa, indossa delle calzature giapponesi, Eugenia un tutu in tulle da ballerina,
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Lisetta un maglione che di certo non poteva esistere nel periodo in cui & stata stesa
questa commedia di carattere. Attraverso questo geniale stratagemma, la regista e
riuscita a privare la commedia del “tempo”: in fondo dei “nostri” due innamorati ce
ne sono stati da sempre, e sempre ce ne saranno. In questo modo la commedia non si
limita a farci divertire, ma ci fa anche riflettere. Infatti, possiamo rispecchiarci tutti in
Eugenia e Fulgenzio, tormentati dalla gelosia o dalla paura di amare, sentimenti che
nascono gia nell'adolescenza. Gli antichi latini definivano I'amore spesso con la parola
furor, pazzia; ma ¢ la paura la “bestia” peggiore. Questi sentimenti oggi in ltalia possono
sfociare, purtroppo, nel femminicidio. Non di rado mi capita di trovarmi a pranzare con
la mia famiglia e sentire al telegiornale notizie terribili. Appena uscita dal teatro ho
visto una sedia della sala, un posto prenotato per ogni donna vittima di omicidio. Cid
mi ha fatto riflettere molto, pensando che tutto cio si potesse collegare allo spettacolo
a cui avevo appena assistito. (...) Una cosa che mi e rimasta particolarmente impressa
é stata l'illuminazione, allestita con alcune candele accese e posizionate dagli stessi
attori. La candela & simbolo della lenta vita che trascorre, una continuazione, una
visione ciclica di vite e vicende simili che si ripetono eternamente, e che faranno durare
questa commedia per sempre, rendendola sempre attuale: come spiegato da Andrée
Ruth Shammah, “i classici non hanno bisogno di essere riscritti, perché, quando sono
ancora cosl efficaci, propongono una lettura dell’animo umano e dei sentimenti ancora
attuale”. Inoltre, 'essere di origini ebree puo aver influito con il significato delle candele.
Infatti, uno dei simboli pit importanti dell’'Ebraismo e la menorah, il candelabro a sette
bracci che indica i sette giorni della creazione e la capacita di Dio di vedere ogni cosa.
Ho interpretato questo significato pensando al fatto che la commedia & una creazione
in sé, e che i personaggi sono i protagonisti di una creazione, un mosaico di sensazioni
che illuminano lo spettatore, regalando ad ognuno qualcosa che si porterd per sempre
nel cuore.

Lucrezia Ruolo
Classe 1"B Sc, ISIS Licei G.A. Pujati - Sacile

Un’altalena tra gioia e malinconia

Personalmente, la commedia mi & piaciuta, non solo perché e concentrata sul sentimento
dell'lamore, ma anche grazie agli attori, che con il giusto ritmo, equilibrio e grande
bravura sono riusciti ad intrappolare il pubblico in queste scene dove si intrecciano le
risate, grazie a Succianespole, il quale appena entrato in scena mi suscitava gioia, e la
disperazione, dovuta ad attimi di malinconia dei personaggi. Per me, € come se Goldoni
avesse offerto agli innamorati una prova di maturitd, e, guardando questo spettacolo,
mi ha fatto pensare alle dinamiche amorose di oggi.

Infine, in questa commedia, recitata al teatro Verdi, non mancava nulla: la comicitag,
la malinconia ed il finale “felice”. Questa compagna teatrale e riuscita a fare un lavoro
senza dubbio di qualita.

llaria Boschian
Classe 4~ B SS, ISIS F. Flora - Pordenone

Un gioco amoroso di astuta intelligenza femminile

La commedia & piena di provocazioni, battibecchi e ripicche. Tutto sintomatico di
quella societd, una societd che non ha dei principi da seguire. E tutto un gioco che vive
all'interno di una casa borghese. (...)

E importante dire che Goldoni in questa commedia parla della realta, infatti ne Gli

Innamorati possiamo cogliere il passaggio dal ceto nobiliare al ceto borghese. La
preoccupazione economica era fondamentale. Il ceto emergente era quello mercantile
mentre il ceto nobiliare e aristocratico si stava estinguendo. (...)

Il personaggio che mi e piaciuto di piu e che mi ha fato piu ridere ¢ il servo Succianespole
sia per il suo andamento buffo e sia per il suo modo di rispondere, tranquillo e
senza esitazioni, al suo padrone di casa. Durante la visione della commedia mi sono
accorta che il personaggio di Eugenia assomiglia un po’ al personaggio di Mirandolina
(protagonista de La Locandiera, ndr), perché piu volte finge di svenire e di piangere con
varie scenate davanti a Fulgenzio con l'intento di fargli cambiare idea ovvero di non
lasciarla per i suoi folli comportamenti di gelosia. Quindi, la cosa che hanno in comune
& che sono abilissime nel gioco, talmente astute che riescono con la propria intelligenza
a sottomettere coloro che di pit amano.

Divya Boz
Classe 4"B SS, ISIS F. Flora - Pordenone

Una commedia eternamente moderna

“Chi ama davvero soffre un legger travaglio, in grazia di quell’'oggetto, che piace”.

Due giovani, Eugenia e Fulgenzio, insieme alle loro famiglie, offrono, ne Gli Innamorati di
Goldoni uno squarcio quotidiano di quella che sembra essere la societd del loro tempo,
ma che in qualche modo ha mantenuto anche oggi, caratteristiche comuni, movendosi
all'interno di una scenografia d'altri tempi, con abiti di scena semplici e di un candido
colore.

Gli innamorati sono infatti due ragazzi come tanti; si vogliono, litigano, si lasciano e poi
si ritrovano. Lei ha un carattere molto forte, lui pure. E per questo, forse, che siamano e
odiano contemporaneamente. Non sono opposti, ma uguali. Il loro amore & forte,ma &
continuamente ostacolato da loro stessi. La vera battaglia che gli innamorati si trovano
ad affrontare ¢ infatti al loro interno. Essi lottano piu con loro stessi che con I'amato.

E un continuo perdersi per poi ritrovarsi, odiarsi ed amarsi piu di prima.

Gli attoriin scena enfatizzano i gesti, appaiono talvolta talmente esasperati da suscitare
alla sola vista riso fra il pubblico. Sono abili infatti nel rendere espliciti i sentimenti
contrastanti provati dai personaggi.

| due protagonisti sono del resto rappresentanti di una societa fondata su antichi valori,
per i quali la figura femminile appare assolutamente priva di indipendenza. Eugenia
(interpretata da Marina Rocco), in quanto donna, e costretta alle sue scelte. L'unica
libertd che le rimanerisiede nell'amore, che, fortunatamente, & dal suo amato ricambiato.
Ed e questo sentimento al centro della scena che, perd, in pit occasioni, sembra passare
in secondo piano, quasi fatto tacere, per poi ripresentarsi con maggiore forza. Ecco
che il lieto fine sembra un lontano miraggio. In un primo momento, la partenza del
fratello di Fulgenzio impedisce infatti la celebrazione del matrimonio fra i due; I'arrivo
di nuovi personaggi sulla scena sconvolge la vita dei protagonisti che appaiono sempre
pil lontani e confusi; poi la famiglia di Eugenia ed il bisogno di denaro; infine i continui

Gli innamorati 1



litigi, determinati dall’irrefrenabile gelosia che i due amanti provano I'uno per l'altra,
alimentano paure e incomprensioni.

Ed e proprio questo che prevale: il sentimento appare in qualche modo co-protagonista
(insieme all'amore) della loro storia. Esso & irrazionale, crudele, esasperante, capace di
disintegrare ogni rapporto.

Ecco quindi la modernita della commedia. | sentimenti non cambiano con il passare
degli anni, dei secoli, e gli attori dello spettacolo impersonano l'innamorato, di tutti i
tempi. Ritroviamo I'‘attualitda nelle insicurezze di Eugenia (che appaiono nello spettacolo
a volte fortemente enfatizzate), negli scatti d’ira di Fulgenzio (Matteo De Blasio), nella
partecipazione alle vicende da parte dei familiari dei due, nella vicinanza e nei consigli
di Flamminia (interpretata dall'abilissima Elena Lietti), sorella di Eugenia.

Gli ostacoli sono tanti, ma & sempre I'amore a vincere e, dopo molte problematiche, i
due protagonisti si riconciliano e riescono ad unirsi in matrimonio. Chiaro il messaggio al
pubblico in sala di uno spettacolo con andamento circolare: come dice Venditti, “Certi
amori non finiscono...fanno dei giri immensi e poi ritornano...” Se due ragazzi sono
destinati a stare insieme, si ritroveranno sempre!

Margherita lus
Classe 2"B Cl, Liceo Leopardi-Majorana - Pordenone

Dove specchiarsi?

Impulsivita esasperazione gelosia rabbia disperazione avventatezza piccoli attimi di
felicita affetto emotivita equivoci e chiarezza. Promesse non mantenute promesse
da sciogliere. Parole urlate scritte strappate. Tutto accuratamente aggrovigliato in
quella che sembra essere un’inestricabile matassa. Eppure i due capi del filo sono 1i,
uno nell'infantile mano di Eugenia (Marina Rocco), I'altro in quella stizzita di Fulgenzio
(Matteo De Blasio), che pur se ne accorgeranno solo alla fine.

La sapiente regia di Andrée Ruth Shammah ci offre dunque indubbiamente uno
spettacolo piacevole, riprendendo lintreccio goldoniano tanto fedelmente che
alcune scene possono addirittura risultare lente e superflue a noi frenetici spettatori
del giorno d'oggi. A coinvolgerci ecco pero il brillante uso di faretti e lampadari, che,
disposti attentamente, isolano uno spazio ristretto, suggerendo l'idea di un palco nel
palco, e dunque di un “teatro nel teatro”. Non a caso al di fuori della cornice di luci si
pongono Flaminia (Silvia Giulia Amendola), con la sua voce squillante, e Ridolfo (Alberto
Mancioppi), con l'intonazione baritonale, quando commentano la vicenda in una sorta
di dialogo a parte.

Quanto agli attori, risultano perfettamente calati nel proprio ruolo (se si eccettua
qualche sbavatura di artificiosita nel personaggio di Eugenia), ci offrono un‘occasione
in cui vivere (o rivivere) sensazioni e situazioni che ben conosciamo: gelosia, rabbia, litigi
non sono una novitd per nessuno ed e proprio l'esasperazione di tutti questi aspetti a
sortire I'effetto cui mirava il buon Goldoni quando scriveva: “Specchiatevi, o giovani, in
questi Innamorati ch’io vi presento; ridete di loro, e non fate che si abbia a rider di voi”.
Ma era semplicemente questo che intendeva dire: “"guardate quanto si pud esser ridicoli
e non siatelo”?

“Fare che non s’abbia a ridere di noi”, non vuol forse, piuttosto, anche essere un invito
a riflettere su noi stessi specchiandoci nell’altro, dunque ad essere consapevoli? Cioe
vivere inserendosi al meglio nella realtd a noi contemporanea?

Prendiamo il personaggio femminile. Per il suo periodo, Goldoni propone un’Eugenia

autonoma, indipendente, passionale, certo calcolatrice, impulsiva, gelosa; il prototipo
della donna che va ad assumere quelle caratteristiche fino a poco tempo prima
prerogativa maschile. La donna raggiunge, in questo caso, in un contesto particolare
che & il rapporto amoroso, una paritd con l'uomo. La relazione tra i due é infatti
perfettamente simmetrica e bilanciata. Ma la donna non deve solo smettere di essere
arrendevole, sottomessa, silenziosa, e farsi uomo, soprattutto non oggi. Se da un lato
infatti persiste I'idea della donna come oggetto, come corpo perfetto da usare e gettar
via, come di chi sta a casa a pulire, o subisce inerme la violenza del marito, dall'altro
abbiamo la donna che va acquisendo una sua maturitd con alle spalle anni di storia
ed emancipazione, una donna che lavora, che chiede il divorzio, che vive da sola, si
mantiene, una donna che non € uomo ma donna libera. Forse lo spettacolo doveva
suggerirci questo, l'idea di una donna nuova, postmoderna, e di un rapporto altrettanto
nuovo tra donna e uomo. L'illuminista Goldoni ci prospetta il primo gradino di una scala
che siamo noi a dover salire.

“Non fate che si abbia a rider di voi” vuol dire quindi, con umorismo ma altrettanta
amarezza, “acquistate una valida consapevolezza”. (...)

(...)lo sono tornata a casa, magari, ridendo dell’Eugenia che pud essere in me come in
tutti noi, ma continuando a guardare rigorosamente lo specchio, da cui invece avrei
dovuto distogliere lo sguardo.

Biancamaria Sersante
Classe 2"B Cl, Liceo Leopardi-Majorana - Pordenone

Eugenia sono io!

La luce si affievolisce diventando languida pian piano. Abiti eburnei. Qualche sedia
qua e la. Non una parola. D'improvviso il silenzio quasi religioso si rompe. Da lontano
un ticchettio sommesso. E Succianespole che accende una lunga fila di candele lungo
il palco. Cosi ha inizio la rappresentazione teatrale dal titolo Gli Innamorati, di Carlo
Goldoni, sotto la magistrale regia di Andrée Ruth Shammah. (...) Il personaggio
di Succianespole (un nome, una garanzia) rievoca la figura dello Zanni, una fra le
maschere piu antiche della Commedia dell’Arte; servitore anziano, zelante, riservato.
Benché Succianespole appaia stremato nelle gesta e nelle movenze e dimostri la sua
tardezza nel movimento lemme e ricurvo, & stato il personaggio che piu ha destato il
riso nel pubblico. La commistione tra battute esilaranti e la capacita del personaggio
di creare equivoci e far innervosire l'irritabile padrone si ¢ rivelata la chiave vincente
per dar vita a un‘atmosfera spassosa. Invece, il personaggio di Fabrizio & interpretato
magistralmente da Umberto Petranca, il quale riesce a cogliere gli aspetti piu pungenti
della psicologia del personaggio che traveste di magnificenza tutti coloro che incontra,
diventando lezioso e per questo motivo grottesco, nella sua smodata esagerazione
della realta. Anche il metateatro fa capolino sulla scena favorendo I'instaurazione del
rapporto attore-spettatore e creando un forte dinamismo. Uno fra gli aspetti che piu
ho apprezzato é stato l'equilibrio tra il testo originale e la regia, I'incontro tra tradizione
e attualitd, la straordinaria modernitd di un testo della seconda metda del Settecento.
Goldoni si rivela, dunque, uno scrittore estremamente moderno. Durante I'incontro con alcuni
degli attori della compagnia, in particolare Marina Rocco, Elena Lietti e Andrea Soffiantini,
ho potuto constatare come gli attori stessi si siano riconosciuti, almeno in parte, nella vita
reale, nei personaggi che interpretavano. Marina Rocco, in particolare, ha parlato di come lei
stessa si sia sentita inadeguata nei confronti dell'amore, della sua idea di amore perfetto. Cosi
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come Eugenia, in fondo, agitata dal timore, dal sospetto, dalla gelosia e probabilmente da
un continuo senso di malinconica insoddisfazione. Quest’ultima si evolve in Eugenia in paura,
nella paura di amare, nel timore che la persona al suo fianco non sia totalmente sua. Da qui,
scaturisce quindi la gelosia. Ma non & forse vero che non v'é amore senza gelosia? Le dolcezze,
la gelosia pazza e i furori di Eugenia e Fulgenzio potrebbero essere senza dubbio quelli di due
fidanzati di oggi. lo stessa mi sono identificata in Eugenia, nelle baruffe e nei contrasti che
nascono tra due gelosi innamorati, trascinati da innumerevoli ubbie nei confronti del partner,
nel continuo bisogno di rassicurazioni. Ma non solo. Mi sono anche immedesimata in Eugenia
come ragazza innamorata e protagonista di sfoghi quasi isterici da cui traspare una tenerezza
adolescenziale. E devo dire che questo identificarsi nei personaggi e nelle loro gesta ha reso lo
spettacolo molto coinvolgente; in poche parole, divertendomi di fronte alle battute di Eugenia
e Fulgenzio ho potuto ridere, con un po’ di sana autoironia, di me stessa.

Anna Marson
Classe 4"A U, Liceo Leopardi-Majorana - Pordenone

Come raccontare i sentimenti

(...) Gli Innamorati € un testo davvero contemporaneo e adattabile ai nostri giorni, in
quanto il pubblico si identifica nei due innamorati della storia; Goldoni ha realizzato una
storia elaborata in un intreccio carico di riflessioni e passioni, che coinvolge in maniera
pit avvincente gli spettatori. La tematica principale € quella dell'amore, inteso come
paura di lasciarsi andare, e come timore di esprimere i propri sentimenti apertamente.
(...) In conclusione il titolo Gli Innamorati si addice completamente alla storia, in quanto
Goldoni ha scelto, in modo sopraffino, di rappresentare le dinamiche umane e da questo
intreccio ne & derivato uno spettacolo avvincente ed estremamente coinvolgente.

Chiara Battistutta
Classe 4*A U, Liceo Leopardi-Majorana - Pordenone

Gli innamorati: un divertente coinvolgimento amoroso

(...) La scelta di rappresentare Gli Innamorati & proprio legata ai temi che il nostro
Goldoni tratta in modo toccante e in cui anche i giovani innamorati di oggi si possono
riconoscere: la paura di amare e di lasciarsi andare a sentimenti sinceri. Ricordiamo,
infatti, la bellissima frase: “Specchiatevi, o giovani, in questi innamorati ch’io vi presento;
ridete di loro, e non fate che si abbia a ridere di voi” pronunciata a inizio spettacolo dal
personaggio di Ridolfo che, oltre a interpretare la parte dell'avvocato, veste i panni
dell’autore della commedia, ovvero di Goldoni.

La Shammah si & infatti concentrata non solo sul gioco teatrale ma anche sull’analisi
dei sentimenti presenti nel testo come la gelosia che puo sfociare in un femminicidio,
come abbiamo potuto constatare nella scena in cui Fulgenzio, uno dei due innamorati,
interpretato dall'attore Matteo De Blasio, con la sua insicurezza e impulsivitd, tira fuori
addirittura un coltello dalla tasca e lo punta verso la sua amata Eugenia, interpretata
dall'attrice Marina Rocco. La trama della commedia & semplice e si concentra appunto
sulla tormentata storia d‘amore tra Eugenia e Fulgenzio, costellata di continui litigi,
anche violenti, a causa della gelosia reciproca. (...) Dal punto di vista tecnico, gli attori

erano estremamente bravi, la recitazione & stata impeccabile e coinvolgente e I'aspetto
pil inusuale e particolare e stato il fatto che si trattava di una “recita nella recita”,
ovvero i personaggi, essendo provvisti di vesti semplici e unicamente color bianco,
fingevano di dover interpretare la commedia Gli Innamorati di Goldoni e che a causa di
un imprevisto i vestiti di scena non erano arrivati da Venezia. Le luci e 'ambientazione
scenica erano adeguati, I'unica pecca, forse, la durata dello spettacolo: due ore e
mezza non equamente distribuite tra primo e secondo tempo. In conclusione, consiglio
vivamente di andare a godere questa divertente e coinvolgente rappresentazione
teatrale, che tratta di temi molto attuali e in cui molte coppie innamorate si possono
rispecchiare.

Anxhela Bardhi,
Classe 47D, Liceo Scientifico M. Grigoletti - Pordenone

Gli innamorati tra il ‘700 e il 2000

(...) Tra gli aspetti piu positivi dello spettacolo, ci sono sicuramente gli attori, che sono
stati veramente bravi ad interpretare personaggi non facili, come ad esempio quello di
Eugenia. E stata molto apprezzata inoltre la scelta del colore bianco come leitmotiv che
rende il tutto piu dinamico e meno pesante. Un aspetto non troppo positivo é stata la
lunghezza della prima parte dello spettacolo e la sua pesantezza, in quanto vi era una
ripetitivita di eventi molto simili senza grandi colpi di scena. La seconda parte é stata
invece piu sciolta e piacevole e ha raccolto le fila della vicenda con un buon ritmo ed
un chiaro scioglimento della storia. Un altro punto che non ha convinto a pieno ¢ la
scenografia: era abbastanza spoglia anche se questo fatto € probabilmente correlato
alla scelta del bianco magari per concentrare lo spettatore sull'azione scenica. La
scelta registica piu discutibile sono pero tutte quelle battute che “staccavano” dalla
storia e coinvolgevano direttamente lo spettatore: possono essere considerate un buon
elemento di straniamento dall'opera anche rispetto al testo originale, ma non sono
sembrate esattamente necessarie per la comprensione della rappresentazione nel
rapporto pubblico-attore.

La commedia ¢é in definitiva ben interpretata, piacevole e a tratti divertente; anche
se non tratta di argomenti molto profondi da modo di riflettere allo spettatore su un
sentimento che dal ‘700 ad oggi coinvolge ed emoziona: 'amore.

Marco Pujatti
Classe 47D, Liceo Scientifico M. Grigoletti - Pordenone

Il lato oscuro della commedia
“Goldoni, riusciresti a scrivere un racconto piu brutto degli
innamorati?”

(...) Gli attori sono bravi - da notare & colui che incarna Fabrizio - e cercano di fare il
possibile per porre rimedio ad un’irrecuperabile commedia destinata a fallire gia prima
di essere rappresentata. Le scelte di regia sono quantomeno discutibili, ad esempio i
costumi bianchi per evidenziare ancor di piu i dialoghi e la questione del femminicidio.
La commedia goldoniana, davvero poco modificata nelle conversazioni quindi quasi
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come l'originale, & un concentrato di comicitd banale che pur riesce a strappare un
sorriso (e niente di piu) tre o quattro volte (ad esempio gli elogi di Fabrizio e la simpatia
di Succianespole) grazie al buon lavoro eseguito dagli attori. Inserendo questa comicita
in un intreccio pesante, fastidioso e ripetitivo si ottiene un risultato catastrofico
che toglie le forze e distoglie I'attenzione dello spettatore che ne esce spazientito,
indispettito e frustrato (la pazienza ha un limite). Gia prima dell'intervallo si percepisce
la stanchezza e si aspetta tale momento con ansia per potersi riprendere, e per essere
chiaro insisto sul fatto che non & tanto per le disavventure in sé dei personaggi, bensi
per la ripetitivitd. La seconda parte, dopo l'intervallo, infligge il colpo finale e assicuro
che si guarda l'orologio per vedere se giunge l'ora del finale, nulla pit ormai nell’ultima
mezz'ora puo trattenere sulla poltroncina del teatro lo spettatore che freme dalla voglia
di uscire. Rispondo io alla domanda che proponevo nell’'occhiello: “No, dopo alcune belle
commedie (La locandiera, Arlecchino servitore di due padroni) Goldoni, forse stanco di
scrivere o scrivendo solo per riscuotere il denaro degli spettatori, ha dato il peggio di sé”.

Daniele Zorzetto
Classe 47E, Liceo Scientifico M. Grigoletti - Pordenone

Gli Innamorati: paura d’amare

Il 15 Gennaio il teatro Verdi ha ospitato una rivisitazione di Vitaliano Trevisan de Gli
Innamorati di Carlo Goldoni, alla quale la mia classe ha assistito. (...) Gia dal titolo si
intuisce quale sia il tema della commedia, cioé I'amore tra due giovani che per essere
fin troppo innamorati I'uno dell'altro finiscono per litigare e tormentarsi senza alcun
motivo, dal momento che niente e nessuno si oppone al loro amore. (...) Sicuramente
la scelta di rappresentare proprio questa commedia di Goldoni & che molte persone, tra
le quali particolarmente le giovani coppie, si rispecchiano, si ritrovano nelle vicende di
Eugenia e Fulgenzio (anche se rese in modo ironico e a volte forzato, soprattutto la parte
di Eugenia): la paura di non essere amati e/o di amare, quindi fidarsi completamente
dell'altro, la paura di lasciarsi andare e il continuo e incessante bisogno di essere
rassicurati. Ed & proprio per un sentimento come la gelosia che a volte una persona si
trasforma in un “mostro”, talmente accecata che non si rende completamente conto di
quello che sta facendo; & cosi che per un niente molte donne vengono uccise dal proprio
ragazzo o ex- che non sopportano la separazione dalllamata, e dando luogo cosi al
fenomeno del femminicidio, flagello in crescita negli ultimi anni... ed € per questo che in
scena compare un coltello, inconcepibile in una recita goldoniana. (...) Gli attori che mi
sono maggiormente piaciuti sono Umberto Petranca, Andrea Soffiantini e Silvia Giulia
Mendola, rispettivamente nei ruoli di Fabrizio, Succianespole e Flamminia, i quali hanno
manifestato naturalezza e disinvoltura nell’interpretazione del testo e dei personaggi.
Molto disponibili gli attori che sono venuti a scuola e si sono messi a nostra disposizione,
rispondendo alle domande e colmando alcune nostre curiositd, instaurando un legame
particolare con noi studenti, un “dietro le quinte” graditissimo che ci fa sentire ancor
piu coinvolti nello spettacolo.

Flaminia Boggio
Classe 1"C, Liceo Scientifico M. Grigoletti - Pordenone

Gli Innamorati: imparare a superare i nostri limiti

“L'amore non ¢ bello se non é litigarello”. Sembra questo, al primo impatto, il tema
caratterizzante: la storia € quella di due ragazzi, Eugenia e Fulgenzio, tormentati da un
grande amore al quale, apparentemente, nulla si oppone, ma nel quale ogni minimo
gesto, ogni minima ombra, si trasforma in un capriccio, in gelosia, in sospetto. Nella
storia ci si pud rispecchiare, ognuno di noi pud immergersi all'interno di essa e trovare
qualcosa che gli appartiene: assistendo allo spettacolo ci si rende conto che alla fin
fine di quell'lamore tanto sofferto, forse un po’ esagerato, facciamo parte anche noi...
Un particolare sorprendente e dato dalla messa in scena del cosiddetto meta-teatro,
al quale la regista ha puntato forse anche per giustificare il modo in cui i personaggi
sono vestiti: semplici vesti bianche riempiono il palcoscenico, tra luci di candele soffuse,
dando I'idea di un luogo famigliare. Grazie a questa sobrietd ci si riesce a concentrare su
cio che i personaggi sono, estraniandosi da cio che essi hanno, capendo che alla fine dei
conti, ricche o povere che siano, le persone provano tutte gli stessi sentimenti, e tutte,
dalla prima all’ultima, sono afflitte da qualche dubbio, dall'insicurezza, dalla paura:
tutto cio provocato da un’unica persona, quella che si ama. (...)

Un altro aspetto nel quale ci si riconosce tuttora € la grande paura di amare: si teme
che i sentimenti non siano sinceri, si ha bisogno di essere continuamente rassicurati, si
ha timore di non essere mai abbastanza per I'altro e, alcune volte, si ha paura di essere
amati. Questo spettacolo, che pud sembrare una semplice messa in scena dei capricci
di due giovani, prende una piega diversa e ci induce alla riflessione, portandoci a capire
in cosa stiamo sbagliando e dicendoci che forse non dovremmo avere cosi tanta paura
di essere importanti nella vita di una persona, e allo stesso tempo non dovremmo avere
timore di dare tutti noi stessi a qualcun altro. E poi forse alla fine di tutto, I'unica cosa
di cui abbiamo bisogno & proprio qualcuno per il quale vale la pena rischiare, per il quale
siamo disposti ad andare oltre a cio che ci blocca, a superare i nostri limiti.

Veronica Ferra
Classe 1*C, Liceo Scientifico M. Grigoletti - Pordenone

Uno spettacolo che arriva dritto al cuore

(...) A riproporre la commedia ci ha pensato Andrée Ruth Shammah con tutta la sua
truppa di ottimi attori. La scelta del testo Gli Innamorati & probabilmente legata ai temi
che Goldoni tratta in modo attento e toccante e in cui anche i giovani innamorati di
0ggi si possono riconoscere: la paura di amare e di lasciarsi andare a sentimenti sinceri,
la paura di perdere chi si ama e il continuo bisogno di rassicurazioni. | due protagonisti,
infatti, Eugenia interpretata da Marina Rocco e Fulgenzio interpretato da Matteo De
Blasio, si tormentano benché niente si opponga al loro amore. Anzi si. Qualcosa c'é:
la gelosia. Dubbi ed insicurezze sono intervallati ad abbracci, baci e risate da veri
adolescenti. Ritornano poi i litigi e le minacce di abbandono. Ma cid non succede mai.
Fulgenzio non si allontana mai per sempre. Torna ogni volta dalla sua amata Eugenia,
sempre piu innamorato. Perché & cosi che va. Se si & davvero innamorati, difficilmente ci
si lascia scappare la cosa pit cara al mondo; anche a costo di soffrire. Fulgenzio capisce
che “'eccesso di gelosia della sua Eugenia € dovuto a un eccesso d‘amore”. E purtroppo
la gelosia € un tema molto presente ai giorni d'oggi. Basti pensare a tutte quelle donne
uccise ogni giorno per gelosia e sentimento di possesso o per la paura di affrontare
separazioni e rotture. Gli attori sono perfetti. Eugenia ¢ la perfetta innamorata con i
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suoi sbalzi d'umore, i suoi capricci e i suoi comportamenti da adolescente e Fulgenzio &
il perfetto uomo che riesce a sopportare i capricci delle donne e accettarle nonostante
tutto. A volte avrebbe voluto strapparsi i capelli a causa di tutti i capricci della sua
amata, ma sa resistere. Questo & stato uno di quegli spettacoli che arriva dritto al
cuore. Non ci sono effetti speciali. La scena & spoglia, i personaggi scalzi e vestiti di
bianco. Tutto molto semplice. In questo modo l'attenzione ricade tutta sulle parole,
ricche di significato. Il tutto & accompagnato da sarcasmo ed ironia che portano il
pubblico a ridere e a divertirsi.

Katia Bincoletto
Classe 4”L, Liceo Scientifico M. Grigoletti - Pordenone

Un’istruttiva riflessione sulla relazioni di coppia

La commedia goldoniana Gli Innamorati € andata in scena al Teatro Verdi di Pordenone
mercoledi 14 gennaio interpretata dalla giovane compagnia del Teatro Franco Parenti.
Il copione originale & stato egregiamente riadattato da Vitaliano Trevisan che ne ha
saputo valorizzare gli aspetti piu apprezzati dalle platee odierne, quali il metateatro
e gli effetti di rottura della finzione scenica. La tematica amorosa della commedia,
per volonta dello stesso Goldoni, € stata analizzata da un punto di vista atipico ed
innovativo per il tempo, ovvero la litigiositd dell'amore a causa della gelosia. In una
scena, inoltre, sembra di assistere ad uno dei tanti avvenimenti di violenza raccontatici
dai media, in cui la gelosia, la passione e il furore istantaneo portano a commettere un
fermminicidio. Qui perd non si giunge al delitto, bensi, trattandosi di una commedia, si
cerca l'ilarita. Essa e suscitata mediante I'enfatizzazione di certi comportamenti, come
quelli di zio Fabrizio, del servo Succianespole e la ripetizione (forse un po’ monotona)
degli atteggiamenti dei due gelosi amanti. Finite le risate, rimane lo spazio per uno
spunto istruttivo di riflessione sulle relazioni all'interno di una coppia.

Paolo Carniello
Classe 4”L, Liceo Scientifico M. Grigoletti - Pordenone

Un amore malato, un amore vero

La storia e quella di due giovani innamorati che si tormentano benché niente si opponga
al loro amore. Dalla diatriba tra i due si scatena una tensione vibrante che attraversa
tutti i personaggi e fa si che agli occhi del pubblico risultino cosi umani da essere vicini
alla nostra sensibilita. Un testo che, come sempre accade con “i grandi”, risulta di
estrema contemporaneitd, resa perfettamente dall’‘abilitd della regista Andrée Ruth
Shammah, capace di metterlo in scena con estrema “leggerezza”: tutto e basato sulla
trasparenza, sia per quanto riguarda I'amore tra i protagonisti, un amore senza filtri,
esasperato, ma anche per quanto riguarda '‘adattamento drammaturgico, portando a
un brillante esempio di meta-teatro.

Sentimento dell'amore, ma soprattutto paura dell'amore: ecco il fil rouge dell'intera
commedia.

(...) E un amore esasperato dai caratteri, quasi un amore malato, ma & forse l'amore a
essere malato di per sé. E un amore sintomo quasi di primitivita.

La commedia di Goldoni, anche duecentocinquanta anni piu tardi dalla sua stesura, €
ancora efficace, propone una lettura nell'animo umano e dei suoi sentimenti ancora
attuale. La gelosia per esempio, forse il sentimento che pil emerge, rappresenta una
violenta passione nella nostra societd, € un sentimento di possesso che sfocia nei troppi
esempi di femminicidio. La paura dell’essere amati, poi, e la paura dell'lamare: &€ paura
del concedersi a qualcuno, del fidarsi, & paura di credere nelllamore e avere continuo
bisogno di essere rasserenati.

(...) La regista e stata estremamente capace di cogliere la brillantezza di un autore
come Carlo Goldoni che risulta contemporaneo nel progettare una macchina teatrale
perfetta, attuale, dove I'amore & “malato”, non & un amore incondizionato, puro, un
amore che € anche bellezza, bellezza nel suo significato greco di “buono”, la bellezza
che eleva moralmente e propone una “eternizzazione”. Forse pero, quello di Goldoni, &
un amore piu vero.

Fabio Zara
Classe 4" Sc, Liceo E. Vendramini - Pordenone

Le ragioni del cuore

(...) Lo spettacolo &, nel complesso, come la sua protagonista, Eugenia: alterna fasi
di massima tensione a fasi di serenitd totale e questo effetto induce lo spettatore
a seguire con attenzione il protrarsi della vicenda. Eugenia e Fulgenzio incarnano a
dismisura le emozioni e i timori che due innamorati provano durante la loro relazione,
portando entrambi a compiere atti a volte privi di ragionamento e logica, come ad
esempio il tentato suicidio di Fulgenzio, venuto a sapere del corteggiamento di un altro
nei confronti della propria amata. Spesso perd con I'andare del tempo lo spettacolo
rischia di diventare monotono e ripetitivo, poiché le dinamiche e le liti stesse sono molto
simili; tuttavia, essendo una commmedia incentrata sull’'amore, come nel caso dei sonetti
di Catullo, ci siimmedesima nei protagonisti e, seguendo quella ragione che solo il cuore
possiede, si lasciano in secondo piano le critiche sui comportamenti dei protagonisti,
dando precedenza alla speranza del buon esito. Grande merito va dato agli attori,
soprattutto a Marina Rocco (Eugenia), perché sono riusciti a trasmettere tutte quelle
emozioni che, presumo, Goldoni cercava di dare attraverso le sue commedie.

Edoardo Della Torre
Classe 4" Sc, Liceo E. Vendramini - Pordenone
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GLI INNAMORATI 2

Gl'innamorati: il coronamento di un sogno

Gl'lInnamorati, commedia di Carlo Goldoni reinterpretata mediante la regia di Marco
Lorenzi, viene proposta al Teatro Pier Paolo Pasolini a Casarsa il 13 marzo 2015. Grazie
alla notevole abilita dei soli sei attori che hanno recitato sul palco, lo spettacolo ne
ricava un accorto ri-arrangiamento di un opera settecentesca in tempi moderni e
contemporanei, che sicuramente influenzano la visione d'insieme del regista stesso.
L'opera si basa sulla vicenda amorosa fra la giovane Eugenia Ridolfi e il ricco Fulgenzio,
relazione da sempre tormentata dalla noncuranza di lui e particolarmente dall’eccessiva
gelosia di lei. Il rapporto tumultuoso tra i due giovani e inesperti innamorati viene per di
pitu compromesso dal comportamento della ragazza, la quale nutre un odio profondo
per Clorinda, cognata di Fulgenzio che deve porle i suoi servigi a causa della lontananza
del fratello-consorte.

La storia si accende quando compare in scena il Conte Roberto, il quale si innamora
della bellezza e della semplicita di Eugenia. Come se non bastasse, la vicenda si complica
ancora di piu: difatti lo zio di Eugenia e di sua sorella Flamminia (che svolgerd un ruolo
fondamentale successivamente, poiché mitigherd I'insofferenza a livelli alti della sorella
e permetterd a lei di ragionare e di riconciliarsi con I'amato) invita a pranzo lo stesso
conte per cercare di trovare appoggi economici che gli permettano di risanare il debito
monetario della sua famiglia, ormai decaduta. Dopo una svariata serie di peripezie ed
equivoci, i quali vedono coinvolti I'invito a pranzo anche della cognata (che perd non
comparird mai sul palco) e il fidanzamento della ragazza contesa con il conte, i due
amanti trovano infine il modo per coronare il loro sogno d‘amore, ovvero il matrimonio,
grazie anche all'indulgenza dello zio, che aveva proibito a Fulgenzio di incontrarsi
ancora con la nipote, e alla comprensione di Roberto, il quale capisce pienamente la
situazione amorosa difficile, ma al tempo stesso intensa fra i due ragazzi.

Tutta la vicenda si svolge in un luogo chiuso, nel quale i personaggi vanno e vengono
senza sosta, lasciando spazi anche ad appassionati monologhi che rivelano i pensieri
interiori e piu intimi dei protagonisti. Soprattutto da questi soliloqui emerge la
psicologia dei personaggi piu significativi. Eugenia infatti svela il suo fedele e sincero
sentimento d'‘amore per Fulgenzio, che talvolta si manifesta come un attaccamento fin
troppo ossessivo nei suo confronti e che la porta inavvertitamente a seguire I'istinto la
maggior delle volte e a non ragionare, accusando spesso lo stesso amante di infedelta.
La giovane si mostra quindi molto sospettosa e timorosa a dispetto dell'lamante, a volte
anche insicura, dalla quale incertezza traspare un forte senso di paura e preoccupazione
di perdere il compagno.

Fulgenzio, d'altra parte, si presenta come il giovane fidanzato impulsivo, minaccia il
suicidio appena vede la sua amata rivolgere la parola ad un altro e molte volte minaccia
di lasciarla e di non farsi piu vivo; cio che gli impedisce di compiere questo gesto estremo
é il suo fortissimo amore per Eugenia, dalla quale, nonostante il rapporto violento e
frustrato dal punto di vista dei sentimenti, non riesce mai a staccarsi veramente. |l
ragazzo € solito sfogare la sua irrequietezza sulla fidanzata, compromettendo il pilu
delle volte il rapporto, ma senza mai spezzarlo definitivamente.

Attorno ai due personaggi principali della commedia ruotano tutti gli altri: la sorella
Flamnminia, che svela il suo raziocinio e il suo buonsenso nell'affrontare I'amore, opposto
all'istintivita, alla spontaneita e all'affrettata passione trapelata da Eugenia; il conte
Roberto, pervaso da un innamoramento sincero nei confronti della protagonista, al

Gli innamorati 2



quale pero vengono poi aperti gli occhi sulla relazione con Fulgenzio, tanto da farsi
saggiamente e comprensivamente da parte; lo zio Fabrizio, il quale é interessato
solamente a ripristinare la sua fortuna e a ritornare alla vita spensierata e ricca di un
tempo, fanatico dell’‘arte e di quadri; infine il servo Ettore, personaggio di comparsa al
quale manca poco di perdere la testa per i capricci del padrone Fabrizio e la lunaticita
della figlia. La relazione, infine, tra i due ragazzi, attorno alla quale & incentrata tutta
l'opera, & sicuramente ben sviluppata da Goldoni stesso: essa, sebbene tormentata e
agitata a causa dell’orgoglio e della troppa gelosia, € intrisa anche di momenti dolci, di
parole appena sussurrate che fanno tremare i due compagni, di veloci sguardi carichi di
significato, di effusioni sincere e promesse profonde d'‘amore.

Inoltre, a mio parere, appaiono molti elementi tipici dell’elegia amorosa latina, come
ad esempio gli smielati sussurri fra i due innamorati oppure la sottomissione dell'uomo
alla domina, anche se in questo caso il primo non & completamente a disposizione della
donna, ma ne soffre per i suoi capricci ripetuti.

L'opera accentua molto i caratteri e le psicologie dei vari personaggi; obiettivo
fondamentale per Goldoni, che viene ripreso anche in questa commedia teatrale
moderna. Per giunta, la situazione descritta denota molte similitudini con la societa
attuale, nella quale lI'amore viene limitato da agenti esterni, per esempio l'ostacolo
rappresentato dai genitori o le difficoltd a livello economico delle due famiglie. Secondo
me, l'opera proposta quindi ha avuto un grande successo, oltre che per la grande
affluenza di pubblico che ha dimostrato alla fine di aver molto apprezzato la messa
in scena della commedia, anche per gli avvenimenti presentati che colpiscono molto
lo spettatore. Questi infatti sono intrecciati magnificamente in un incastro perfetto,
che coinvolge aspetti positivi -come in primo luogo I'amore e a seguire la tenerezza, la
dolcezza, la possibilita di un futuro, il desiderio di realizzare il proprio sogno - e aspetti
negativi allo stesso tempo, come la gelosia, I'orgoglio, la vendetta, l'odio.

Elisa Ottone, Giada Campardo, Lorenzo Vanghetti, Giovanni Venaruzzo
Classe 4”B Liceo Scientifico, ISIS Le Filandiere - San Vito al Tagliamento

La Gelosia ne Gl'lInnamorati

“Poche sono le commedie nelle quali non entrino innamorati e in quasi tutte I'amore
e il principale motore primo dell’azione. Questa commedia, perd, che ha per titolo
‘Gl'lnnamorati, deve rappresentare un amore piu violento, pit speciale rispetto tutti
gli altri. Due persone che si amano fedelmente, perfettamente, dovrebbero essere
felici, soprattutto se non riescono a vedere ostacoli che attraversino i loro desideri.
Ma la gelosia, che é un flagello per i cuori amanti, intorbida il bel sereno e fa nascere
tempeste anche in mezzo alla calma. E una debolezza in noi: ridicola, perfetta, leggera,
fantastica, maldestra, una ferita delirante e irrazionale, € un odio pazzo e sospettoso,
aggressivo ed invidioso, che trasforma il balsamo in veleno.”

Cosi inizia lo spettacolo di Marco Lorenzi, che vede la rappresentazione della famosa
opera goldoniana Gl'lnnamorati.

La storia narra, appunto, dei due innamorati settecenteschi Eugenia Ridolfi e Fulgenzio.
Entrambi innamoratissimi I'uno dell’altra, vivono una relazione tormentata in cui,
ad accessi di gelosia e vendetta, si alternano languidi sguardi e parole dolci appena
sussurrate. Come tutte le commedie goldoniane anche questa propone un rapporto piu
vivo ed immediato con la realtd, che viene colta nei suoi aspetti comuni e quotidiani
e resa con un linguaggio agile e colloquiale, non in dialetto veneziano. Inoltre, sono

preferiti toni pilt composti alla comicita volgare e buffonesca, tipica della precedente
Commedia dell’Arte. Abbiamo gradito la visione di questo spettacolo, perché ci ha
fornito un’infarinatura dei cambiamenti attuati grazie alla riforma del teatro ideata
da Goldoni. Il tema trattato e stato da noi molto sentito poiché, essendo in etd
adolescenziale, stiamo iniziando a scoprire le varie sfaccettature del sentimento
d'amore. La bravura dell’autore € data dal fatto di riuscire a ideare un capolavoro nel
periodo illuminista che permane un topos di grande attualita.

Alessia Lena, Lucrezia Macri
Classe 4B Liceo Scientifico, ISIS Le Filandiere - San Vito al Tagliamento

Innamorati di ieri e di oggi

Gl'lnnamorati & una commedia in tre atti ambientata del XVIIl secolo a Milano, scritta
da Carlo Goldoni. Eugenia Ridolfi e Fulgenzio sono due giovani innamoratissimi I'uno
dell'altra. La loro relazione & perd tormentata dagli istinti impulsivi di lui, dalla gelosia
di lei e da altre impervie che rendono impossibile il loro amore. Eugenia infatti non
sopporta che la cognata di Fulgenzio, Clorinda, frequenti il giovane. Il Conte Roberto
intanto giunge a Milano per fare visita alla famiglia Ridolfi. Qui si invaghisce di Eugenia
e quest’ultima, esasperata per I'eccessiva gelosia che prova nei confronti di Fulgenzio,
accetta la proposta di matrimonio del Conte. La sorella di Eugenia, Flamminia, spiega
pero subito la situazione a Roberto e questo, capendo cio che stava accadendo tra i due
innamorati, rompe il fidanzamento con Eugenia. La commedia si conclude con il tanto
atteso matrimonio tra Eugenia e Fulgenzio.

Tutta la storia si svolge allinterno di un unico luogo chiuso che Goldoni definisce come
“la Stanza Commune di una casa piuttosto strana” e aggiungeremmo ‘decadente’.

In una societa del ‘700 caratterizzata da una crisi economica e di valori, 'amore
immaturo dei due giovani rappresenta |'unica speranza.

Secondo la nostra opinione, gli attori hanno saputo riportare le varie scene sul palco con
grande passionalita e forza. Il linguaggio elevato ed elegante del poeta é stato riprodotto
con naturalezza conferendo un tono ordinario alle conversazioni. La vicenda, inoltre, &
lineare ispirata ai sentimenti e alle situazioni di vita quotidiana pure attuale: un amore
che ben si inserisce nel 2015. Una sola critica possiamo rivolgere verso |'intento del
regista, che desidera trasferire la storia nella societd contemporanea con I'inserimento
di elementi estranei come la televisione e la sigaretta. Con quale obiettivo? Forse per
cercare direndere piu interessante lo spettacolo? Siamo convinti che la rappresentazione
non avesse bisogno di questi elementi che sminuiscono la grandezza dell'opera del
commediografo veneziano. Nonostante cio, la visione dello spettacolo non e stata
sgradevole, in quanto e da riconoscere che gli attori hanno saputo esprimere con forte
teatralita, abiti compresi, il sentimento d'‘amore protagonista nella commedia.

Martina Baita e Andrea Morassu
Classe 4B Liceo Scientifico, ISIS Le Filandiere - San Vito al Tagliamento
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2 Alla fine trionfa sempre

3 sostantivo di riconciliare

7 la accende Il servo quando & fuori dalla casa

8 dove si svolge la vicenda

12 Fulgenzio desidera sp genia sebbene non possied:
14 li mostra lo zio Ridolfi al conte

15 lo faceva lo zio con le posate per ricavarne soldi (vr. Infinito)
16 le impegna lo zio

17 prestigio della famiglia

18 i do la si vuol far pagare

19 sentimento di Eugenia nei confronti del rapporto fra Fulgenzio e la cognata

22 vidi usciva il servo durante lo spettacolo

VERTICALE:

rito sacro

chiude le lettere

ne é invitato Fulgenzio

la scrive la sorella di Eugenia

9 Né é gelosa Eugenia

10 lofannoinc idue

- i

11 La pena di cul soffre Eugenia

13 lo vuole compiere Fulgenzio per amore
20 lo spettacolo si conclude cosl

21 la utilizza Fulgenzio in una scena

| L]

[ L] |

[ [ ]

38

Cruciverba

ISIS Liceo Le Filandiere - S. Vito al Tagliamento
Classe: 4"B

Autore: 4B

Coordinatrice: prof.ssa E. Marzotto

Gli innamorati 1e 2



IL RITORNO DI CASANOVA

di Arthur Schnitzler

traduzione, adattamento e regia di
Federico Tiezzi

drammaturgia di Sandro Lombardi
e Fabrizio Sinisi

con Sandro Lombardi,

Luca Terraciano

Auditorium Comunale
Hermann Zotti

San Vito al Tagliamento
5 febbraio 2015

PERCORSO I CLASSICI”
SPETTACOLO ADOTTATO DA:

Liceo Scientifico ISIS Le Filandiere
San Vito al Tagliamento

Classi 3°C, 5°C, 4"E

Coordinatrici: Prof.sse A. Coviello,

E. Marzotto

IL RITORNO DI CASANOVA

La notte dell’inganno. Casanova: eroe del ‘700

Casanova, dell'opera teatrale di Schintzler, ben riflette il modo di pensare dei ricchi
intellettuali dell'eta dei lumi. L'amore per la patria, “la sognata Venusia”, per il
divertimento e il gioco d'azzardo, per la bella vita e le belle donne, sono stati interpretati
da Sandro Lombardi in maniera impeccabile e con incredibile capacita espressiva.
Il monologo in questo modo é risultato accattivante e mai noioso, in grado di tener
sempre alta I'attenzione dello spettatore.

Il dilemma esistenziale che affligge il personaggio interiormente e quello tipico di un
uomo che dalla vita ha avuto molto e che ora non riesce ad ammettere di essere
invecchiato, di aver perso il suo proverbiale prestigio, di non essere piu il giovane
Casanova d'una volta: un uomo raffinato e fine, e al contempo misterioso, affascinante
e intrigante. E ora I'inganno il tema principe; inganno a cui il Casanova deve affidarsi
per conquistare la giovane Marcoling, che invece preferisce le attenzioni del piu giovane
e aitante sottotenente Lorenzi.

Momento culmine del disagio interiore del Casanova & senza dubbio la notte che sembra,
illusoriamente, per un attimo, riportare il protagonista allo splendore di un tempo e
restituirgli la gioventu perduta. Il tema della notte non e certo estraneo al mondo della
letteratura. Un secolo dopo & proprio in questo momento della giornata che Manzoni ne
| Promessi Sposi mette in scena la crisi dell'Innominato che, proprio come il Casanova,
si trova a riflettere profondamente sulla propria esistenza. La riflessione del Casanova
evolve come presa di coscienza della cruda realtd: € oramai soltanto un vecchio alla fine
di una vita e non ha piu niente da offrire. Ed € cosi che, tragicamente, il finale ¢ risolto
con la metaforica morte del protagonista.

Emanuele Avoledo, Luca Mazzacco
Classe 4”E, Liceo Scientifico ISIS Le Filandiere - San Vito al Tagliamento

Un Casanova appassito

Un monologo carico di inquietudine. La fine del mito di Casanova. Anche il famoso
avventuriero veneziano non pud fuggire al passare del tempo. Giunto a 53 anni desidera
solamente tornare a Venezia, ma un nuovo impellente desiderio amoroso lo assale.

E attratto dalla giovane e colta Marcoling, che gli fa provare gli stessi sentimenti vissuti
in giovinezza. Ma negli occhi della ragazza non legge altro che profondo disgusto.
Rifiutato, precipita nell’abisso dell'insicurezza.

Il suo fascino da seduttore non sortisce alcun effetto e decide dunque di ottenerla con
I'inganno. Ormai e tutto pronto. Cala la notte. Lorenzi, 'amante di Marcoling, & lontano.
Casanova corre scalzo sulla ghiaia pungente, supera il cancello ed ecco la giovane che
lo attende indossando una candida bianca veste.

Il buio cela il vero aspetto dell'uomo e i due passano assieme la notte.

Uno spiraglio svela la verita a Marcolina, davanti a lei non vi € il giovane volto di Lorenzi,
ma quello vissuto di Casanova. Orrore e disprezzo. Dal volto di lei non trapela altro.
“Vecchio”, le sue parole arrivano come una pugnalata. In un attimo quei momenti in
cui Casanova si era illuso svaniscono e la realtda torna a farsi pesante.

Il ritorno di Casanova



L'espressivitd di Lombardi & impressionante. Un'introspezione molto coinvolgente,
che esprime al meglio la vanita della felicita basata su falsi valori e I'impossibilita di
scampare alla vecchiaia.

Il vigore e la passione di Casanova appassiranno assieme alla sua stessa esistenza.
Terminato il suo racconto I'uomo muore, svuotato dalla voglia di avventura che fino ad
allora lo aveva tenuto in vita, come il palcoscenico mentre cala il sipario. (...)

Chiara Conforto, Roberta Frison, Francesco Chiarandini, Giovanni Cappena,
Giulia Tornello, Gabriele Mazzolini
Classe 4”E, Liceo Scientifico ISIS Le Filandiere - San Vito al Tagliamento

Sandro Lombardi: un interprete appassionato

Messo in scena dal regista Federico Tiezzi, lo spettacolo Il ritorno di Casanova, tratto
dall'omonimo libro di Arthur Schnitzler, incuriosisce e attrae fin dai primi momenti
di recitazione. Nonostante le aspettative fossero quelle di trovarci di fronte ad una
rappresentazione piu movimentata e con numerosi attori, l'allestimento scenico
semplice e leggero ha ricreato un‘atmosfera reale ma allo stesso tempo magica,
trasportandoci fin da subito in un mondo non molto lontano dal nostro, teatro di
vicende della vita di un personaggio intrigante e affascinante. Interpretato da Sandro
Lombardi, il seduttore veneziano ci viene presentato oramai anziano e nostalgico dei
successi regalatigli dalla gioventu, ma ancora pieno di spirito, forse I'unico tratto del
carattere che lo accompagnerd fino alla fine. L'elemento piu forte della recitazione
di Lombardi si coglie nella passione con cui sta sul palco e riesce ad esprimere con
efficacia quel senso di impotenza, tipico di chi vede avanzare la vecchiaia e non accetta
il decorso naturale della vita. Il vecchio seduttore rivede, proponendocela attraverso
il monologo, la brillante vita passata, ormai quasi giunta al termine. Il nucleo della
narrazione sembra allora essere proprio quel conflitto tra il desiderio d'‘amore e un
profondo senso di frustrazione, dato dalla consapevolezza di non essere piu I'uomo di
un tempo. Elemento indispensabile & la musica: essa si concilia alla perfezione con la
recitazione, evidenziando la profonditd delle emozioni che si provano leggendo il libro.

Natalie Sclippa
Classe 3"C, Liceo Scientifico ISIS Le Filandiere - San Vito al Tagliamento

Casanova: la solitudine della vecchiaia

La scena, caratterizzata da un’atmosfera cupa e nostalgica, era la giusta premessa
al riadattamento teatrale de Il ritorno di Casanova, scritto da A. Schnitzler. Un tavolo,
due sedie, una moltitudine di sfarzosi candelabri e i costumi riportavano alla mente
'ambiente settecentesco, mentre la luce soffusa conferiva alla stanza un clima di
intima solitudine. L'atto si & aperto con il monologo del protagonista, un Casanova
ormai anziano che, scrivendo le sue memorie, si ritrova a fare i conti con il proprio
passato e i desideri piu audaci. Era affiancato da una figura mascherata, che avendo il
volto coperto e rimanendo in silenzio, poteva dare adito a varie interpretazioni. Appariva
come la personificazione della morte: un‘ombra macabra che poi si sarebbe trasformata
nel sottotenente Lorenzi, personaggio chiave dell'opera, il quale costringe Casanova ad

abbandonare per sempre la speranza di recuperare il vigore della giovinezza. Il contrasto
tra amore e morte, senilita e giovinezza ¢ il tema cardine che l'autore del libro ha voluto
mettere in risalto: il protagonista cerca inutilmente di fermare I'inesorabile scorrere
del tempo, tentando di appigliarsi alllamore carnale, considerato uno strumento per
sentirsi di nuovo vivo e attraente. Tutto cio € stato reso con grande maestria dall’‘attore
Lombardi, il quale sfruttando il monologo e riprendendo le parole del romanzo, ¢ riuscito
a condurci sino all'infelice epilogo. La situazione di forte turbamento, propria dell’'ultima
scena, ci ha resi partecipi della straziante presa di coscienza di Casanova, al quale,
accortosi di aver inseguito vane aspettative, resta solo la solitudine della vecchiaia.

Celeste lus, Maurizia Zucchetto, Mattia Barbieri, Massimiliano Ronchese
Classe 3"C, Liceo Scientifico ISIS Le Filandiere - San Vito al Tagliamento

Uno spettacolo deludente

Le luci si spengono: cio che immediatamente colpisce ¢ I'allestimento scenico, con pochi
e semplici elementi. Un tavolo, su cui poggiano diversi oggetti funzionali alla recitazione,
é situato al centro del palco, con due sedie e numerosi candelabri dorati. La presenza
di questi ultimi allude, probabilmente, al periodo storico dell’llluminismo, nel quale ¢
ambientata l'intera vicenda di Casanova. Le luci soffuse permettono di focalizzare
I'attenzione sul primo attore e sul suo racconto: si tratta di un monologo. In realtd non
rispecchia da subito le nostre aspettative, in quanto ci immaginavamo la presenza di
un maggior numero di interpreti, quindi, anche di un maggior dinamismo dell’‘azione.
Tuttora non ci & ancora chiaro il significato del travestimento del sottotenente Lorenzi,
né abbiamo apprezzato la brevita del suo intervento. Altro aspetto deludente dello
spettacolo e stato il fatto che tendeva a riprendere esattamente le espressioni del libro;
percio, chi, come noi, 'aveva gia letto, ha avuto I'impressione di affrontare una seconda
lettura. Crediamo che se fossimo stati completamente all’'oscuro dello svolgimento
della vicenda, forse avremmo apprezzato maggiormente lo spettacolo. Nonostante
cio, riconosciamo che Sandro Lombardi é stato capace di esprimere in modo
molto convincente I'angoscia e il turbamento di Casanova, sentimenti ulteriormente
enfatizzati con l'ausilio di un sottofondo musicale. Talvolta il tono di voce dell’attore,
nei passaggi introspettivi, era cosi basso che non era facile da udire. In conclusione,
riteniamo che la messa in scena della compagnia teatrale abbia sacrificato alcune parti
significative del capolavoro di Schnitzler, privilegiando il dramma interiore dell’'uomo.

Andrada Vantu, Michela Pasin, Martina Gazziola, Arianna Bortolussi, Martina Giordano
Classe 3*C, Liceo Scientifico ISIS Le Filandiere - San Vito al Tagliamento
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Casanova allo specchio

Uscito quattro volte per raccogliere gli applausi del pubblico, Sandro Lombardi conferma
la sua abilita recitativa nel portare in scena un monologo di Casanova. Per un‘ora intera
I'attore, infatti, € riuscito a dare vita alle parole di Arthur Schnitzler senza cadere nella
volgarita nell'esprimere I'erotismo, magistrale nel ricreare il clima decadente che si
riflette sia sulla psicologia del personaggio sia sul suo aspetto. La scelta dei costumi e
soprattutto il trucco, in linea con la moda del 700, hanno evidenziato il deterioramento
fisico e la crisi dell'io di un Casanova 53enne, che rievoca le sue glorie passate, ormai
svanite di fronte al giovane antagonista Lorenzi (...)

Efficace la scelta del monologo, che nessuno si sarebbe aspettato da una novella
cosl ricca di personaggi e situazioni differenti, come pure Iisolamento dell'attore sul
palcoscenico; fattori, questi, che hanno contribuito a sottolineare la decadenza del
protagonista, che si ritrova a dover riflettere sulle proprie azioni e paure, sull’aver perso
il fascino di un tempo. Oggetti di scena, svariati candelabri spenti e posizionati attorno
ad un tavolo, un piccolo specchio, elemento essenziale del “doppio”, in quanto ogni
qualvolta Casanova discorre del bello e giovane Lorenzi, osserva nostalgicamente
la propria immagine riflessa: quella di un uomo che ormai e I'antitesi di cio che era,
ovvero vigore e fascino. Il presente € soltanto deterioramento fisico e crisi interiore. La
Compagnia Lombardi-Tiezzi ha saputo dunque inscenare egregiamente i temi del clima
decadente, rendendo comprensibile il romanzo anche a coloro che non I'avessero letto.

Gloria Moscardo, Alice Tracanelli, Giada Massarutto, Carlo Olivieri, Francesca Sartor,
Alessandro De Bortoli, Giovanna Paladin
Classe 5C, Liceo Scientifico ISIS Le Filandiere - San Vito al Tagliamento

Casanova: un uomo in crisi

Per quanto la recitazione sia stata pregevole e l'attore si fosse completamente
immedesimato nel personaggio, abbiamo riscontrato alcuni limiti nella realizzazione
dell'opera. In primo luogo, la scelta del monologo ci € sembrata valorizzare le capacita
dell'interprete a discapito della vicenda descritta da Schnitzler, che, a nostro avviso,
sarebbe stata piu coinvolgente con la presenza di un maggior numero di personaggi. In
secondo luogo, il contenuto del libro e stato riproposto fedelmente, causando a tratti
un po’ di noia in chi era gia a conoscenza della trama. (...).

Detto cio, consigliamo al pubblico questo spettacolo, soprattutto per come il primo
attore, Sandro Lombardi, ¢ riuscito a rappresentare perfettamente quel sentimento di
crisi esistenziale, fulcro del testo di Schnitzler, che, per quanto il libro appartenga ormai
ad un epoca distante dalla nostra, rimane uno stato d'animo molto comune, quando ci
si allontana dagli anni della gioventu.

Gabriele Indri, Letizia Fornasier, Marco Fiorentin, Nicole Menardi
Classe 5*C, Liceo Scientifico ISIS Le Filandiere - San Vito al Tagliamento

Un monologo alquanto intricato

Attraverso il monologo l'attore ha reso in modo efficace la sofferenza del protagonista,
causatagli dalla vecchiaia. Vi sono gesti che enfatizzano la sua preoccupazione, come il
continuo guardarsi allo specchio, in cui si riflettono l'eta e il trascorrere del tempo. (...)
D'altro lato, pero, il fatto che Lombardi rivesta il ruolo di tutti i personaggi, tranne quello
di Lorenzi, non rende pienamente il suo modo di rapportarsi con ciascuno di loro, in
particolare nei tentativi di seduzione di Marcolina, dato che e un elemento saliente del
libro. (...)

Abbiamo quindi, avuto l'impressione che chi non avesse letto il libro non potesse
comprendere il ruolo di ogni personaggio e I'intreccio della vicenda. La scelta del regista
puo aver affascinato maggiormente un pubblico maturo e adulto, che riesce meglio ad
immedesimarsi nelle paure che attanagliano il donnaiolo veneziano, mentre noi giovani
avremmo voluto vedere maggior “azione” e cambi scenici, specie in riferimento al duello
tra Lorenzi e Casanova. Comunque sia, la bravura di Lombardi e indiscutibile, infatti
€ riuscito a tenere alta 'attenzione su di sé, poiché era ben visibile la sua completa
identificazione nel personaggio.

Giorgia Buffo, Nicole Dall’Acqua, Alice Lenarduzzi, Alessia Clarotto
Classe 5*C, Liceo Scientifico ISIS Le Filandiere - San Vito al Tagliamento

Il ritorno di Casanova
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BENVENUTI IN CASA GORI

Un grande trambusto nel giorno di Natale

Si alza il sipario, un piccolo faro illumina il palco e lo spettacolo ha inizio con un
monologo spiazzante. L'attore Alessandro Benvenuti racconta le vicende accadute la
Vigilia e il Natale del lontano 1986 nella casa di una famiglia toscana, casa Gori. Non
un passo, neanche l'ombra di uno sgarro, accennando qualche movimento e con delle
semplici luci stagliate alle pareti per dare atmosfera, ha intrattenuto il pubblico allibito
per quasi un‘ora e mezza. (...)

Il titolo della commedia, di grande effetto, ha un doppio senso: “benvenuti” voi (riferito
al pubblico che assiste) in casa Gori, perché condividiate le vicende della famiglia, e
“benvenuti” ad Alessandro, perché a quella giornata movimentata ha partecipato
anche lui.

Alessandro Benvenuti ha sorpreso tutti, perché gran parte della platea si aspettava
una tavola imbandita, con dieci attori, ciascuno interpretante un solo personaggio.
Invece li ha impersonati lui uno ad uno con intonazioni diverse, il che non ha facilitato
la comprensione della scena, ma anzi ha fatto perdere il filo del discorso piu d'una volta,
pero nulla di essenziale, perché quello che fa ridere € il grande trambusto creatosi il
giorno piu felice dell‘anno.

Al termine Benvenuti, oltre ai soldi per il biglietto (che a parer mio sono stati spesi
benissimo), si € guadagnato una standing ovation in piena regola per la sua recitazione
da 10 e lode.

Nicholas Grandin
Classe 1"A, Liceo Scientifico ISIS Le Filandiere - San Vito al Tagliamento

Una serata a teatro: Benvenuti in casa Gori

L'opera teatrale Benvenuti in casa Gori € un originale monologo scritto da Ugo Chiti in
cui Alessandro Benvenuti recita le vicende (di cui & stato testimone) di una numerosa
famiglia che si ritrova a casa di Gino e Adele il giorno di Natale del 1986. Gino, Adele,
Bruna, Libero, Sandra, Luciano, Annibale, Samantha, Danilo, Cinzia, finalmente riuniti,
finiscono per far emergere le proprie lamentele e i risentimenti verso avvenimenti
passati; cosi il giorno piu bello dell'anno diventerd il piu brutto. Tutti se ne vanno via
lamentandosi e anche durante il pranzo il lamento diventa protagonista: il novantenne
Annibale, il pit anziano, si sente sminuito dagli altri e comincia a raccontare avvenimenti
risalenti alla Seconda Guerra Mondiale, a cui nessuno & interessato; mentre gli altri
trovano l'occasione per criticare le portate di cibo servite......

La scarna scenografia - metafora, a nostro avviso, della superficialitd del Natale -
arriva ad assumere il solo significato consumistico e aiuta lo spettatore ad una amara
riflessione sul 25 dicembre. Con una evidente cadenza toscana e con un ritmo narrativo
veloce, Benvenuti cerca di far divertire il pubblico, anche se forse la presenza di un solo
attore ha reso lo spettacolo meno coinvolgente e piu faticoso da comprendere.

Arianna Perosa, Silvia Pighin, Chiara Colussi
Classe 1"A, Liceo Scientifico ISIS Le Filandiere - San Vito al Tagliamento

Benvenuti in casa Gori



Benvenuti in casa Gori

Buio. Silenzio. Un solo attore al centro del palco. Cosi ha inizio I'opera teatrale Benvenuti
in casa Gori di Ugo Chiti e Alessandro Benvenuti. L'attore, con diverse tonalitd di voce e con
effetti di luce ed ombre, interpreta alla perfezione i numerosi personaggi. Le vicende sono
ambientate in un paesino della Toscana nel 1986. Siamo alla vigilia di Natale e la famiglia
Gori € riunita con lo scopo di portare a termine i preparativi per il giorno dopo, il Natale.
Ed e proprio qui che hanno inizio le vicende che l'attore ci vuole raccontare: Gino, il burbero
capofamiglia, nel tentativo di allestire 'albero, rompe l'ennesimo puntale; la moglie Adele
cucina il pranzo che si sarebbe svolto il giorno seguente. Bruna e il marito Libero, infortunato
alla gamba, scelgono il vestiario da indossare a Natale; Annibale, I'anziano padre di Adele e
Bruna, si lamenta di continuo per problemi inesistenti, creando cosi battibecchi inutili. Danilo,
figlio di Adele e Gino e fidanzato con Cinzia, che tiene un segreto dentro di sé, ha assunto
sostanze stupefacenti che lo renderanno ridicolo davanti a tutti. Ed infine troviamo la piccola
Samantha e i genitori Luciano e Sandra che cercano, invano, la cassetta delle loro nozze. |
veri problemi nascono il giorno seguente, nell'attesa che il Papa celebri la messa. Nonostante
le tensioni che persistono fra i vari personaggi, in quell'occasione sottrarsi alla vista della
parentela & impossibile e tutti i rancori vengono a galla. Ce la faranno i nostri personaggi,
dopo una lunga serie di battibecchi e accesi confronti, a resistere per tutta la giornata?
Sembra di no... piano piano tutti se ne vanno e I'anziano del gruppo, Gino, continua a parlare
delle sue esperienze di guerra...

Matilde Cozzi, Francesco Maria Mascarin, Francesco Moretto, Greta Pacifici
Classe 1"A, Liceo Scientifico ISIS Le Filandiere - San Vito al Tagliamento

Superba interpretazione

Lo scenario si apre: una carrozzina domina lo spoglio palcoscenico. Silenzio, si comincia.
Alessandro Benvenuti, con un marcato accento toscano, dd vita ad uno spettacolo che
in noi ragazzi ha creato stupore. Si viene immediatamente catapultati a tavola con una
normalissima famiglia toscana durante il pranzo di Natale. Il novantenne Annibale, il burbero
capofamiglia Gino, sua moglie Adele, il figlio Danilo con la giovane fidanzata incinta Cinzia,
Bruna, sorella di Adele, Libero, suo marito, la figlia Sandra con il marito Luciano e la loro piccola
figlia, Samantha, che sa pronunciare solamente la parola “otto”. Come in ogni famiglia che
si rispetti, i litigi sono all'ordine del giorno e le riunioni di famiglia sono i momenti migliori
per gli annunci importanti o per gli imbarazzi. Inizialmente lo spettacolo appare chiaro a
tutti, ma, con il passare dei minuti, non riesce a catturare I'attenzione di tutti i presenti.
Non e stato coinvolgente come ci saremmo aspettati... La bravura dell'attore e indiscutibile,
ma l'oggetto che ha deciso di rappresentare € complesso. Da solo Benvenuti presenta la
galleria dei protagonisti: ha solo a disposizione la sua voce. La scenografia non lo aiuta, le
musiche sussurranti nemmeno. Con i litigi le voci dei vari personaggi non si distinguevano
bene, non si comprendeva a fondo l'intreccio. L'enfasi era tanta, l'entusiasmo altrettanto,
la bravura ancor di pit, ma la cena di per sé era monotona, troppo noiosa. Non si € ben
capita la contrapposizione fra quel palcoscenico spoglio, quel singolo attore, e la moltitudine
di personaggi interpretati. Solo la contrapposizione fra la bravura dell'attore e un oggetto
cosi confusionario e monotono. Complimenti ad Alessandro-attore, ma non ad Alessandro-
selettore.

Alice De Carlo, Sofia Maddalena, Matteo Viero, Sara Trevisan
Classe 4"B, Liceo Scientifico ISIS Le Filandiere - San Vito al Tagliamento

Magistrale recitazione

Benvenuti in casa Gori, un interessante spettacolo teatrale che vede come protagonista una
famiglia toscana che si ritrova, come ogni anno per festeggiare il Natale, una festivita che
magicamente riporta in luce legami familiari inesistenti durante I'anno.

Una serie di silenzi alternati a scene di litigi e varie riflessioni personali dei personaggi
caratterizzano la commedia e fan si che il Natale non sia pit un semplice giorno di festa, ma
uno sfogo personale per rinfacciare antichi o nuovi odi. Una trama molto interessante che
identifica nello specifico il carattere della galleria di personaggi e fa risaltare i pregi e i difetti
di ognuno. Una storia molto attuale, che rispecchia molte delle situazioni familiari odierne e
I'ipocrisia delle persone. Una famiglia grande e con forti caratteri che non si pud ceto definire
unita, anzi tende a dividersi per sempre, ma, come se niente fosse, vede i componenti riunirsi
per creare nuove infinite dispute.

Questa rappresentazione sarebbe stata molto interessante visto il tema, ma purtroppo la sola
presenza del pur bravo Alessandro Benvenuti, con il suo monologo, ha reso difficile individuare
tutti i partecipanti di quel noiosissimo pranzo di Natale. Quanti erano i convitati? Questo &
stato il mormorio all’'uscita dalla sala. Ribadiamo: nulla da togliere all'attore, ma a nostro
parere sarebbe stato piu chiaro e piacevole se i convitati fossero stati rappresentati da piu
attori, dato che ognuno di essi presentava delle caratteristiche importanti riscontrante in
molte persone di oggi. Il tutto per cogliere il messaggio della commedia che molti non hanno
colto o semplicemente per seguire la storia. Peccato.

Giada Campardo, Alberto Luvisutto, Elisa Ottone, Samanta Piasentin
Classe 4”B, Liceo Scientifico ISIS Le Filandiere - San Vito al Tagliamento

Benvenuti in casa Gori: una riflessione sul Natale

(...)Secondo la nostra opinione, l'idea iniziale & interessante, in quanto tratta di
argomenti quotidiani presentati con una tagliente ironia, nonostante la storia sia
ambientata circa trent’anni fa. Attuale il fatto che questi parenti si vedano solo una
volta all'anno e in quel momento emergono tutte la problematiche che vengono servite
su un piatto d‘argento, senza scrupoli, come il cibo preparato con cura dai padroni di
casa. La recitazione, pur positiva, ha evidenziato tratti difficili da seguire. Sicuramente Ia
narrazione sarebbe dovuta essere piu organica con un numero maggiore di personaggi
coinvolti e con una scenografia pit accattivante addobbata magari solo con un piccolo
alberello illuminato. Riflettendo, la scenografia spoglia, costituita da un paio di oggetti,
rispecchia la solitudine dei personaggi e intende criticare il Natale consumistico che
evidenzia la solitudine dell'uomo che con difficoltd intreccia legami sociali.

Un applauso alla performance di Alessandro Benvenuti che ci porta a riflettere sul vero
significato del Natale.

Martina Baita, Greta Bidetti, Elettra Lo Sardo, Samantha Menacorde
Classe 4”B, Liceo Scientifico ISIS Le Filandiere - San Vito al Tagliamento

Benvenuti in casa Gori
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IL VISITATORE

E la notte del dubbio per Freud

“Nell'impossibilita di poterci veder chiaro, almeno vediamo chiaramente l'oscuritad”. Fin
da questa prima citazione possiamo renderci conto dei pensieri del fondatore della
psicoanalisi, Sigmund Freud, riguardo al tema del dubbio, di fondamentale importanza
negli scritti del medico, poi ripreso, qualche decina di anni dopo, da Eric-Emmanuel
Schmitt in una commedia di cui lo stesso Freud & protagonista. Oggi, nel 2015, a
quasi 20 anni dalla “prima”, Il Visitatore, capolavoro del commediografo belga, viene
ripresentato sotto forma di spettacolo teatrale dalla mente geniale di Valerio Binasco e
dalla grande abilita recitativa di Alessandro Haber (lo psicoanalista Sigmund Freud) e
Alessio Boni (il misterioso visitatore). (...)

Il dubbio diventa il motore dinamico dell’azione scenica. Lo spettacolo accompagna
intensamente lo spettatore nei meandri del dubbio, tra fede e ragione, ragione e follig,
estraneitd e familiarita, caducitd ed ironia, cosi ben espressi anche nella vignetta del
soldato della Gestapo, che alla fine fuggird davanti alla foto del nonno di Freud, cosi
simile a lui, e dove ancora una volta il tema del doppio perturbante si affaccia sulla scena,
tanto da indurci a concludere con 'ultima frase con la quale il Visitatore si congeda da
Freud e dal pubblico, uscendo da quella finestra dello studio (la finestra sul mondo):
“Fino a stasera pensavi che la vita fosse assurda, d'ora in avanti sai che & misteriosa”. E
qual ¢, poi, il mistero piu grande, quello che affascina le menti dell'uomo da miglicia di
anni? A cosa I'uomo non & ancora riuscito a dare una risposta? E, soprattutto, perché
questo argomento e tanto discusso da dividere il mondo, da scatenare addirittura delle
guerre? Per chi ancora non lo avesse capito e di Dio che stiamo parlando: il piu grande
dubbio della storia umana. Per Sigmund Freud “Dio & una proiezione dellimmagine del
Padre, come un padre trasfigurato”. Ai suoi occhi, quali che siano i loro nomi, tutti gli dei
non fanno che “raffigurare” il volto del padre umano. A partire da queste osservazioni
critiche, il fondatore della psicoanalisi spiega la nascita della religione. La religione
€ una nevrosi ossessiva.(...) Ecco che a questo punto Schmitt per la sua opera non
poteva scegliere soggetti cosi diversi tanto quanto simili: da una parte un Sigmund
Freud avanti con gli anni, che tuttavia non ha abbandonato né rinnegato le sue idee
di una vita; dall’altra un misterioso Visitatore, di cui non conosciamo neppure il nome,
capace di insinuare dubbi nello stesso psicoanalista che, ormai, se li poneva da una vita.
| due giungono addirittura a scambiarsi i ruoli divenendo uno lo psicoanalista dell’altro,
a turno.(...) Il dubbio & il motore anche di tutta I'azione umana: la vita sarebbe vuota
senza quel pizzico di mistero che ti spinge a scoprire, a capire cose che prima pensavi
aver gia comprese nella loro interezza. E una follia pensare di avere solo certezze. i
dubbio non & piu una fragilitd, diventa una componente fondamentale dell'essere
umano che impedisce di avvitarsi su sé stessi perché spinge al confronto con l'altro, che
ti pud dare una chiave di lettura diversa della vita. (...)

Carlo Andreazza, Giulia Gallo, Mattia Pujatti, Nicola Rosolen, Giulia Zorzetto
Classe 4"B Sc, ISIS Licei G.A. Pujati - Sacile

Il visitatore
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L'esistenza di Dio

Il grande psicoanalista Sigmund Freud, sua figlia Anna arrestata da un ufficiale della
Gestapo e uno strano Visitatore. Questi sono i protagonisti de // Visitatore, la commedia
di Eric E. Schmitt nella quale una Vienna appena annessa al Terzo Reich fa da sfondo
ad una discussione tra Freud (Alessandro Haber) ed uno sconosciuto (Alessio Boni) che
si rivelera nientemeno che Dio, proprio quel Dio di cui ha sempre negato I'esistenza. Ed
& proprio sulla sua esistenza che verte uno dei temi della rappresentazione. Perché Dio
non ha impedito la sanguinaria tragedia nazista? E veramente Dio questo visitatore
0 € un pazzo scappato dal manicomio? E perché ogni persona vede in questo strano
ospite un personaggio diverso in base a cio che vuole vedere? Ed & proprio quando si sta
per giungere ad una risposta definitiva a questi interrogativi che il Visitatore insinua il
dubbio all'uomo che incanala tutto nella scienza, all'ateo convinto che afferma che non
c'e bisogno di Dio, ma bastano gli atomi e la fisica. Ad un certo punto I'imputato Dio,
inginocchiandosi e avvinghiandosi alla gamba del medico malato, confessa la propria
“colpa”, ovvero aver creato lI'uomo libero e non avere avuto il potere di fermarlo. Un
dialogo serrato che potrebbe essere un sogno per Freud o uno scherzo del suo inconscio.
O forse e veramente Dio che ha deciso di far visita al grande psicoanalista giustificandosi
con la frase: “per venire a te dovevo per forza prendere la forma di un uomo”? Ma alla
fine ascoltando un brano di Mozart trovano un punto comune e Dio ammette che ha
fatto bene a fidarsi dell'uomo. La battaglia tra Dio e Freud non ha un vincitore: infatti
quando quest’ultimo spara al Visitatore in fuga dalla finestra, lo manca, alludendo cosi
ad una fede solo accarezzata.

Questa rappresentazione teatrale grazie agli argomenti affrontati oltre all’esistenza
di Dio, come il pensiero di Freud, il dubbio e la passivitd degli ebrei nei confronti dei
rastrellamenti da parte dei nazisti, fa riflettere gli spettatori, noi compresi, e dalle
nostre riflessioni sono emerse diverse opinioni: c'e chi la pensa come lo psicoanalista
ritenendo quindi che Dio sia un’invenzione degli uomini per darsi speranza; c'é chi
in Dio non ci crede, come quando nella commedia Freud dice al Visitatore che a lui
piacerebbe credere in Dio, ma questo andrebbe contro il suo orgoglio e non ha inoltre
nemmeno le prove per dimostrare la sua esistenza; altri, scettici inizialmente, si fanno
convincere dalle tesi di questo sconosciuto che si mostra onnisciente riguardo alla
vita dello psicanalista. Allora Dio esiste davvero? Ma se Dio esistesse veramente, non
dovrebbe eliminare il male completamente? Non si pud arrivare di certo a una decisione
definitiva e uguale per tutti e ciascun spettatore de I/ Visitatore ora deve fare una
propria riflessione e guardare dentro sé stesso per sapere se credere veramente che lo
sconosciuto sia veramente Dio o solo il pazzo scappato dal manicomio.

Lorenzo Castagnini, Enrico Dal Cin, Lorenzo Magno e llaria Piccolo
Classe 4B Sc, ISIS Licei G.A. Pujati - Sacile

Il Visitatore: scontro tra fede e scienza

Una performance che assume la struttura di una partita a scacchi fatta di parole e
contrasti tra Freud (Alessandro Haber) e un uomo entrato in casa di quest’ultimo, un
Visitatore (Alessio Boni). Una commedia intelligentemente leggera, che fa sorridere ma
che allo stesso tempo focalizza la nostra attenzione su problemi importanti riguardanti
la religione e la vita.

Le parole sono importanti secondo Eric-Emmanuel Schmitt: i nostri attori si confrontano,

si affrontano, si scontrano interpretando Freud e il misterioso Visitatore, il Padre della
Psicoanalisi e I'incarnazione, chissa, dell'Onnipotente.

La vicenda si svolge nell'aprile del 1938. L'Austria & stata da poco annessa al Terzo Reich,
Vienna e occupata dai nazisti e gli ebrei vengono perseguitati in ogni angolo della citta.
Nel suo studio in Bergstrasse 19 Sigmund Freud, vecchio e malato da anni di cancro
alla gola, attende con ansia notizie della figlia Anna (Nicoletta Robello Bracciforti),
portata via dalla Gestapo. Un tempo interminabilmente lungo, occupato solamente
dall'apparizione di un uomo che, fin dalle prime battute, appare intenzionato a
intraprendere una profonda ed impegnativa discussione con il vecchio medico. Haber
interpreta con convinzione l'indagatore dell'inconscio e le patologie di 82enne che
ormai parla con una voce roca e tenue, una camminata a passetti, ridotto ormai ad
un ebreo detenuto nel suo studio ma comunque sempre fermo nelle sue convinzioni.
La figura del Visitatore, apparentemente un senzatetto, incuriosisce immediatamente
l'anziano Freud e gli spettatori per la sua convinzione di essere Dio, nonostante le
apparenze screditino questa sua affermazione.

Freud gli crede ma, altempo stesso, non gli crede. Dio non & disposto a dare dimostrazione
di sé e questo permette alla narrazione di svilupparsi attraverso dialoghi brevi o scambi
assiomatici, la discussione lascia presto spazio a impressionanti manifestazioni della
preveggenza del misterioso ospite. L'intelletto smanioso di Freud, la sua diffidenza
atea, la sua riprovazione contro un‘entitd dello Spirito che non frena il male devono
fare i conti con I'amore, la tenerezza, 'armonia interiore, la consapevolezza di Dio. | due
‘lottano’ fino alla fine.

“Dio ha preso il corpo di un uomo, casualmente si € vestito cosi e va a parlare con
Freud”, sono parole di Alessio Boni, “questa antitesi rappresentata in scena da me e da
Alessandro Haber crea come uno scontro tra due gladiatori, € il presupposto perché
si affronti il tema del bene e del male, del coraggio e dell’etica, perché si parli, pid in
generale, dell’essere umano.”

Una discussione ogni tanto interrotta dalla presenza di un ufficiale della Gestapo
(Alessandro Tedeschi) che ricorda I'ambientazione storica e, in qualche modo, gioca a
favore dello stesso visitatore per dimostrare di essere Dio.

Alessandro Haber e Alessio Boni giocano quindi a contrapporsi come le due facce
opposte della vita, la conoscenza e il mistero, la certezza e il dubbio, la rassegnazione
e la speranza.

Alberto Artico, Andrea De Piccoli, Marco Furlan, Andrea Naibo,
Classe 5B Sc, ISIS Licei G.A. Pujati-Sacile

Freud: ovvero le grandi domande esistenziali

1938. Vienna invasa dai nazisti. E questa I'ambientazione dell'opera di Eric-Emmanuel
Schmitt, sfondo tragico in cui il protagonista, il grande dottore e filosofo Sigmund Freud,
deve prendere un’'importante decisione: andarsene, firmando un documento contro la
sua volontd, o rimanere in cittd, nonostante il rischio di venire imprigionato assieme
alla figlia Anna, o peggio. Freud e stanco, malato, rassegnato, le sue opere sono state
messe al bando, i nazisti hanno piu volte fatto irruzione nel celebre studio alla ricerca di
denaro e prove della sua presunta colpevolezza. Anna, invece, & una ragazza tenace ed
impulsiva, animata da sentimenti di rancore e di rivolta verso il regime. Quando, dopo
I'ennesima ispezione della Gestapo, viene arrestata da un caporale senza scrupoli, il
padre si ritrova nella piu totale disperazione.

Il visitatore



A questo punto entra in scena un nuovo personaggio, un Visitatore, che, braccato dai
nazisti, si rifugia nella casa del dottore. L'uomo € un senzatetto vestito di stracci, il quale
afferma di essere nientemeno che Dio, un Dio che vuole averla vinta sugli scienziati e
gli psicologi che lo deridono e negano con tanta sicurezza la sua esistenza (Freud
stesso diceva “La religione & un narcotico con cui l'uomo controlla la sua angoscia, ma
ottunde la sua mente”). Attraverso la sua giovialitd esuberante condita di pungente
ironia, intrattiene con Freud un dialogo filosofico che si trasforma in un’accesa battaglia
dialettica, una corsa disperata verso la verita. La fede si scontra con la ragione in un
dibattito intellettuale che passa in rassegna tutti i grandi interrogativi dell'umanita
con una buona dose di comicitd, nonostante la drammatica situazione. Lo spettatore
si trova coinvolto nella discussione, conteso tra un Freud razionale, il quale non crede
nell’esistenza di un Dio capace di convivere con il Male che sembra dominare il mondo,
e un pazzo trasandato che ribatte affermando la bontd di Dio, il quale ha creato gli
uomini perché fossero liberi di scegliere, pur sapendo che i piu avrebbero commesso
azioni malvagie. Questo scontro verbale, che tuttavia e caratterizzato da un linguaggio
estremamente semplice e chiaro, suscita nello spettatore interrogativi profondi sulla
fede, sull'amore e sulla coesistenza tra Bene e Male ma, invece di risolvere questi dubbi, i
amplifica, spingendolo ad una riflessione personale. La misteriosa identita del Visitatore
e I'incertezza circa la sorte di Anna, ancora nelle mani del caporale corrotto, creano una
grande tensione che si risolve nel felice ritorno di quest’ultima. Emblematiche le ultime
parole del dialogo tra padre e figlia in riferimento al Dio-straccione fuggito all'arrivo dei
nazisti. Lei: “Lo hai ucciso?”. Freud: “L’'ho mancato”

L'attrice Nicoletta Robello Bracciforti calza perfettamente il ruolo di Anna Freud,
sottolineando la caparbieta e il grande senso di giustizia della donna, che si trasforma
quasi in uneroina quando si ribella al caporale. Il nazista, interpretato da Alessandro
Tedeschi, € una figura esagerata e spesso ridicola; & piu che altro il simbolo di un morbo
che affligge il mondo, quello dell'uomo infido, avido, incapace di pensare con la propria
mente. Merito degli attori Alessandro Haber e Alessio Boni e quello di aver assecondato
a pieno le connotazioni distorte dei due protagonisti: Freud, il piu grande pensatore del
secolo scorso, non & altri che un vecchio malato e infermo, il quale ha perduto quasi
tutte le sue speranze nell'umanitd ed é stato spogliato di tutte le sue convinzioni,
che pure continua a difendere testardamente. Il Dio di Schmitt € un poveraccio che
non sembra possedere tutte le facolta mentali, un Dio completamente diverso dal
vecchio saggio vestito di bianco dipinto dalla tradizione. Lo sconvolgimento dei tratti
caratteristici dei due protagonisti, la scrittura fresca, diretta, la comicita che spesso
fa capolino tra una battuta e I'altra fanno sorridere lo spettatore di fronte alle grandi
domande esistenziali e lo proiettano in un mondo completamente nuovo rispetto a
quello offuscato dalle tragedie del nazismo.

Federica Casella, Beatrice Cesa, Giacomo Dal Mas, Jacopo Feletto, Riccardo Pivetta
Classe 5B Sc, ISIS Licei G.A. Pujati - Sacile
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Il mio “Journal d’un corps”

Mi sentivo emozionata, ma allo stesso tempo agitata, perché, dopo tanto tempo, andavo
a teatro. Ero molto curiosa di sapere come sarebbe stato, quali emozioni avrei provato.
Appena I'uomo della sicurezza ha aperto le porte, ho iniziato a respirare un’aria diversa
dal mondo esterno, magica, pulita. Vedevo molte persone adulte, tutti vestiti in modo
elegante. Ho subito pensato che mi stava aspettando qualcosa di indimenticabile, ed
ero pronta per assistere a quello spettacolo, Journal d'un corps di Daniel Pennac. Solo
quando mi sono seduta sulla mia poltroncina rossa, ho notato la presenza di solo due
oggetti sul palco: la sedia e un tavolo, e mi sono subito chiesta il perché. Chiuse le luci,
é entrato l'attore e, appena ho sentito la sua voce, la mia attenzione e stata catturata
solo da lui. Sono sempre stata abituata ad assistere a spettacoliin cui si vede la presenza
di molti attori sul palco ma, quella sera, I'unico li era Pennac. In quel momento, intorno
a me, non valeva piu niente. Eravamo noi due soli. (...) C'era un’atmosfera felice e mi
sono divertita perché e stato uno spettacolo dove Pennac, a mio parere, € riuscito a
sdrammatizzare un tema delicato e difficile per tutti e che, spesso, nella societd risulta
come un tabu. E riuscito ad attirare I'attenzione di tutti gli spettatori, utilizzando un
linguaggio molto aperto, stravolgente soprattutto nello spiegare le parti intime. E stato
anche un po’ imbarazzante.

E proprio vero che trovare una persona con cui poter parlare di tutto quello che pensiamo
del nostro corpo sia cosi difficile! Guardarsi allo specchio, notare i mutamenti del proprio
corpo, piacersi un giorno si e un giorno no, non € una cosa semplice da gestire come
sembral

Ho capito che il giudizio di una persona pud condizionarci e influire sul nostro stato
d'animo, (...) Ho colto, perd, anche la forza della determinazione di chi si oppone a tutto
questo e decide di reagire cambiando quel destino segnato.

Inoltre, mi ha colpito la frase: “A partire da quando smettiamo di dichiarare la nostra
etd? A partire da quando ricominciamo a farlo?” Ho intuito che I'uomo, nelle fasi della
vita, ha diverse percezioni del proprio corpo, di cui a volte si vergogna, altre se ne sente
orgoglioso.

Secondo me, nelle scuole si dovrebbe iniziare a parlare di questi argomenti, ci dovrebbero
essere delle persone competenti che ascoltino noi ragazzi con i nostri bisogni, che ci
facciano confrontare I'uno con l'altro e che ci aiutino a riconoscere con consapevolezza
le complesse dinamiche adolescenziali.

Grazia Pugliese
Classe 2°ATT, ISIS F. Flora - Pordenone
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Con solo due sedie

(...) Sul palco c’erano solo due sedie e un banco ricoperto di erba, mentre sulle quinte
apparivano le date delle lettere o le frasi significative che accompagnavano i testi
recitati. Prima di andare a teatro eravamo gia stati informati sulle modalita della
rappresentazione, ma poi in teatro ad alcuni di noi € sembrato insolito constatare
quest’unica presenza sul palco, forse perché siamo troppo abituati a vedere piu
personaggi interagire tra loro nelle scene dei film, in televisione. Lo spettacolo e stato in
lingua originale, il francese, ma non e stato difficile capire il senso delle parole sia per i
sopratitoli in italiano che per l'espressivita dell’'attore.

Lo spettacolo e stato molto forte per la nostra etd, in media di1é anni.Ciha fatto riflettere
sull'importanza di accettare il nostro corpo per quello che é. Noi siamo adolescenti e in
questa fase della nostra vita il nostro corpo & in continua trasformazione: & un processo
incontrollabile! Abbiamo delle paure perché non sappiamo quale aspetto assumeremo,
temiamo di non piacere agli altri e di essere rifiutati per i nostri difetti. E stato inevitabile
identificarsi nel protagonista mentre raccontava queste ansie e paure vissute quando
era ragazzo. Nessuno, nemmeno chi aveva letto il libro, poteva immaginare che durante
lo spettacolo si sarebbero sentite parole un po’ spinte. Il fatto che un uomo del calibro
di Pennac potesse parlare di fatti intimi e personali che riguardano il corpo umano con
un linguaggio cosi aperto, sciolto e naturale ci ha meravigliato, ci ha fatto divertire ed
anche leggermente turbato. Abbiamo trovato geniale questo suo modo di esprimersi.
Difficilmente potremmo dimenticarci di uno spettacolo come questo in cui vengono
elencati tutti i modi, colloquiali e formali, per definire gli organi genitali. (...) Alla
fine dello spettacolo le luci si sono spente per un attimo per poi riaccendersi. In quel
momento abbiamo sentito sciogliersi i tabu, ci siamo sentiti accomunati dalla stessa
condizione umana del corpo, senza vergogna. Gli applausi che sono seguiti sono durati
alcuni minuti.

Abbiamo capito che I'uomo deve imparare tutto sul proprio corpo, in cui “imparare”
significa “diventare padroni” e che il nostro corpo & anche quello degli altri. Abbiamo
provato sollievo nel riconoscere che ognuno di noi viva le medesime sensazioni. Noi
ragazzi non siamo abituati a parlare apertamente di argomenti cosi intimi come ha fatto
Pennac, che & stato dolce e ironico allo stesso tempo, perché molti di noi si vergognano
o non hanno vicino persone con cui parlarne. Ci piacerebbe trovare una persona con cui
scambiare le nostre opinioni sui cambiamenti fisici. Una buona idea sarebbe quella di
parlarne a scuola con i professori o con altre figure di educatori.

Classe 2*ATT, ISIS F. Flora - Pordenone

Chi ha un corpo ci si ritrova

(...) Le varie tematiche espresse in quest'opera teatrale come la centralita del corpo,
I'esperienza di vita e morte, I'amore, I'omosessualita riescono ad arrivare molto
chiaramente al pubblico perché & l'autore stesso a recitare e a trasmettere i propri
pensieri. Inoltre, I'esigua scenografia e le luci soffuse, che si concentrano solamente
nei momenti di maggiore tensione scenica, sono in grado di mettere gli spettatori
nella condizione di porre l'attenzione alle parole pronunciate dall'attore senza essere
distratti da elementi aggiuntivi che, a tal senso, si sarebbero rivelati superflui. Assistendo
alla rappresentazione, colpisce molto la recitazione di Pennac in quanto risulta
completamente privo di inibizioni nel raccontare aspetti cosi intimi e, talvolta, viscerali

dell’'uomo, riuscendo, tuttavia, a non superare mai la soglia del decoro. Quest’ultimo
aspetto & molto positivo per il fatto che alcuni argomenti considerati tabu possono
essere esaminati nella loro globalita senza mezzi termini.

Concludendo, lo spettacolo appare come una combinazione brillante di piu elementi
che sono riusciti a dare vita a una narrazione in cui ognuno puo ritrovarsi perché dotato
di un corpo. Tramite questa rappresentazione si giunge a riconoscere che I'identita della
persona si trova proprio all'interno del corpo stesso e, anche se non se ne parla molto
in termini intrinsechi, proprio quest’ultimo & il protagonista indiscusso della nostra
esistenza con tutte le sue infinite trasformazioni.

Lucia Grasso
Classe 4"D U, Liceo Leopardi-Majorana - Pordenone

Adotta uno spettacolo quest’anno in francese

(...) Nonostante la scenografia fosse quasi assente e lo spettacolo fosse un monologo,
la rappresentazione non e risultata noiosa, in quanto la disinvoltura con cui Pennac ha
saputo affrontare temi che andavano dalla sessualita all'omosessualita, alla morte, ha
lasciato tutti di stucco rendendo I'atmosfera piacevole. Il corpo fisico € stato messo al
centro dell‘attenzione, ponendo sotto osservazione ogni aspetto di esso e mostrando
ogni suo cambiamento come una sorpresa. Pennac ha saputo porre sotto la medesima
luce anche la morte, rendendola esclusivamente una sorpresa da parte del corpo,
esattamente come le altre, ma allo stesso tempo unica.

L'opera, spaziando nellintero periodo dell'esistenza, ha fatto si che riuscisse a piacere a
persone di ogni etd; l'alternanza, poi, tra momenti comici e momenti seri ha fatto, oltre
che sorridere, anche riflettere gli spettatori. La sapiente alchimia fra serietd e ironia e
stata I'arma vincente di quest’opera teatrale, che ha riscosso un grandioso successo in
sala.

llaria Martucci
Classe 4"D U, Liceo Leopardi-Majorana - Pordenone

Il Boccaccio del 2000

Nel suo Journal d’un corps Pennac parla appunto del corpo e delle sue pulsioni istintive,
senza censure e senza risparmiarsi i particolari, riferendosi concretamente alla realta.
Tale scelta & considerata da alcuni scandalosa, un po’ come avveniva per le novelle di
Boccaccio, che provocavano scalpore a quei tempi. Cio dimostra come la mentalita di
certe persone dej giorni nostri non sia diversa da quella del Medioevo.

Sofiya Malakhova
Classe 3*H Linguistico, Liceo Scientifico M. Grigoletti - Pordenone
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L'onirica sceneggiatura delle parole

L'indiscutibile bravura di Daniel Pennac e emersa benissimo durante lo spettacolo. La
bravura di suscitare emozioni solamente attraverso le parole e il suono della sua voce
che le recitava. Grazie alla scenografia povera e semplice & stato messo in risalto il vero
Pennac, che ha messo “anima e corpo” nell’interpretazione di cio che voleva trasmettere.
Inoltre e stato un bellissimo modo per mettere alla prova la fantasia del pubblico, che,
davanti a lui che recitava su quel palco cosi sobrio, immaginava ogni scena nella sua
testa e la rendeva propria nel profondo.

Elena Villalta
Classe 3*H Linguistico, Liceo Scientifico M. Grigoletti - Pordenone

La vita e la morte sul palco

Lo spettacolo di Pennac puo essere interpretato in modo diverso da una semplice lettura
del “Diario”. Se si pensa al palcoscenico come alla mente del protagonista, I'intera recita
appare allora come la voce degli ultimi ricordi di una persona morente. Durante lo
spettacolo si percepisce un forte contrasto tra la luce che illumina la figura di Pennac
e il buio. Mentre il buio rappresenta la mente che pian piano si spegne, la luce e la voce
di Daniel Pennac sono i ricordi pit importanti del protagonista. La presenza minima di
elementi scenografici indica lo stato del corpo pronto a spegnersi, ma che ancora lotta
contro la morte, dedicando le sue ultime forze ai momenti piu cari, fino ad arrivare
all'ultimo pensiero:

“A présent, mon petit Dodo, il va falloir mourir.

N’aie pas peur, je vais te montrer.”

Le luci si spengono. Lo spettacolo ¢ finito.

Dan Storoja
Classe 3*H Linguistico, Liceo Scientifico M. Grigoletti - Pordenone

Un’opera senza eta

Drammatico e divertente, appassionante e commovente allo stesso tempo, emozionante
come gli alti bassi della vita, Journal d‘un corps € un‘opera senza etd, capace di far
emergere alcuni aspetti dell’'esistenza di ciascuno di noi. L'autore ha compiuto una
selettiva cernita per riportarci, con la recitazione, 'opera da lui pubblicata nel 2012, senza
destare noia nello spettatore, ma coinvolgendolo con forti sbalzi emotivi. Solo colui che
conosce in modo profondo il proprio corpo con le relative emozioni riesce a vincere le
proprie paure e ad affrontare in modo cosciente ogni situazione da lui incontrata.

Ismaele Zanchetta, Alessandro Chiaradia, Matteo Gava, Andrea Berlese
Classe 3"A, Liceo Scientifico M. Grigoletti - Pordenone

Scoprirsi scrivendo

(...) Lo spettacolo era un viaggio attraverso il romanzo omonimo guidato dall'‘autore
stesso alla scoperta del proprio corpo, spettatore e testimone della metamorfosi
imposta dallo scorrere del tempo nel corso della vita. (...) A partire dal primo episodio
che ha spinto I’Autore a scrivere il diario, ovvero un atto di bullismo subito dai compagni
durante un’uscita con il suo gruppo scout, il narratore analizzerd episodi differenti della
sua vita, grandi nella loro bellezza e magia, e piccoli, quasi insignificanti. Ed e proprio
questa caratteristica, ovvero di essere un diario di un corpo e non un diario di sentimenti,
che dona al narratore la possibilitad di spaziare nelle moltissime sfumature della vita.
Ed & un’interpretazione varia e sfaccettata quella dell'autore al centro del palco,
solo, attorniato solamente da un piccolo tavolino e sovrastato dalle sue stesse parole
proiettate su un grande schermo situato alle sue spalle. La presenza dello schermo non
ha disturbato minimamente la performance di Pennac, anzi ha fornito un supporto agli
spettatori che non conoscevano la lingua francese. La forza delle parole contrastata
con la poverta della scena, la storia di una vita che per eventi, problematiche, rapporti,
vittorie e sconfitte potrebbe essere la vita di ognuno dei presenti nel teatro, riempie il
vuoto e si proietta attorno alla magnifica interpretazione di Pennac, permettendo ad
ogni spettatore di esaminare il proprio rapporto con sé stesso e di fare i conti con la
propria intimita.

Elisa D’Andrea, Elena Ruzzene, Angelica Sandrin, Federica Vianello
Classe 4"H Linguistico, Liceo Scientifico M. Grigoletti - Pordenone

L'uomo e il suo corpo

(...) Grazie all'inaspettata capacita recitativa di Pennac, I'autoironia e il sarcasmo,
presenti nel romanzo, sono stati messi in evidenza. Egli ha saputo, utilizzando un
linguaggio sicuramente esplicito, ma mai esagerato o volgare, raccontare una delle
relazioni piu difficili: quella con il proprio corpo. Il cammino di accettazione di sé &
presentato come ricerca continua e fondamentale durante tutta la vita. Un traguardo
che non potra mai essere raggiunto e forse questa consapevolezza rappresenta l'unica e
pil grande conquista di un uomo nei confronti di se stesso. Infatti si pensa che, una volta
superata la fase dell‘adolescenza, 'uomo diventi consapevole pienamente del proprio
corpo, ma questo di fatto non & del tutto vero: se da una parte si superano molte delle
insicurezze relative alla propria sessualitd, dall’altra si presentano nuove problematiche
riguardanti l'invecchiamento, le difficolta sentimentali e affettive.

Questo spettacolo e riuscito a rendere piu accessibile al pubblico un argomento che
riguarda tutti, quasi un manuale del saper vivere e conoscere se stessi, destinato a tutte
le generazioni.

Maddalena Cella, Chiara Calossi, Andjela Kokic, Jeslem Abdallah
Classe 4"H Linguistico, Liceo Scientifico M. Grigoletti - Pordenone
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Il corpo non é né bello né brutto

Un applauso sincero apre nella serata di sabato 7 febbraio lo spettacolo tanto
preannunciato Journal d'un corps di Daniel Pennac, uomo e scrittore di grande spirito e
profonda cultura. (...)

La storia, deducibile anche dal titolo originale, ¢ il diario di un uomo che dai 12 agli 87
anni (etd della sua morte) annota, scrive e racconta cid che accade al grande, misterioso
compagno divita che & il suo corpo; tutte le sorprese che esso riserva dall'adolescenza
fino alla vecchiaia e alla morte.

Un argomento, quello del corpo, di cui non si sente parlare molto spesso proprio per gli
aspetti intimi che nasconde, eppure questo “giardino segreto” si annida e cresce con noi
e ci accompagna nella vita di tutti i giorni.

E esattamente per questo motivo che il “diario di un corpo” diventa il diario di molti
corpi, quelli di tutti i lettori e di un corpo comune che e quello del pubblico a teatro.
(...) Pennac diventa cosi interprete ed io narrante del suo stesso romanzo adattato per lo
spettacolo, leggendo ad alta voce, e in francese, il viaggio di un‘esistenza tra grandezze
e miserie, trionfi e delusioni, il tutto attraverso la visione dei sensi (il ricordo della voce
stridula della madre “anaffettiva”, l'odore dell'amata tata Violette, il sapore del caffe
degli anni della guerra, I'eccitazione delle prime scoperte del sesso) e la trattazione di
temi importanti come la famiglia, 'amore, il cambiamento, I'omosessualita, ecc.

(...) Daniel Pennac vuole cosi dimostrare che “il corpo non & né bello né brutto”, &
semplicemente il “corpo” in tutta la sua nuditd e crudezza, e che per quanto si possa
essere abituati ad esso il corpo non smetterd mai di stupirci e sorprenderci.

Il Journal d'un corps quindi, grazie a questo spettacolo, assume anche un ulteriore
significato, quello di manifesto del pensiero di Pennac per le nuove generazioni.

llaria Gentile
Classe 4"H Linguistico, Liceo Scientifico M. Grigoletti - Pordenone
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Manifesto

ISIS F. Flora - Pordenone

Classe: 22°ATT

Autori: Lissette Morel, Kevin Grando, Valentina Morato, Lara Modolo
Coordinatrice: prof.ssa L. Andreozzi

Manifesto

ISIS F. Flora - Pordenone

Classe: 22°ATT
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Completa la tabella seguendo le definizioni.

Quindi, risolvi questa “Battaglia Cruciale”, riempiendo le tabelle sottostanti con le lettere
corrispondenti alle coordinate.
Ti verra svelato uno dei tanti significati del libro “Journal d'un corps” di Daniel Pennac
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Nome dell'amico immaginario del protagonista del libro “Journal d'un corps”.
Nome di Pennac, autore del libro “Journal d'un corps”.

Muscoli delle braccia.

Persona che partecipa a competizioni sportive.

Organi che permettono il movimento del corpo umano.

Figlia del protagonista del libro “Journal d'un corps”.

Tartaruga nella pancia.

Traduzione letterale di “Corps™ (Francese) in italiano.

Fine tragica di Violette.

Figlio del figlio.

Acquisizione alla conoscenza e all’esperienza umana di qualcosa, che prima veniva ignorato.
Il generato rispetto ai genitori.

Indica approssimativamente gli anni di vita di una persona.

Orizzontale:
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. Abolizione della sensibilita. Per Pennac é uditiva.

Traduzione letterale di “Journal” (Francese) in italiano.

Sensazione che provi quando sbatti il mignolo del piede sullo spigolo dell'armadio.
Che riguarda o coinvolge persone dello stesso sesso.

Segno che rimane sulla pelle nel luogo di ferita rimarginata.

Arto inferiore del corpo umano al singolare.

Filosofo francese dalla quale il protagonista voleva prendere spunto.

Prefisso di qualcosa di nuovo.

Qualita di cid che é bello.

Lo é il natale.

Baby-sitter del protagonista del libro “Journal d'un corps™.
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Recensione video:

Lo spettacolo in una parola
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Father and son: I'incomprensione in scena

(...) Claudio Bisio, in modo originale e divertente, porta sul palco alcuni aspetti della vita
dituttiigiornitra un padre e un figlio, incapaci di comunicare. Il difficile e strano rapporto
tra i due viene evidenziato dalla differenza di linguaggio, di interessi, di frequentazioni e
di tempi tra la “vecchia” e la “nuova” generazione; differenze che tormentano il padre
ma lasciano - a quanto sembra - del tutto indifferente il figlio. Il padre & costantemente
preoccupato per come il proprio figlio vivra la sua vita quando verra a contatto con il
mondo esterno degli adulti, dato che, a quanto sembra, il ragazzo trascorre le giornate
sul divano con un atteggiamento disinteressato, circondato da avanzi di cibo e da quella
tecnologia che all'‘apparenza sembra “amica” ma che in realta e il piu grande elemento
di distrazione di tutti i giovani. Non comprende questa apparente superficialitd, cosi
diversa da lui e da quel che era alla stessa etd. E insiste affinché il giovane faccia
cio che piace a lui; ed & disposto a tuffarsi nel mondo del figlio, per convincerlo ad
accompagnarlo sul monte della Nasca. Sappiamo bene che tutti i genitori vorrebbero,
per i propri figli, una vita rosea, senza alcun problema, con una disponibilitd economica
sufficiente per mantenersi nel migliore dei modi una famiglia, e che facciano carriera
nel mondo del lavoro; ma questi sogni vengono contrastati dal fatto che i figli nell'eta
adolescenziale vivono la vita senza interessi, senza pretese ed obbiettivi vivendo ogni
giorno come se fosse l'ultimo e senza far nulla per cercar di avere, in un futuro, una
vita decorosa. Questo atteggiamento porta i genitori a pensare che l'esempio e gl
insegnamenti impartiti siano stati insufficienti o addirittura un totale fallimento. Anche
se non & cosl, sono portati a pensare a tutti i possibili errori commessi in precedenza e
cercano disperatamente di sistemare le cose rischiando in questo modo di rovinare quel
briciolo di rapporto che hanno con loro. E cosi & quel padre, che insiste per I'ascesa al
monte, come se quell’esperienza fosse un punto di non ritorno; senza accorgersi che & lui
che ne ha bisogno per ritrovare un'immagine paterna che sente come ideale. E a cui non
riesce ad arrivare, con quel figlio che non comprende. Nell'opera teatrale viene messo
in luce anche il rapporto tra adolescenti, in particolare tra il figlio e una sua “amica”.
Questi rapporti nascono, crescono e molto spesso muoiono all'interno dei social, dietro
allo schermo di un computer senza mai incontrarsi di persona, senza aver la possibilita
di dimostrare i sentimenti in modo reale. Questi sono solo alcuni aspetti, inquietanti
e assurdi, che la tecnologia sta facendo nascere in noi sostituendo in modo drastico
alcune azioni abituali e benefiche che facevano sicuramente i nostri nonni e forse anche
i nostri genitori. Il padre, nonostante cio, cerca disperatamente di avere un rapporto
“amichevole” con il figlio: lo aiuta nei limiti possibili e cerca di capire anche la mentalita
del figlio andando, curiosamente, ad “ispezionare” i luoghi ed i negozi che il figlio
frequenta, non trovando perod alcuna risposta che lo soddisfi pienamente, sentendosi in
colpa e chiedendosi se abbia dato una degna e giusta istruzione al figlio. Questi aspetti
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e molti altri creano sul palco una situazione tragicomica che mette in discussione la
visione della vita del padre che legge come assoluta pigrizia e mancanza di interesse
I'atteggiamento del figlio che, invece, e pronto a vivere. Come dimostra la conclusione.

Nicola Benedet, Davide Moro
Classe 4B El, ITST J.F. Kennedy - Pordenone

La semplice quotidianita tra reale e surreale

Lo spettacolo nasce dall'‘adattamento teatrale del testo di Michele Serra Gli sdraiati, un
racconto che mette in luce quanto sia difficile la comprensione tra genitori e figli, dal
punto vista di un padre, figura della quale, prima lo scrittore e poi I'attore sono la voce
narrante.

Claudio Bisio recita con abilitd e sentimento, riuscendo a mantenere I'armonia con la
musica e con il palco.

Sembra cercare le reazioni del pubblico per comprendere quali siano le parti piu
apprezzate e svilupparle ulteriormente, talvolta impreziosendole con la sua comicitad.

Il risultato e un’esibizione in grado di emozionare per la piacevolezza del testo e per
la sincerita dei sentimenti del padre; inoltre si trovano spesso frasi che fanno passare,
attraverso delle volute esagerazioni, la semplice quotidianita dal reale al surreale,
arricchendo di ironia il testo. In quest’ultimo ci sono anche rapidi ragionamenti che
terminano con una conclusione in grado di generare un effetto comico: “Ci sono giorni in
cui la citta sembra muoversi come se fosse un unico organismo e anche tu, figlio mio, ti
svegliinsieme alla citta... peccato che la cittd sia Sidney e a Milano siano le nove di sera”.
Le parole di Bisio rappresentano il punto di vista del padre, continuamente impegnato
nel difficile compito di comprendere I'universo del figlio che appare misterioso e
distante. Ma in questa ricerca, che guida lo spettacolo, compare anche I'immagine del
padre stesso. Lo possiamo vedere intento a leggere il giornale, desideroso di portare il
figlio a fare una passeggiata in montagna, impegnato a scherzare sui commessi di un
negozio di abbigliamento; ma tutte queste azioni le svolge da solo. Potremmo dire che
in lui vi € quella mancanza di empatia, quell’assenza di partecipazione che egli stesso
riconosce far parte della personalitd del proprio figlio, distante da ogni interesse, sempre
impegnato a distrarsi. Si scopre cosi una vicinanza inaspettata tra padre e figlio: sono
entrambi incapaci di comunicare tra loro, distanti, ma forse non cosi diversi.

Il racconto riesce a commuovere nella parte finale, nella camminata in montagna
intrapresa da padre e figlio, tanto desiderata dal primo, quanto evitata dal secondo.
Questa riesce a creare una forte immagine della relazione tra i due e delle loro differenze,
ma soprattutto dei loro punti di contatto che danno vita al ciclo stesso della vita:
quando l'uno riesce ad andare avanti da solo, I'altro puo finalmente smettere di “sentirsi
all'altezza”. La montagna, quindi, non e piu solo il luogo del raccoglimento, della fatica,
ma diventa il luogo della vita comune. E I'immagine del padre che vede il proprio figlio
camminare sicuro sul sentiero di montagna. Non si tratta piu di una sfida, ma di un
cammino insieme verso qualcosa di comune, che non avevano trovato prima.

E poco importa se lo affrontano in modo diverso (il figlio non ha le scarpe adatte, non
ha i vestiti adatti, non ha I'atteggiamento adatto - secondo il padre); su quel sentiero,
che & metafora della vita, il figlio supera il padre. E cammina da solo.

Riccardo Pivetta, Antonio Sannino
Classe 4"B El, ITST J.F. Kennedy - Pordenone

Gioventu sdraiata

Lucido umorismo, disincantata autocritica, schietta denuncia dell’'universo giovanile
sono gli ingredienti dell’irresistibile storia che ha visto come protagonista Claudio Bisio al
Teatro G. Verdi di Pordenone nei giorni 27, 28 febbraio e 1° marzo 2015, in uno spettacolo
realizzato sulla base del best-seller di Michele Serra Gli sdraiati, con l'efficace regia di
Giorgio Gallione. Father and son € una riflessione sul rapporto Padre/Figlio ai giorni
d'oggi, caratterizzata da un linguaggio che alterna l'oscillazione tra ironia e fragilita dei
“dopo-Padri”, e il silenzio del costante disordine nel quale sono soliti immergersi i Figli,
rifiutando il confronto diretto nella comunicazione.

A nostro parere Claudio Bisio €& riuscito a interpretare magistralmente un testo denso
di carica emotiva oltre che etica. L'attore, infatti, pur dovendo recitare un monologo,
& stato capace di utilizzare un tono tragicomico, mai banale, nel quale momenti di
raffinata comicitd si alternano a considerazioni serie e profonde. (...) Vi é stata tra I'altro
una perfetta alternanza tra recitazione e musica: quest’ultima ha rinforzato ancor di
piu la carica espressiva dell'attore.

L'accompagnamento musicale esclusivamente live & stato fornito principalmente dai
due musicisti presenti in una rientranza a fondo scena: una ragazza col violino e un
giovane che invece ha suonato sia la chitarra classica sia quella elettrica. Essi lasciavano
la loro postazione nel retro del palco solamente in alcuni momenti dello spettacolo,
per spostarsi al centro o ai lati, quasi a interagire con l'attore stesso. In questo modo la
musica non & mai andata a disturbare la recitazione, anzi ha sottolineato le azioni e le
parole del protagonista, diventando parte integrate dello spettacolo.

Un particolare leitmotiv accompagnava le scene che riguardavano il Colle della Nasca,
mentre per gli altri episodi recitati sono stati utilizzati dei motivi che spaziavano dai
melodici ai piu ritmati. La rappresentazione si € conclusa con “Father and son” di Cat
Stevens, che ha ripreso non solo il titolo, ma anche il tema principale dello spettacolo,
ovvero la relazione Padre-Figlio. Accompagnato da questi elementi, vi & il passaggio
teatrale pil riuscito dello spettacolo, il quale ha coinciso con il pastiche di generi e voci
nella testa del figlio proposto nel testo, che laregia ha ricreato con I'ausilio di piu strumenti.
La situazione caotica dello sdraiato, immerso in piU attivitd contemporaneamente,
stata esasperata attraverso la sovrapposizione simultanea di musica ad alto volume
(che corrisponde a quella “sparata” negli auricolari), la voce di Bisio che salmodiava
Platone tratto dal libro di filosofia su cui il ragazzo studiava, la riproduzione dei messaggi
in gergo adolescenziale della comunicazione intrattenuta al cellulare con gli amici.
Bisio ha saputo comunicare allo spettatore lo stato emotivo, e anche fisico, dello
“sdraiato”, cosi come ha rappresentato in modo efficace ed espressivo il concetto di
conformismo giovanile nella scena pilu efficace dell’intero spettacolo: € stata ricreata
con l'utilizzo di luci soffuse, musica e postura parodistica dei commmessi I'atmosfera di
un negozio di felpe alla moda. In questo modo ¢ riuscito a far passare il messaggio
che per il marketing giovanile & piu importante il negozio-contenitore in sé rispetto al
prodotto-contenuto: le felpe sono nascoste in scaffali piccoli e poco illuminati. Quello
che conta per i clienti adolescenti & I'apparenza del luogo nel quale sono inseriti gli
oggetti da acquistare. Al contrario, quasi a voler contestare questa tendenza dei giovani
ad apprezzare i luoghi piuttosto che i loro scopi e contesti, gli elementi scenografici sono
parsi pochi ma essenziali: c’'erano alcune sedie di legno, due banchi e un vecchio armadio
rovesciato contenente delle pietre. Il cambio di scena e stato efficace e rapido, lo stesso
attore muoveva all'occorrenza la mobilia sul palco. Nell‘angolo a destra, durante tutto
il corso dello spettacolo, € rimasto al proprio posto il mobile con i massi che serviva a
rappresentare il monte della Nasca: questa e stata I'unica “struttura” a non essere stata
spostata in quanto costituiva il fil rouge dei vari momenti narrativi.
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Sorprendente ¢é stata l'ultima scena con la discesa, dal soffitto del teatro, di pietre
di diverse dimensioni legate a corde, che sono servite per far comprendere meglio al
pubblico il messaggio di leggera pesantezza del rapporto intra-generazionale.

Ed & proprio da questa pesantezza che deriva la preoccupazione per il futuro dei Figli, i
quali se ne stanno ‘sdraiati’ a far lavorare ancora i Vecchi della “Grande Guerra Finale”,
decidendo di alzarsi, magari, un giorno per sola noia.

Classe 5*C Su, ISIS Licei G. A. Pujati - Sacile

Una critica contro gli adolescenti

Lo spettacolo teatrale Father and son, di Michele Serra, € interpretato da Claudio Bisio.
L'opera racconta il rapporto tra padre e figlio in maniera schietta, ponendo in analisi
tutti gli aspetti spesso gioiosi o turbolenti, con un tocco ironico e sfrontato.

Bisio, o meglio, Serra tende a ironizzare o quasi a ridicolizzare alcuni aspetti
dell’educazione, criticando sia i figli, per il loro comportamento svogliato verso la
maturazione, sia i genitori, che spesso e volentieri tendono a non aiutare la loro crescita,
trattandoli come fossero ancora dei bambini e proteggendoli fin troppo.

Nella critica che volge contro gli adolescenti, tramite un lungo monologo, Bisio fa spesso
riferimento al fatto che i giovani tendono troppo spesso a “seguire la massa”, vestendosi
soprattutto in modo strano ovvero con i pantaloni a vita bassa, seguendo abitudini
strane, come quella di bere, di fumare e di drogarsi.

Egli rivolge anche una critica al consumismo legato al cambiamento di generazione,
ridicolizzando le spese eccessive che, spesso e volentieri, specialmente le mamme
tendono a fare e suggerendo che ai suoi tempi, c’erano piu ideali e pit voglia di applicarsi,
reputando gli adolescenti degli “sdraiati”, come se non provassero ad approcciarsi alla
realta e, soprattutto, come se non cercassero di maturare.

La nostra considerazione a riguardo e sia a favore degli adolescenti, appartenendo pure
noi a questa categoria, sia dei genitori, perché sappiamo benissimo che non é facile
vedere i propri figli crescere, anche se d'altra parte, noi non vediamo I'ora di diventare
“grandi” per assumerci le nostre responsabilita, anche se spesso diamo un’idea sbagliata
di noi stessi e di cosa vorremmo fare del nostro futuro.

Il monologo é tratto dai libri Gli sdraiati e Breviario comico, mentre le musiche in scena
erano eseguite dalla violinista Laura Masotto e dal chitarrista Marco Bianchi; la regia
Giorgio Gallione.

Alessia Marson, Patrick Codia
Classe 2*C U, Liceo Leopardi-Majorana - Pordenone

Una serata indimenticabile

La sera del 27 febbraio ero cosi emozionata al pensiero di andare finalmente a vedere
uno spettacolo al Teatro Verdi! Dopo averne tanto parlato a scuola e aver faticato per
procurarci i biglietti e per produrre le locandine da far firmare poi dal protagonista alla
fine dello spettacolo, finalmente I'attesa serata € arrivata. Ben vestiti ed emozionati,
ci siamo sistemati ai nostri posti, nella terza galleria; la visuale non era ottima, ma si
sentiva splendidamente. | posti erano decisamente in alto e una mia compagna si €
sentita male, ma e riuscita a riprendersi un po’ prima che iniziasse la rappresentazione.
Lo spettacolo é tratto dal libro Gli sdraiati di Michele Serra e a recitare era il bravissimo
attore comico Claudio Bisio, molto amato ed apprezzato sia da noi studenti che dalle
insegnanti. Egli si & immedesimato benissimo nel personaggio, un padre che si interroga
sul suo rapporto con il figlio, descrivendo varie situazioni di vita comune, tra cui la
disordinatissima camera del ragazzo, il suo strano modo di vestire, il suo discutibile
modo di studiare, i colloqui di madri iperprotettive con gli insegnanti, mischiando ironia
e critica in modo impeccabile. Sono rimasta particolarmente colpita dalle situazioni
raccontate, in cui mi sono immedesimata quasi completamente, e dal messaggio di
fiducia e speranza finale, rappresentato dalla gita sul fatidico Colle della Nasca, luogo
in cui il padre insiste a portare il giovane che lo stupird, facendogli cambiare opinione.
Ad accompagnare queste riflessioni di Bisio, unico attore presente in scena, vi erano la
violinista Laura Masotto e il chitarrista Marco Bianchi.

Grazie alla professoressa che ci ha accompagnati siamo poi riusciti anche a incontrare
Claudio Bisio e a farci firmare fogli, biglietti, locandine e a fare delle foto con lui! La
serata e stata indimenticabile, sono tornata a casa con il sorriso sulle labbra.

Luisa Massa
Classe 2*C U, Liceo Leopardi-Majorana - Pordenone

| difetti dei “figli della tecnologia”

Claudio Bisio gira i pit grandi teatri d’ltalia con questo nuovo spettacolo, Father and son,
tratto dal libro Gli sdraiati di Michele Serra. Un monologo intervallato dall‘abile archetto
di violino della giovane Laura Masotto e la chitarra di Marco Bianchi, che proprio loro
fanno da scenario alle parole di Bisio, esprimendo e trasmettendo cid che un povero
padre, oppresso e depresso dal suo ruolo, vuole cercare di comunicare.

Sotto la regia di Giorgio Gallione, Bisio denuncia i grandi difetti dei “figli della tecnologia”,
questa nuova generazione che sembra prendere ossigeno dal pc e carica d'energia dal
cellulare. Un grosso e sonoro “NO” agli adolescenti di oggi, che Bisio boccia in tutti i
campi, attaccato ai ricordi della sua ormai lontana giovinezza. Lo spettacolo ha come
filo conduttore la scalata al Colle della Nasca: il padre infatti (Claudio Bisio) durante
tutto il monologo prega il figlio di accompagnarlo fin su in cima, come aveva fatto suo
padre con lui, ma al contempo non ci spera nemmeno, a causa dei suoi “orari notturni”,
“la musica a palla”, “il cellulare sempre in mano”, “le scarpe in tela e i pantaloni
costantemente bassi”. Il colpo di scena e alla fine, quando il figlio supera il padre e
arriva in cima, sopra di lui, sul Colle della Nasca, dimostrando al padre che nonostante i
cambiamenti radicali, le nuove generazioni sanno cavarsela anche da sole.

Alessandra Segatto
classe 2*A'S, Liceo Leopardi-Majorana - Pordenone
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Ogni genitore ha un “Colle della Nasca”

Sabato 27 febbraio 2015 sono andata a vedere Father and son, uno spettacolo teatrale
ispirato a due libri di Michele Serra: Gli sdraiati e Breviario comico.

Il contenuto dei libri & stato riprodotto in un monologo diretto da Giorgio Gallione e
interpretato dal famoso comico Claudio Bisio.

Bisio interpreta un padre moderno, che siritrova a dover crescere il figlio adolescente in un
mondo che non riesce a capire e accettare. Il monologo € quindi il centro gravitazionale
di tutta la rappresentazione, impreziosita da pochi oggetti di scena (curati da Guido
Fiorato), luci in continuo cambiamento (gestite da Aldo Mantovani) e musica dal vivo
(violino e chitarra). Ogni elemento era quindi in contrapposizione con un altro, a partire
dal tono nostalgico e melodrammatico del violino rispetto a quello allegro della chitarra.
La melodia formatasi dai due strumenti combinati insieme & quindi paragonabile al
rapporto padre-figlio, composto da note allegre e note tristi. | diversi andamenti della
melodia accompagnano le fasi del monologo: quelli pit melodrammatici si uniscono ai
riferimential “Colle della Nasca”, monte su cuiil padre vuole portareil figlio per condividere
I'esperienza fatta da lui in gioventu. Ogni genitore ha un “Colle della Nasca” su cui vuole
portare i propri figli per rivivere, insegnare condividere qualcosa che secondo lui il figlio
non potrebbe capire da solo. Il monologo esprime quindi una continua conflittualitd tra
il figlio e il padre, presente e passato, senza nascondere le cose, anzi, accentuandole
per far riflettere lo spettatore. La stessa conflittualita che affligge il padre: la voglia di
soccorrere il figlio e quella di sgridarlo. Ma nonostante i litigi, i mille dubbi e le differenze
tra padre e figlio, quest’ultimo riesce comunque a salire il “Colle della Nasca” a modo
suo, segno che forse, anche se a volte costa ammetterlo, i genitori servono veramente
a qualcosa e che dovremmo ringraziarli per tutte le volte che... “..invece di mandarti a
fare in culo avrei dovuto darti una carezza.

Quante volte ti ho dato una carezza e invece avrei dovuto mandarti a fare in culo.”

Sara Gottardo
classe 2*A'S, Liceo Leopardi-Majorana - Pordenone

“"Ma dove cazzo sei?”

Si apre cosi il libro di Michele Serra, e cosi si apre anche il sipario di Father and son.
Al centro del palco, un padre, il padre; che, come un detective sulla scena del delitto,
osserva scrupolosamente, fotografa, ma non tocca. In un alternarsi di divertimento ed
esasperazione, esamina le tracce, dando vita al piu sincero monologo interiore di un
uomo verboso e invadente, un padre che si confessa senza pudori. Frizzante, moderno e
attuale, questo spettacolo vuole esorcizzare uno dei rapporti sociali pit sconosciuti e in
continua evoluzione nella storia dell’'uomo: il rapporto padre-figlio. Adolescenti con cui
non si comunica, fannulloni un po’ arroganti, sempre incollati al computer o al cellulare,
indolenti e un po’ nemici, che non parlano, non litigano, ragazzi chiusi nei loro jeans a
vita bassa, coi calzini poco puliti, spesso lasciati sul pavimento di camere ridotte a veri
souq. A parlare sono i pensieri di un padre curioso, desideroso di comprendere e amare
suo figlio, pur sapendo che, ora che le loro stature sono appaiate e le loro voci simili, & piu
difficile. Timoroso e titubante, si mette volentieri in discussione, accetta quello che non
gli & dato sapere, riconosce che cercare di penetrare nel mondo di un adolescente con
post-it ironicamente imperativi, non e forse la via piu giusta, ma qualche volta non puo
fare a meno di prenderlo un po’ in giro. “You're still young, that’s your fault” (“sei ancora

giovane, é questa la tua colpa”) cantava Cat Stevens nella sua canzone “Father and son”,
le cui parole fanno da perfetta colonna sonora all'omonimo spettacolo. A interpretare
il padre, unico personaggio fisicamente visibile, Claudio Bisio. Annotando con zelo
scientifico e nessun ricamo letterario, sara 'arbitro imparziale di una partita tra genitori
e figli, che non & mai davvero iniziata e non sard mai davvero finita. Accompagnato
dal violino di Laura Masotto e dalla chitarra di Marco Bianchi, questo spettacolo e
una lettera inviata dal mondo, talvolta inesperto, dei genitori, un messaggio lasciato
nella segreteria del mondo dei figli. Il “sugo” € quello che sta al centro tra riflessione e
imprecazione, dove tutto si riassume nella commovente immagine finale di un ragazzo
che rigira il frontino all'indietro e percorre finalmente la sua strada. “Now there’s a way,
and | know that | have to go away” (“Ora c’e una strada, e ora so che devo andare via”).
Si commuovono insieme, ma in maniera diversa, genitori e figli, nell'applauso finale.
Father and son, diretto da Giorgio Gallione, rimasto molto aderente nel testo al libro
di Michele Serra, da cui trae piu che una semplice ispirazione, & uno spettacolo che, in
continua oscillazione tra il comico e il tragico, sceglie la giusta dose di risate e sorrisi, di
riflessione e satira, cullando lo spettatore in un equilibrio perfetto.

Anna Vianello
Classe 5"Bg, Liceo Leopardi-Majorana - Pordenone

Un esilarante, geniale monologo

Un padre in crisi, assillato da una miriade di domande che egli stesso si pone, osservando
incredulo dall‘alto del “proprio colle” I'incomprensibile stile di vita di quel diciottenne
che un tempo usava istintivamente chiamarlo “papd”. Con poche, pochissime parole,
& possibile raccontare l'esilarante e geniale monologo scritto da Michele Serra e
splendidamente interpretato dall’attore Claudio Bisio. Un instancabile battibecco fra i
pensieri ansiogeni di un genitore consapevole della propria inadeguatezza e le massime
perentorie di un adulto nostalgico che fa i conti con l'assurdo mondo dei giovani di
oggi. Un perfezionista in un mondo di imperfetti. Un imperfetto in un mondo di
omologati. Questo incessante duello interiore viene rappresentato dalla voce limpida
di Bisio e il violino di Laura Masotto, accompagnato dalla chitarra di Marco Bianchi,
che si intromette prepotente nell'incessante riflessione del genitore, sovrapponendosi
ad essa, scansandola, a volte sopraffacendola, a volte accompagnandola, proprio come
la coscienza fa con i pensieri incontenibili che sempre ci balenano nella mente. Alla fine,
cid che ne risulta € una lunga lettera indirizzata ad un figlio che c'¢ ma non si vede.
Durante la stesura, questo padre in difficoltd non puo far altro che abbandonarsi al fluire
incessante e irriducibile delle idee che, se in alcuni casi combaciano con lo stereotipo del
padre severo, la maggior parte delle volte non sono minimamente compatibili con esso
e percio gettano il poveretto nella confusione piu totale. (...)

Sia nella rappresentazione teatrale che nel libro Gli sdraiati, dal quale essa & tratta,
€ molto evidente l'evoluzione che il protagonista subisce. Se durante le prime scene
predomina I'adulto fedele unicamente alla propria esperienza, successivamente non si
puo fare a meno di notare che il mondo del figlio, cosi enormemente lontano da quello
del padre, fatto di interminabili file davanti a monumenti di consumismo e conformismo,
water “costellati di merda”, granelli di zucchero sparsi in ogni dove, wurstel insinuatisi
nelle fessure del divano, aggeggi elettronici accesi e mai pit spenti, modifichi qualcosa
nella visione dell'adulto. Il giovane indirettamente contagia il vecchio, avvicinandolo,
facendogli scoprire aspetti che fin a quel momento lo avevano solamente turbato. Cosi
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un tatuaggio non corrisponde pit ad un assassinio dell'epidermide, ma ad una forma
d'arte, un modo per riempire la carta bianca della pelle ed imprimere I'identita della
persona. E mentre il padre continua a scrivere la propria lettera, il rapporto si rinnova e
con esso l'atmosfera del palco. (...) Alla fine lo spettatore ha la sensazione di assistere
ad un complesso monologo, farcito di suono e colore, che in realtd cela una trama
semplice e genuina. Esso non ¢ altro che un naturale avvicendarsi di sorprese, colpi di
scena che spiazzano il padre e impercettibilmente anche il misterioso figlio. E questa
l'ossatura dello spettacolo. La sorpresa & I'apparto scheletrico e le conseguenze da
essa comportate costituiscono gli altri tessuti. Alla fine, il risultato che ne deriva € un
eccezionale “animale teatrale”, un singolare racconto di vita che coinvolge e non delude
mai, una lunga chiacchierata fra un padre e un figlio, fra genitori e prole, fra voce e
musica, fra ombra e colore.

Anna De Zotti
Classe 5"Bg, Liceo Leopardi-Majorana - Pordenone

Padri e figli a teatro

Father and son & la rappresentazione contemporanea del rapporto tra un padre,
preoccupato per I'avvenire del figlio, e quest’ultimo che, vivendo in una dimensione
quasi irreale, si lascia sfuggire il presente.

In questo tragicomico monologo, ispirato all’opera di Michele Serra Gli sdraiati, Claudio
Bisio, avvolto da un insieme di luci e musica che si adattano perfettamente al contesto,
disegna con spietatezza e cinismo la societa dalla quale i ragazzi cercano di sottrarsi.
Si tratta di una societd in cui non ¢ chiaro se gli adulti non vogliano lasciare spazio ai
giovani o se, viceversa, i ragazzi non vogliano adoperarsi, ritenendo conveniente che gli
adulti provvedano a tutto. In Father and son tuttavia emerge soprattutto la seconda
ipotesi. (...)

Il mondo che ci circonda si rispecchia nella rappresentazione teatrale: i giovani infatti
sono isolati nella propria realtd virtuale e tecnologica che bombarda il loro cervello
di dati e informazioni non convertibili in qualcosa di concreto, reale, significativo; ma
d'altra parte la societa non fornisce loro gli stimoli e gli impulsi necessari a cambiare
mentalitd e a far nascere il desiderio di fare qualcosa di produttivo e utile per gli altri. Il
problema & che la societd & costituita di genitori che si comportano troppo spesso da
despoti con gli adolescenti, imponendo, esigendo, comandando, punendo e mettendo
pressione; tutte azioni che, se operate in modo assillante, come oggi spesso accade,
hanno come unico risultato un dialogo pari a zero. Zero scambio affettivo ed emotivo e
zero stimoli. Insomma, una barriera tra il genitore e il figlio. In Father and son il padre, per
tutta la rappresentazione, fornisce ripetutamente degli stimoli al figlio che quest’ultimo,
con grande fatica ma con determinazione, coglie e sfrutta pienamente e che segnano
Iinizio di un nuovo rapporto di reciprocita.

L'obiettivo che ora bisogna raggiungere € quello di estendere il percorso di crescita e di
rinnovamento del singolo a un cambiamento diffuso che permetta di ritrovare il vecchio
rapporto tra padre e figlio ormai andato perduto.

Andrea Farinella, Michael Rossit, Simone Zilli
Classe 5"Bg, Liceo Leopardi-Majorana - Pordenone

Padre e figlio nel terzo millennio

Il 27 febbraio 2015 al Teatro G. Verdi di Pordenone, Claudio Bisio ha portato in scena
Father and son, spettacolo ispirato a Gli sdraiati e Breviario comico di Michele Serra.
Il tema di fondo, incentrato sul rapporto padre e figlio, si e sviluppato in una lunga
riflessione sul nostro tempo e sul futuro delle nuove generazioni, sui concetti di liberta e
autoritd, rivelando una societq, ed il sacro legame genitore-figlio, in metamorfosi, spesso
inadeguati a quelle che dovrebbero essere le vere esigenze dei ragazzi e dei “grandi”:
padri educatori, inconcludenti e nevrotici, e figli che preferiscono nascondersi nelle
proprie felpe e sneakers, circondati ed isolati dal resto della realtd per mezzo di
apparecchi tecnologici, che vivono un’esistenza sdraiata sul divano, in mutande davanti
alla televisione, mentre fanno altre tre cose contemporaneamente.

Una realtd, quella che Bisio ci vuole raccontare, fotografata senza alcun pudore e con
un linguaggio in continua oscillazione tra ironico e tragico, fra lo scurrile e I'affettuoso.
In un avvincente ed emozionante nonché, in alcuni punti, comico monologo di un‘ora e
mezza, Bisio, accompagnato dalla musica di Laura Masotto, al violino e Marco Bianchi
alla chitarra, ha saputo catalizzare I'attenzione su di sé, dando I'impressione di far volare
il tempo e ricevendo alla fine una pioggia di applausi.

Uno spettacolo con un tema, in conclusione, molto ben riuscito, viste e considerate le
critiche, a partire dal personale giudizio del sottoscritto, sul romanzo di Serra Gli sdraiati,
che risultava essere caduto nel banale, descrivendo un rapporto padre-figlio stereotipato,
modellato sui film americani destinati al vasto pubblico che gia sembravano aver detto
tutto su un tema delicato ed importante come questo.

Rudy Benetti
Classe 3*E Cl, Liceo Leopardi-Majorana -Pordenone

Father and Son

Gli sdraiati di Michele Serra & un saggio? un romanzo? un flusso di coscienza? A questa
domanda non sono ancora riuscito a rispondere, dopo averlo letto. Ma, tralasciando gli
aspetti puramente formali, I'unica cosa di cui sono sicuro & che ho sfogliato un centinaio
di pagine formate da nient’altro che pensieri scontati, generalizzazioni ad libitum, in
una sorta di vero e proprio improperio rivolto alla mia generazione.

L'intento dell'autore era quello di tracciare un ritratto dei “giovani di oggi”, passando
per la descrizione del suo rapporto con il figlio. Un legame catastrofico, infarcito di
incomunicabilita e diversita di vedute. Peccato che queste, a mio parere, non siano tutte
dovute ai mali della societa odierna, come Serra vorrebbe farci credere, ma piuttosto al
personale carattere del ragazzo.

Leggendo il libro, mi sono sentito equiparato ai miei coetanei di qualche malfamato
quartiere popolare dell’hinterland milanese. Non penso tuttavia che la stragrande
maggioranza dei miei amici e compagni di scuola possa immedesimarsi in questo
assurdo paragone. (...) Partendo da questi presupposti, mi sono avvicinato allo
spettacolo Father and son aspettandomi di trovare una mera reiterazione del libro, con
tutte le conseguenti considerazioni negative.

Ed in effetti lo spettacolo presentatoci da Giorgio Gallione altro non e che un rapido
sommario di questo libro, sotto forma di un monologo. Ma la mia opinione in merito
allo spettacolo, a differenza di quanto ho scritto per il libro, non & del tutto negativa.
(...) E stato Claudio Bisio, infatti, ad impedire che il tutto si rivelasse completamente un
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disastro. La sua presenza é stata la chiave che e riuscita a far maturare in me un‘opinione
favorevole. Sono convinto, infatti, che Bisio sia davvero la figura ideale per la parte che
ha recitato, per una serie di motivi. Innanzitutto, per il suo humour ben noto, infarcito di
battute veloci e brillanti, che fa strenuamente presa quando si parla di temi familiari o
sociali, proprio come quelli di questo spettacolo. In secondo luogo, per il semplice fatto
di essere un personaggio tutto sommato popolare, che conosciamo grazie ai numerosi
film che lo vedono protagonista. Questo ha contribuito notevolmente a mantenere alta
la mia attenzione durante una piéce che altrimenti avrei definito noiosa ed ahimeé, per
via dei contenuti, quasi “offensiva” nei miei confronti.

(...) Alla fin fine, tuttavia, lo spettacolo si rivela esattamente cio che ¢ il libro: un’opera
imprudentemente superficiale, che lascia pochi stimoli nelle nostre menti. Per dovere di
cronaca, questa e ovviamente l‘opinione di un 19enne: magari un 70enne, con i suoi anni
e la sua esperienza alle spalle, potrebbe dissentire. Ma il conflitto generazionale, del
resto, € a mio parere un qualcosa presente da sempre, un qualcosa sentito da sempre,
e qualcosa di cui nessuno pud permettersi di parlare “a vanvera” (si, perché di questo si
tratta) come si e fatto con questo libro e, conseguentemente, con questo spettacolo.

Andrea Gottardo
Classe 3*E Cl, Liceo Leopardi-Majorana -Pordenone

La comicita di un drammatico conflitto generazionale

(...) Father and son é una commedia difficile, perché mette in scena un ambiente,
quello familiare, molto fragile: ci sono tanti esempi di nuclei familiari “anormali”, dove &
mancato un genitore, dove vi sono gravi problemi di salute, dove i genitori sono separati...
L'interpretazione che ognuno di noi da al messaggio dello spettacolo e allo spettacolo
stesso € pertanto condizionata dall'lambiente da cui si proviene: c’e ad esempio chi
percepisce la situazione come paradossale perché abituato a vivere in una famiglia
unita; chi invece & stato stimolato a invertire 'atteggiamento proposto da Serra-Bisio:
chiedere al proprio padre se lo pensa mai, perché non si interessa, perché non lo cerca;
o chi, ancorg, si chiede perché il proprio padre non c'¢, perché non I’ha mai conosciuto o
perché se n'é andato troppo presto.

Insomma, Father and son € una commedia che lascia aperti molti spunti di riflessione,
che lancia stimoli per calarsi in altri panni o che scatena il riso di chi-fortunatamente
-non si trova in situazioni simili; cid che resta, certa e quasi indelebile, memorabile per
tutti allo stesso modo, é la brillante interpretazione di Claudio Bisio, che ha saputo
coinvolgere un vasto e variegato pubblico in un monologo mai pesante o noioso, dal
lessico caratterizzato dalla consueta volgarita adolescenziale, ilare seppur drammatico
nel tentativo di lanciare messaggi cosi profondi.

Alberto Mattesco
Classe 3*E Cl, Liceo Leopardi-Majorana -Pordenone

| luoghi comuni dell'inceppato comunicare tra padre e figlio

Siamo abituati a vedere Claudio Bisio sul piccolo e grande schermo. Questa, a teatro,
é stata una “prima volta” per molti. Father and son unisce uno humour costruito sui
luoghi comuni dell’inceppato comunicare tra padre e figlio, a una grande spontaneitd,
freschezza e capacita di intrattenere il pubblico proprie dell'‘attore. Elementi che hanno
regalato a Bisio, Laura Masotto e Marco Bianchi, una standing ovation che sicuramente
non dimenticheranno.

Ma andiamo con ordine. Il monologo di Bisio € un misto tra il racconto di una storia e
lo sfogo personale di un padre che si trova disarmato di fronte alla pigrizia del figlio
adolescente. E ormai rassegnato nel vederlo poltrire, mentre butta il proprio futuro tra
un morso di wirstel crudo (il suo cibo preferito), i cuscini, I'lphone, qualche spinello e le
uscite con gli amici ogni sera della settimana. Bisio racconta tante situazioni comuni ai
padri odierni: dal colloquio con gli insegnanti, in cui vede che la propria rassegnazione &
condivisa anche dagli altri genitori, alla lettura del giornale, dove ironizza sulla situazione
politica italiana e in un certo senso ne trae motivo per giustificare il figlio, poiché anche
con I'impegno e la buona volontd, nessun giovane ha la certezza di avere un futuro nel
nostro Paese.

Durante tutto lo spettacolo, come una sorta di ritornello o intercalare, ritorna il costante
invito del padre al figlio ad alzarsi da quel divano, che ormai e diventato un vero e
proprio rifugio, e ad intraprendere una scalata al Colle della Nasca. Alla fine il figlio, per
sfinimento, si convince. | rimorsi, da buon genitore, si fanno subito sentire: “avra dormito
poco, come al solito, ha pure sbagliato scarpe, quelle non sono adatte”. La situazione e
a tratti comica, a tratti commovente, finché il padre si accorge che, mentre la sua testa
é piena di pensieri, il figlio, all'improvviso lo chiama, urlando il suo nome, non da dietro,
perd, come all’inizio, ma dalla cima: il giovane rampollo ha superato il genitore al quale
non resta ormai che la dolce-amara consapevolezza di poter invecchiare tranquillo!
Non si puo in fine, non citare 'accompagnamento musicale di Laura Masotto (al violino)
e Marco Bianchi (alla chitarra). Alterna un ritmo spedito e incalzante (durante la lettura
del giornale) a un sottofondo che conferisce tenerezza e ironia al monologo interiore di
Bisio. Quest'ultimo si muove in una scenografia (di Giorgio Fiorato) forse un po’ spoglia,
ma comunque idonea all’utilizzo che se ne fa: banchi di scuola, sedie e un armadio
riempito di pietre (a rappresentare la montagna).

Il realismo disarmante dei dialoghi, linterpretazione impeccabile di Bisio e
l'accompagnamento musicale azzeccatissimo rendono onore al libro di Michele Serra
Gli sdraiati, a cui Father and son ¢é ispirato. E il pubblico, commosso e divertito, ha
acclamato gli interpreti come degli eroi.

Giulia Butto, Riccardo Martin
Classe 5°C, Liceo Scientifico M. Grigoletti - Pordenone
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Soliloquio di un padre

Un unico atto in forma di monologo, la regia di Giorgio Gallione, una chitarra elettrica,
un violino e Claudio Bisio: questa la ricetta del nuovo spettacolo teatrale Father and son,
ispirato ai libri Gli sdraiati e Breviario comico di Michele Serra.

Una scenografia abilmente predisposta e capace di simboleggiare il peso del ruolo di
genitore, attraverso cui si destreggia I'unico attore: sintesi di un padre desideroso di
entrare in contatto con il figlio.

La vita di tutti i giorni, in questo modo, diviene una commedia esilarante, alimentata
dalla schiettezza disarmante di Bisio, ma anche tragedia atta a descrivere la societd
contemporanea, i suoi drammi, le sue debolezze, il suo futuro incerto.

Le parole del protagonista mettono a nudo, in modo inusuale e senza pudore, la piu
comune delle relazioni: quella che intercorre tra un papd e il suo bambino, ormai
prossimo all’eta adulta.

Un armadio a specchiera e dei pietroni pendono dal soffitto, animati dalla stessa
sorprendente leggerezza con cui Bisio esamina i sorrisi d‘approvazione della platea, che
riconosce se stessa all'interno dell'opera. Comprensione e tenerezza, dunque, ma non
solo: imbarazzo e cinismo dipingono I'ereditd brutale che la generazione di ieri lascia
a quella di domani, in un mondo in cui i vecchi sono evasori fiscali recidivi e i giovani
preferiscono giacere sdraiati.

Father and son, epopea del padre né crudelmente autoritario né eccessivamente
permissivo, apre il sipario e permette al pubblico di scrutare all'interno delle case di
ciascuno di noi, in cui piatti sporchi giacciono nel lavello, asciugamani zuppi sul
pavimento e calzini sudici ovunque.

Chiave di volta dell'opera ¢ la dicotomia padre - figlio: inestricabile, insolubile, ma,
soprattutto, eterna e sempre attuale. “It’s always been the same, same old story”,
cantava Cat Stevens (e sua la canzone a chiusura dello spettacolo).

Esistera davvero il Colle della Nasca? D'altronde e proprio li che Bisio, spassosamente
insistente, brama di portare il figlio; tuttavia, & anche dove il padre si accorge di essere
stato appena superato dallo stesso adolescente, nativo digitale, che un attimo prima
era coricato assieme ad un'infinitd di briciole sul divano e che ora, ormai lontano, sordo
delle parole del papd, intona “I know | have to go.”

Riccardo Ciani
Classe 3"B, Liceo Scientifico M. Grigoletti - Pordenone

Father and son

Si apre il sipario e i suoni di violino e chitarra elettrica si intersecano e si fondono, si
rincorrono giocosamente in un intreccio melodico cosi naturale da sembrare necessario.
Cisono tavolie sedie, un armadio sospeso con tanto di specchiera, una cassa di pietre e un
padre, immersi nel blu. L'atmosfera creata dagli oggetti di scena trasmette pesantezza,
precarietd, smarrimento, in totale contrasto con quello che e il fare spigliato e ironico del
padre, protagonista del dialogo a senso unico con un figlio muto, che si cerca ma non
si trova, che si ama ma che non si riesce a comprendere. La comicitd diverte e anima
il pubblico di risate, “fa venire i lacrimoni”. Tuttavia la scenografia rispecchia la triste e
surreale realtd dei temi affrontati: in un atto unico, un’ora e venti (minuto piu minuto
meno), attraverso I'analisi del rapporto fra Father and son viene ritratta l'intera societd
in preda al delirio. Si alternano scenari di mutismo dei giovani, quasi avessero innalzato
un muro per ripararsi dall’adulto; mamme apprensive che giustificano ogni fallimento dei
figli per negare quella che invece sentono essere la loro sconfitta; politici allo sbaraglio,
raduni in Svizzera di evasori fiscali, giornali ridicoli con notizie ridicole, costumi da bagno
con pannelli fotovoltaici per caricare la batteria del cellulare e altre super-innovative
invenzioni tecnologiche californiane. Quella che appare & una societd dove tutto gira a
rovescio e la confusione rumorosa e affollata a causa dell'iper-connettivita disorienta
una qualunque persona che magari un po’ di logica ancora ce I’'ha, come un normale
padre. Si perde I'idea di giusto e sbagliato, di bene e male, si cancella ogni confine fra
chi comanda e chi viene comandato, le definizioni non servono piu, perché non valgono
piu. Ecco allora che un uomo smarrito deve educare un figlio seguendo regole che non
ci sono, ideali fuori moda e valori obsoleti, ottenendo da lui soltanto un progressivo
distacco.

Tutto questo viene descritto con situazioni paradossali, che, di primo acchito, possono
non convincere del tutto, ma che poi si rivelano, ahimeé, specchio della realta distopica
che ci circonda.

Alla fine, pero, le pietre si sollevano e, dopo un lungo periodo di attesa, padre e figlio,
seppur con stili e dinamiche diverse, trovano un terreno diincontro, salendo sul Colle della
Nasca. Le diversita fra generazioni esistono e si fanno sentire, ma non bisogna perdere
la speranza di riuscire, un giorno, ad accettarle, senza smettere di cercare I'equilibrio per
una convivenza pacifica fra chi & ormai gid stato e chi, invece, deve ancora imparare
ad essere.

Matilde Fabris
Classe 3"B, Liceo Scientifico M. Grigoletti - Pordenone

Father and son
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La quotidianita debutta a teatro

E una stanza comune: ci sono tavoli, sedie, armadi e una specchiera. Tutto € illuminato
da una luce blu: il colore del mare, del senso di libertd. Tra tutti gli oggetti sul palco,
si nota un armadio appeso al soffitto con uno specchio che si contrappone all’altro a
terra, riempito di sassi dall'apparenza pesanti.

E cosi il rapporto tra genitori e figli: prosaico, ridotto al paradosso, pieno di difficolta ed
incomprensioni tanto che, a volte, sembra un’entropia.

Il padre in scena, Claudio Bisio, chiede al figlio un punto d’incontro partendo pero dal
presupposto che la terra di mezzo sia nel suo campo: il Colle della Nasca. Il monologo
mette in luce quanto i ragazzi siano iperconnessi e disordinati, sempre sdraiati e senza
parole se non monosillabi, ma, soprattutto, succubi del consumismo: quasi lo venerano.
Concordo pienamente: esperienza personale.

In un‘ora e mezza circa, lo spettatore si pud sentire a casa propria, sia che si tratti di un
genitore o di un figlio: € come se stesse dando un piccolo sguardo alla vita quotidiana
immedesimandosi in entrambi i ruoli, anche se nel complesso prevale il padre.

Infatti il regista enfatizza cio che il protagonista vorrebbe che facesse il ragazzo
rimanendo fedele a Gli sdraiati di Michele Serra.

In generale, la rappresentazione teatrale contiene altri brani dello scrittore, tutti
contaminati, calcandone la comicitd.

Nella scena sono presenti anche due musicisti. Inizialmente un violino e una chitarra
classica sembrano inseguirsi sottolineando alcuni passaggi della piece; successivamente
il violino e una chitarra elettrica mostrano il distacco che corre tra la figura paterna e
quella adolescenziale.

Alla fine dell’'unico atto, i due strumenti si fondono in un suono solo: si superano gli
ostacoli masso dopo masso fino ad accettare le differenze e sostenere insieme le
difficolta. Si diventa una famiglia: Father and son.

Benedetta Marchesan
Classe 2”B, Liceo Scientifico M. Grigoletti - Pordenone

Sul sentiero al di la del colle

Al teatro Verdi si spengono le luci e si alza il sipario. Gli oggetti di scena non sono molti:
tavoli, sedie e due armadi. Uno disteso per terra, pieno di grosse pietre pesanti, I'altro
sospeso in aria, con uno specchio. Un padre, Bisio sulla scena, si muove tra i pezzi
di arredamento, ci sale sopra, si appoggia, si siede, li sposta di continuo alla ricerca
dell'armonia perfetta. Il palco, nel corso dell’atto unico, diventa ora la strada, ora la
scuola, ora la propria casa, ora un sentiero di montagna: continui tentativi di trovare un
terreno d'incontro e di capire il figlio, incomprensibile adolescente.

Fatherandson, tratto da Gli sdraiati di Michele Serra, parla della ricerca di comunicazione
tra un padre e un figlio. O meglio, degli sforzi del padre e dell'apparente menefreghismo
del figlio. “Vieni con me al Colle della Nasca!” & l'invito continuamente ripetuto. |l
genitore vuole instaurare un rapporto con il suo ragazzo, ma si ostina a pretendere che
cio avvenga sul proprio terreno (la sua amata passeggiata di montagna), che, quindi,
sia il figlio ad andare incontro a lui e non viceversa.

Cosi deve continuare invano a chiedere e a spostare i suoi tavoli alla ricerca della
sistemazione giusta, che perd non riesce mai a raggiungere.

Cosi, analogamente, il violino e la chitarra elettrica continuano a suonare ognuno il
proprio stile.

Cosi persevera nel suo monologo e nello spostare massi di ardesia - pietra che proviene
dal Colle della Nasca, il suo grande desiderio - nell'‘armadio.

Non si rende conto che in questo modo lo costringe a terra, pesante, incapace di
prendere il volo, proprio come la loro relazione.

Quando infine decidera di fare un passo verso il figlio sdraiato e iperconnesso, allora
anche quest’ultimo avanzerd verso di lui. Si alzera dal divano, si tirerd su i pantaloni
a cavallo basso, scomparird sventolando il berretto (indossato rigorosamente con la
visiera per dietro) oltre al Colle della Nasca.

Dopo che si & “guardato allo specchio” per tutta la piece e ha riconosciuto i propri errori
oltre a quelli dell'adolescente, solo allora violino e chitarra si scambiano stili e spartito.
Solo allora il mobile e le pietre si sollevano, leggeri, senza tuttavia andare alla deriva,
perché assicurati tra loro da robusti nodi.

In un vivace e fresco susseguirsi di aneddoti e situazioni, tra comicitd e serietg, il genitore
arriva ad accettare la diversita del figlio e a capire che “il suo bambino” € in grado di
raggiungerlo e superarlo con le proprie gambe.

Claudia Casagrande
Classe 2”B, Liceo Scientifico M. Grigoletti - Pordenone
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MORTE DI UN COMMESSO VIAGGIATORE

Quanto amore sprecato in casa Loman!

Il 20 marzo abbiamo assistito al Teatro Verdi di Pordenone a Morte di un commesso
viaggiatore per la regia di Elio De Capitani.

Quanto amore sprecato in casa Loman! Quante occasioni gettate al vento in quella
piccola casa soffocata dai grattacieli, con quell‘orticello sterile, una cucina con
elettrodomestici comprati a rate, che si rompono appena dopo |'ultimo versamento.
Vittime di una obsolescenza programmata che colpisce si gli oggetti, poiché la storia €
ambientata nell’epoca del consumismo, ma anche i personaggi, che vengono “gettati
via” quando non servono piu, come succede al protagonista, Willy Loman. (...)

Cosi € oggi: anche se non ce la fai piu, ti costruisci un’illusione nella quale convincerti
di essere felice e sentirti al passo con tutti gli altri, che perd saranno sempre avanti
a te. Racconti molte bugie per andare avanti ma alla fine non riconosci piu la veritd.
Willy Loman & un sessantatreenne sfinito come uomo e finito come rappresentante. |
suoi figli, Biff e Happy, hanno sempre percorso le scorciatoie e non la strada principale,
percorsa dal vicino Charley e dal figlio Bernard, che, nonostante sia poco simpatico,
é diventato un avvocato di successo. Questa sard I'ultima goccia per Willy, che non
riesce a controllare il disperato bisogno di illusioni e assistera al proprio decadimento,
affiancato da Linda, pit madre che moglie per lui, sempre pronta a proteggerlo,
nonostante che Willy la tradisca. Willy & costretto a suicidarsi, simulando un incidente
d'auto, che sicuramente non ingannera l'assicurazione. | suoi figli rappresenteranno
il bivio dell'esistenza: Happy sceglierda il “quanto”, seguendo le orme del padre, Biff il
“come”, l'essere se stesso, forse insignificante, ma felice ed umile.

La scena multi-spaziale crea il terreno ideale per una recitazione piena di simbolismi,
rendendo fluido il continuo passare da realta ad illusioni. Perfetti gli attori. Ottimo il
Willy di Elio De Capitani, che combatte gli insuccessi ed il bisogno di pace. Cristina
Crippa interpreta una Linda tragica, straziante, delicata, a tratti grottesca, che é il
simbolo di una famiglia alla deriva. Ottima I'interpretazione di Angelo Di Genio, che
interpreta Biff e di Marco Bonadei che interpreta Happy.

Oltre tre ore di spettacolo con applausi calorosi da chi si & emozionato per questo
capolavoro.

Emma Marin
Classe 5*Cg, Liceo Leopardi-Majorana - Pordenone

Crisi di identita e tortuoso travaglio interiore

La rappresentazione teatrale del dramnma in prosa Morte di un commesso viaggiatore di
Arthur Miller, messa in scena venerdi 13 marzo 2015 presso il Teatro comunale Giuseppe
Verdi di Pordenone, affronta varie tematiche, che si sviluppano tutte intorno ad un
unico filo conduttore, ossia il rapporto tragico che intercorre tra sogno e realtd. Nella
formidabile interpretazione di Elio De Capitani emerge perentoriamente la condanna di
Miller al “sogno americano”, che diventa chiave espressiva di una tragedia che devasta
impetuosa la vita di una famiglia media. (...) Nella drammaturgia di Miller il passato
vive nel presente, talvolta giungendo perfino a combaciare totalmente e a creare un
tempo unico ed indistinguibile (...)

Morte di un commesso viaggiatore
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(...) Uno dei temi di fondo di Morte di un commesso viaggiatore & l'apparenza, il
mettersi una maschera addosso, per essere come vogliamo apparire e quindi alterare la
nostra vera natura. Si pud parlare evidentemente di crisi di identita e quindi di tortuoso
travaglio interiore, dato che si € in pace con se stessi solo se non si tradisce la propria
natura. La moglie di Willy, Linda, € una donna debole che ama il marito incondizionatamente,
tanto da integrarsi completamente nella visione riduttiva, distorta e falsata del marito. |l
protagonista, Willy Loman, oscilla con grande incostanza da uno stato di totale disperazione
a un cocciuto e illusorio ottimismo; si potrebbe parlare di personalita bipolare, caratterizzata
da una grave e tragica alternanza di fasi depressive ed euforiche. Il figlio Happy € integrato in
maniera totalizzante nella famiglia, mentre Biff vive la drammaticita della situazione e svela
la cruda ma vera realtd, dicendo: “Sbagliava i sogni. Quelli Ii sbagliava. Tuttil... Credeva di
essere una cosa ed era unaltra, zio Charley!”

| personaggi sono tutti statici, eccetto Biff, che compie un percorso di maturazione e crescita
morale che lo porta a sgranare gli occhi e guardare direttamente la realtd, senza frapporre
piu quel velo fittizio, fatto di aspettative, illusioni e presunzioni, che il padre ha anteposto
ostinatamente alla sua percezione della realta. In una societd sempre pit individualistica e
competitiva, € necessario rimanere coi piedi per terra, come fa Charley, emblema dell'uomo
comune, e suo figlio Bernard, amici dei Loman, entrambi attaccati saldamente e molto
saggiamente alla realta. Nel dramma di Miller, di grande attualitd, non si incontrano eroi, ma
esseri umani, che hanno le loro fragilita e i loro limiti. Willy voleva vivere dignitosamente un
sogno inconsistente, sbagliato, che non avrebbe portato, nemmeno se fosse stato esaudito,
alla felicita. Nel voler inseguire questa meta avvelenata, Willy sente spesso un senso di vuoto
e di solitudine. L'efficace rappresentazione teatrale di Elio De Capitani ce lo dice chiaramente
e bisogna ammetterlo: Willy ha fallito fino in fondo. Dopo essersi reso conto che Biff gli vuole
bene, il protagonista sembra commosso profondamente, ma in realtd si scopre che non ha
cambiato mentalita, che il dato materiale occupa per lui ancora il pensiero pit importante,
infatti decide di suicidarsi per finanziare i figli, grazie al premio d'assicurazione di 20.000 dollari
sulla sua vita. (...)

Nunzia Di Nuccio
Classe 5"Cg, Liceo Leopardi-Majorana - Pordenone

Storia di una sconfitta esistenziale

Un senso di profonda amarezza & cid che ho provato appena uscita dal Teatro Verdi di
Pordenone, il 18 marzo. Niente da fare: la conclusione del dramma non mi ha per niente
lasciato soddisfatta. Ma, dopo aver riflettuto, ho constatato che forse era proprio
questo 'obbiettivo di Miller: lasciare un segno di delusione nel pubblico che avrebbe
meditato sulla tristezza del nichilismmo moderno. (...) La scenografia mi e sembrata un
po’ povera rispetto a come me l'aspettavo dopo aver letto il testo, ma probabilmente
non si poteva rappresentare altrimenti e i bruschi scambi di scena non sarebbero stati
resi cosi bene se non avessero lasciato spazio all'immaginazione del pubblico. Credo sia
stata una scelta stilistica del regista e dello scenografo. La psicologia dei personaggi
é volta a descrivere una situazione di distacco dalla realtd evidente per il pubblico,
ma non per i protagonisti. Linda, Biff e Happy seguono “I'esempio” del padre quindi
descrivero direttamente quest’ultimo. Willy € un sognatore, un uomo che non & mai
stato capace di vivere con i piedi per terra, di vedere la realtd cosi com’e e di mettere
da parte l'orgoglio: per tutto il dramma ripete che € un uomo rovinato perché non
ha piu soldi in tasca e lo hanno licenziato, ma non si accorge che la vita attorno a lui

va avanti. Anzi, la cosa piu importante & che la gente intorno gli tende la mano, le
situazioni, se lui non le ingigantisse o storpiasse, si volgerebbero anche a suo favore...
se solo togliesse il “paraocchi” e si sforzasse di rimanere con i piedi per terra. Willy
Loman quindi descrive un prototipo di persona moderna, che si fa sopraffare dalle
circostanze negative senza avere la capacita di reagire, di smettere di annaspare e di
cominciare a nuotare. La societd moderna, infatti, troppo spesso sogna molto, ma se
i sogni non sono realizzabili si blocca e non cerca un modo per superare le difficolta.
Willy di fronte al fatto di essere stato licenziato non reagisce, si abbatte, si demoralizza,
si deprime: assistiamo al suo crollo esistenziale. Ed € proprio questa depressione e la
constatazione di tutta la negativitd della sua realtd che lo porta al suicidio: il non
essere riuscito nel suo sogno (che poi & il sogno ideale di ogni uomo moderno) lo
porta alla consapevolezza di non valere piu nulla. Questo e I'aspetto del dramma che
non mi & piaciuto: l'assenza di speranza di un ‘oltre’. Ora, non voglio far credere che
in ogni rappresentazione, romanzo o film debba esserci il lieto fine idilliaco, ma che
almeno non finisca con il completo disfacimento. Forse il mio giudizio e particolarmente
negativo perché nella mia realtd ho vissuto, anche se non direttamente, una situazione
del genere ed assistere nuovamente ad un dramma simile mi lascia tanta tristezza,
perché non e cosi insolito trovarsi in una tale situazione. L'autore descrive in qualche
modo la vita degli anni cinquanta in America, ma si potrebbe riportare anche ai giorni
nostri, dove la crisi economica é all'ordine del giorno e la paura di “non farcela” sempre
alle porte. Il personaggio di Willy & inoltre caratterizzato dalla “pseudopazzia” che lo
accompagna in tutta la rappresentazione: si susseguono scene non chiare tra sogno,
realta, immaginazione e ricordi. Non si possono attribuire perd queste ambiguita solo
al teatro perché sono presenti anche nel testo di Miller. (...)

Grazia Stefanuto
Classe 5*Cg, Liceo Leopardi-Majorana - Pordenone

Un’indelebile tristezza velata da momenti di ironia

Un tuffo nel passato e il sipario, al Teatro Verdi di Pordenone, si apre sulla vita di un
uomo che ha creduto alle ingannevoli promesse della Grande America, al sogno del
guadagno senza fatica e senza impegno. Un uomo che voleva sfidare il mondo in quella
nazione in cui tutto sembrava possibile e dannatamente facile. Un illuso, forse, che
pensava bastasse la compiacenza delle persone per ottenerne la stima. Equilibrista in
un ambiente fragile, costantemente coperto da una maschera per ingannare se stesso
e gli altri, Willy Lomnan & un uomo come tanti, ma con la pretesa di essere qualcosa
in piu, di fare la differenza. Da questo suo tentativo folle e disperato nasce 'opera di
Arthur Miller Morte di un commesso viaggiatore che, sullo sfondo del boom economico,
ci presenta la tragedia interiore di un singolo, tormentato da sentimenti nascosti e
contraddittori e da relazioni familiari torbide e traballanti. Willy nutre sogni e fantasie
che lascia sfumare nel corso dell’esistenza, cresce i figli come campioni, ma li vede poi
fallire miseramente, perde il lavoro, perde le speranze, perde tutto e, alla fine, anche la
vita. A dirigere questo capolavoro ¢ Elio De Capitani, regista e attore-protagonista di
uno spettacolo commovente, ma dal sapore amaro che, per tre ore, ci porta nella vita
di pochi personaggi i quali, battuta dopo battuta, ci imprimono nel cuore un’indelebile
tristezza velata da momenti di ironia. Una messinscena timida, mai irriverente, che
lascia parlare gli attori ed esalta i dialoghi. Assistiamo ad un minuzioso lavoro del regista
che, con una scenografia semplice ma sempre in movimento, ci trasmette talvolta un
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senso di solitudine, talvolta una sensazione di travaglio. La ricostruzione del tipico
mobilio anni cinquanta e ingegnosi stratagemmi, tra cui quello di utilizzare un’altalena
in sostituzione della “Chevrolet rossa” del protagonista, fanno da cornice all’intera
rappresentazione. Risultano, inoltre, assolutamente emozionanti le interpretazioni degli
attori del Teatro dell’Elfo: con le movenze e le espressioni incarnano perfettamente i
personaggi. La sicurezza recitativa di De Capitani e della compagna Cristina Crippa
(in scena Linda), accompagnata da efficienti effetti sonori, coinvolge piacevolmente
il pubblico; incredibilmente incalzanti anche gli scatti d'ira e i momenti di afflizione di
Biff ed Happy (i figli di Loman).

Lo spettacolo, nel complesso, risulta accattivante, ma ritengo necessario fare un
appunto. Un dettaglio, nella rappresentazione, ha suscitato in me una perplessita.
Inizialmente gli attori sono stati presentati schierati sul palcoscenico e accerchiati
dalle piroette di una ragazza con i pattini; poco dopo ¢é iniziata una sorta di lotta
greco-romana tra Biff ed Happy: & possibile che questa scelta rappresentativa richiami,
probabilmente, il conflitto interiore dello stesso protagonista ma, avendo letto il copione
dell'autore, dubito che Miller avrebbe potuto immaginare un inizio cosi insolito per la
sua opera. So che l'arte e arte e in quanto tale e giusto che si rigeneri lasciando spazio
alla modernita. Le modifiche, pero, non sempre riescono ad eguagliare la grandezza
dell'originale e mi & sorta spontanea una domanda: “Se Duchamp avesse disegnato i
baffi sull'autentica Gioconda, non sarebbe stato un enorme peccato?”

Eleonora Pertegato
Classe 5"Dg, Liceo Leopardi-Majorana - Pordenone

Una riuscita riflessione su temi personali che non passano mai di
moda

Andato in scena per la prima volta nel 1949 a New York per la regia di Elia Kazan, e
considerato un classico del Novecento, Morte di un commesso viaggiatore di Arthur
Miller costituisce ancora uno dei piu clamorosi successi teatrali di tutti i tempi,
presentando molte coincidenze tra la situazione attuale e i temi affrontati dall’autore.
Recentemente il dramma e stato rappresentato al Teatro Verdi di Pordenone, per la
regia di Elio De Capitani, con la partecipazione della sua competente compagnia di
attori. Essi sono stati interpreti eccellenti dei personaggi pensati da Miller e la loro prova
é stata davvero notevole, considerando la difficoltd dei ruoli basati su personaggi in crisi
con loro stessi e con la societd che si trovano ad affrontare.

La storia, infatti, € ambientata nell’/America del secondo dopoguerra e, seppur ricca
di avvenimenti, si svolge solo in due giorni, che raccontano cid che accade nella testa
di un 63enne perso nella sua stessa mente: Willy Loman, un commesso viaggiatore.
Brillante venditore, da sempre desideroso di avere successo e di fare carriera nel mondo
del lavoro, ha costruito ideali tali che potessero fargli vivere il “sogno americano”, ma
questi poi si sono rivelati solo illusioni a cui deve fare fronte.

Egli, avendo sempre stimolato anche i figli ad aspirare alla “popolaritd” e al successo
personale, ma senza averli mai aiutati a raggiungere questi obbiettivi, si ritrova ora ad
affrontarli senza lavoro e famiglia in un rapporto conflittuale, che comporta non pochi
diverbi. Stanco di viaggiare e prigioniero della sua stessa mente, Loman incarna la figura
tragica di un uomo in condizioni socio-economiche precarie e tormentato da tutti i
fallimenti che lo hanno portato fino a qui. Questi, per rendere meglio la sofferenza che
affligge Loman, vengono rappresentati concretamente in scena senza distinzioni tra

flash-back, ricordi e visioni future. Non essendo quindi mai stato garante della famiglia,
Loman giunge a un gesto tragico - gid tentato piu volte - che garantira ai familiari i
soldi dell'assicurazione sulla vita, facendo loro raggiungere cosi una stabilitd economica.
Uno spettacolo che richiede una costante attenzione da parte dello spettatore, che si
trova immedesimato in una veloce successione di eventi e trasportato nella mente di
un uomo in crisi e che in tal modo lascia un‘impronta notevole, portandoci a riflettere
su temi personali che non passano mai di moda.

Sara Mozzon
Classe 5"Dg, Liceo Leopardi-Majorana - Pordenone

Una vita di fallimenti e delusioni conclusasi con il suicidio

Una vita di fallimenti e delusioni conclusasi con il suicidio. E il sintetico riassunto del
dramma newyorkese di Arthur Miller, composto di due atti e un requiem. (...) | temi
principali trattati nel dramma sono il fallimento esistenziale ed economico; Willy &
infatti costretto a farsi prestare somme di denaro dall‘amico Charley, crede di essere
famoso e noto a tutti, quando in realtd e costretto a tenersi ancorato al passato per
ricevere una qualche soddisfazione, ha tradito la moglie perdendo cosi la fiducia del
figlio, non ha soddisfatto i canoni del fratello Ben e non ¢ riuscito a trasmettere ai figli
i valori importanti della vita.

Il dramma, costruito su una dualitd tra presente e passato, € una critica al sogno
americano di consumismo e aspirazione al successo personale ed economico. Inoltre
pone in luce i tratti psicologici dei personaggi, I'autocritica e I'autocommiserazione,
la responsabilitd morale dell'individuo, il conflitto familiare e il desiderio di dimostrarsi
sempre adatti e all'altezza.

Mi & piaciuto molto lo spettacolo per i temi affrontati molto attuali e approfonditi e la
dettagliata introspezione psicologica dei personaggi.

L'evoluzione della trama era coinvolgente e scorrevole nonostante la durata della
rappresentazione, e il sentimento dell’ansia schiacciante e dell'oppressione era
enfatizzata e assecondata dai suoni, dalle luci e dal personaggio di Ben, che entrava
in scena nel suo abito nero gessato avvolto da luci color ghiaccio e da una musica
monotona e spettrale; lo stesso suo guardare costantemente l'orologio ed essere di
fretta suscitava nello spettatore la sensazione di angoscia.

L'ultimo merito va infine agli attori, che hanno saputo dare vita al copione con passione,
dimestichezza e grande interpretazione personale.

Alessandra Puiatti
Classe 5"Dg, Liceo Leopardi-Majorana - Pordenone
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Una scatola di bugie che nega la verita

Il dramma Morte di un commesso viaggiatore scritto da Arthur Miller e diretto da
Elio Capitani, che interpreta il protagonista Willy Loman, cattura perché risulta
estremamente curato nei minimi dettagli, nell’'uso delle luci e della musica, elementi
grazie ai quali riusciamo a capire se la scena si svolge nel passato, presente o in un
sogno. Lo spettacolo strega proprio perché confonde lo spettatore trasportandolo in
un turbine di pensieri, angosce, illusioni e voglie che attanagliano e non danno tregua.
Willy € un uomo che ormai da quarant’anni lavora come rappresentante e che macina
ogni giorno chilometri e chilometri sulla strada, avendo come unica meta il successo.
Resosi conto che il temperamento calmo e I'aspetto ‘rottamato’ frutto della sua non piu
florida etd non 'avrebbe piu fatto brillare tra le stelle della sua azienda e che nemmeno
il riconoscimento di cui aveva goduto da giovane conta ancora qualcosa, al vecchio
Willy non resta che vivere in una bolla di menzogne da lui stesso creata, inglobando
i suoi familiari dentro una favola artificiale. La scatola di bugie, che € la sua casa
costruita sull'autoinganno, imprigiona i protagonisti che cercano la verita senza mai
trovarla: veritd puntualmente negata da Willy che, con tutte le forze che gli rimangono,
tenta in ogni modo di trasmettere ai suoi figli, Biff e Happy, the american way of life di
cui e schiavo e succube.

In una delle ultime scene nella quale tutta la famiglia discute, sfogando gli istinti
repressi, un figlio sbotta dicendo: “Non abbiamo mai detto la veritd per pid di dieci
minuti in questa casa” E noi stessi vorremmo urlare che e tutta una montatura,
vorremmo saltare sul palco disperati, urlando “BASTA” per fermare quel delirante
sistema che ci spinge a mostrarci per cid che non siamo.

Ma l'unica cosa che resta da fare € tornare a casa col carico delle nostre riflessioni e
pensare a quanto Willy c’¢ in noi. Non riusciamo a detestare Willy per il suo continuo
teatro di bugie, anzi, arriviamo a compatirlo e il nostro riso amaro davanti ad alcune
scene lo testimonia. Lo giustifichiamo perché si ritrova una moglie sorda alle sue grida
d'agiuto, lo giustifichiamo perché & da tanti bistrattato e denigrato, lo giustifichiamo
perché tutti, almeno una volta nella vita, ci siamo sentiti Willy Loman.

Questo spettacolo morde lo spettatore con le sue scene dirompenti, sempre in bilico
tra realta e incubo, tra apparenza e verita in un susseguirsi di atmosfere oniriche e
allucinatorie pensate ad hoc. | momenti piu inquietanti sono quelli in cui appaiono
la prostituta di Boston e il fratello Ben: Eros e Thanatos. La prima appare sempre in
un‘atmosfera di luci rosa scuro, presentandosi con delle risate dall’eco diabolico da
strega, mentre il secondo piomba sul palco come un fantasma in uno sprazzo di luce
pallida e cruda.

Il “commesso viaggiatore” pud essere visto come un superuomo affamato di fama
in gioventu e come un inetto in vecchiaia. Diventa un oggetto da scartare perché
non ¢ piu utile alla logica capitalistica, in cui tanto aveva creduto, tentando anche di
trasmetterla ai suoi figli.

E incapace di mantenere la famiglia ma non accetta la sua nuova condizione e ricerca
spasmodicamente una boccata daria, un'uscita, rappresentata dai paesaggi sconfinati
che ammira mentre compie i rituali spostamenti in macchina, simboleggiata dalla
finestra di casa dalla quale ora non vede piu gli alberi che tanto amava, ma solo il triste
cemento.

La ricerca di un altrove salvifico & vana e quando se ne accorgerd l'unica via di
redenzione alla quale riuscira a pensare sard la morte.

Francesca Basso, Silvia Mocellin
Classe 5*B U, Liceo Leopardi-Majorana - Pordenone

Fama o felicita: una sottile fibra tra i sogni

Due corpi nudi si respingono e si attraggono, si amano e si odiano.

L'uomo che vince I'uomo o I'uomo che ama l'uomo.

Cosl & stato accolto lo spettatore che, nel pomeriggio di domenica 15 marzo 2015, si &
recato al Teatro Verdi di Pordenone per assistere allo spettacolo Morte di un commesso
viaggiatore. Inserito in una scenografia vivace, scarna e originale, Elio De Capitani ha
spinto a riflettere sull'incredibile molteplicitd dell’essere, ha chiesto a tutti cos’e la verita
e che valore assume nel secondo dopoguerra. Il sogno americano si e trasformato
nell'incubo della quotidianitd, distruggendo tutto cid che Willy - il protagonista della
tragedia di Arthur Miller - ha costruito: il lavoro, la famiglia, la vita.

La scenografia, blocchi ad incastro, rimanda fin da subito al topos del labirinto e
introduce lo spettatore nel clima degli anni ‘50 del Novecento, dove le vite complesse,
illuse e deluse, e le esistenze sono schiacciate tra I'amore familiare o la difesa degli
interessi personali.

Dal primo all’ultimo secondo di quelle tre ore, tutti abbiamo abitato la mente di Willy
attraverso la voce roboante e angosciante della donna; tutti abbiamo colto la realta
deludente, la sottile fibra che lega i sogni. Di fronte alla crisi di molte persone, Miller e
De Capitani ci hanno fatto riflettere se, per scrivere il proprio nome nel libro della storia,
per essere ricordato, inneggiato, adulato, sia pit importante I'affermazione personale,
oppure la felicita, perché nella pochezza della vita sta I'infinito della propria esistenza.
Spetta a noi ora. Possiamo scegliere se pronunciare il nostro Requiem in saecula
saeculorum, (oppure) essere come Linda, sorda e cieca, indifferente al grido di aiuto
del marito per poi dire: “Non mi viene da piangere. Non capisco. [...] Sto qui ancora ad
aspettarti”. Purtroppo non possiamo aspettare cio che & gia passato. Ci si pud incolpare
pero di non aver scelto prima, e in quel momento non potremo comungue dire come
Linda: “Abbiamo pagato tutti i debiti”.

Fabiano Caroli
Classe 5"B U, Liceo Leopardi-Majorana - Pordenone

Sogni di un commesso viaggiatore

Lo spettacolo Morte di un commesso viaggiatore, tratto dal testo scritto da Arthur
Miller e messo in scena dal 13 al 15 marzo sotto la regia di Elio de Capitani al Verdi di
Pordenone, & stato uno dei migliori spettacoli della stagione.

A cominciare dalla scenografia, che, attraverso un uso sapiente di porte a scomparsa,
scale, piani diversi e soprattutto giochi di luci, e riuscita a rendere magistralmente cio
che nel testo risulta piu difficile da comprendere grazie alle sole didascalie: I'atmosfera
di una casa che é attraversata non tanto da persone quanto da ricordi, aspettative e
timori.

Cio che rende cosi particolare la piece e infatti la compenetrazione di piu piani
temporali nella mente del protagonista e sulla scena: Willy Loman (lo stesso De
Capitani), tormentato da un lavoro che alla sua eta risulta estenuante, dopo una
vita passata a proiettare le sue aspettative sul figlio Biff (Angelo di Genio), ricorda il
passato come un momento idilliaco, ha continue visioni di quei giorni di gloria, che, col
procedere del tempo della narrazione (di fatto due sole giornate), precipitano in un
turbinio di occasioni perdute - testimone il fratello Ben, interpretato da Gabriele Calindri
- di tradimento e di umiliazione.

Morte di un commesso viaggiatore
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Magistrale la recitazione di Angelo Di Genio e di Marco Bonadei (Biff e Happy Loman),
che mettono in scena perfettamente il rapporto tra i due fratelli, tanto complici
nelle bravate quanto, ciascuno a suo modo, intimamente affranti di fronte al crollo
psicologico del padre. Ottima anche l'interpretazione di Willy da parte di De Capitani, e
notevole la capacita di Alice Redini di rendere in scena la frivolezza dell'amante di Willy,
caricando questo aspetto al punto da spingere a tratti lo spettatore a moti di sdegno
verso il personaggio e il suo ruolo nel dramma.

Sottotono, invece, a mio awviso, la recitazione di Cristina Crippa (Linda Loman, moglie
del protagonista), che utilizza un tono piuttosto monotono, risultando nel complesso
distaccata dal personaggio, scelta forse comprensibile alla luce delle teorie brechtiane
sullo straniamento dell'attore rispetto al personaggio, in ogni caso difficilmente
apprezzabile nel contesto creato da Miller.

Lo spettacolo risulta comunque accattivante, e, nonostante il finale appaia evidente
gia dal titolo, riesce a mantenere lo spettatore attento e concentrato per tre ore,
lasciandolo infine tanto coinvolto nel dramma familiare della vicenda, quanto attento
al ben pit grande dramma sociale del crollo del sogno americano, rendendo quindi
giustizia anche a quello che era l'intento piu profondo dell‘autore.

Francesco Avoledo
Classe 3B Cl, Liceo Leopardi-Majorana - Pordenone

La vita privata di una famiglia autentica, osservata dal buco della
serratura

(...) Nello spettacolo rappresentato al Teatro Verdi di Pordenone in data 15 marzo
2015, ha fatto la differenza la forza della scenografia, curata nei minimi dettagli, ma
soprattutto in grado di far sentire lo spettatore a casa, come se fosse sospeso al di
sopra di scene cosi vere e cosi sincere che quasi non si coglieva la differenza tra realta
e finzione; non da meno sono stati i giochi di luci impeccabili e le musiche azzeccate.
Tuttavia, oltre all'‘accuratezza della presentazione scenica - davvero impressionante - la
cosa che pil colpisce & l'interpretazione.

Soprattutto nei dialoghi tra Willy e Linda lascia sicuramente di stucco il realismo delle
situazioni: questa rappresentazione teatrale senza ombra di dubbio & stata in grado
di portare in scena una concretezza molto piu accurata e vera persino di un film;
I'impressione dello spettatore era quella di osservare la vita privata di una famiglia
dal buco della serratura. Una famiglia costituita da persone autentiche, per nulla
idealizzate, cariche dei pregi e dei difetti dell’essere umano, una famiglia animata da
dinamiche problematiche e scheletri nell’larmadio, una famiglia legata da sentimenti
contrastanti come amore, odio, rimorso, pentimento e rancore, solo per citarne alcuni.
Una famiglia di tutti i giorni, molto diversa da quella del Mulino Bianco, che ¢ stata in
grado di portare in scena quello che puo esserci all'interno delle mura delle nostre case,
senza vergogna, senza filtri, senza falsitd, una famiglia spogliata e messa nuda di fronte
alle problematiche moderne, come lo sforzo per arrivare a fine mese, le aspettative dei
genitori, la ribellione dei figli, il tradimento, il crollo emotivo. Oltre I'estrema modernita
dell'opera di Miller, la forza degli attori e della regia & stata quella di portare in scena
non uno spettacolo per 'uomo, ma dell'uomo.

Giulia Pernechele
Classe 3B Cl, Liceo Leopardi-Majorana - Pordenone

L'umanita sottomessa alla logica del profitto

(...) Quello del commesso viaggiatore ¢ il fallimento del sogno americano, di un sistema
in cui domina suprema l'economia, in cui 'umanita di ognuno & sottomessa alla logica
del profitto. Willy non € un uomo che ha il diritto di avere sogni da realizzare, ideali da
perseguire, battaglie da combattere per una vita migliore e per il successo; egli €, come
tutti gli altri, solo un meccanismo del sistema produttivo che, una volta vecchio e meno
efficiente, viene eliminato e sostituito come niente fosse. (...) E il dramma di un padre
che nasconde dietro I'amore per i figli e la volonta di vederli realizzati anche le ambizioni
personali e la smania di riscattare se stesso dai fallimenti della propria vita. Ma, credendo
troppo nelle potenzialitd dei propri figli e preparandoli a un futuro roseo di successi facil,
non fa altro che troncare la loro carriera e le loro possibilitd di successo. Da un lato perché
in questo modo il padre indirizza i propri figli dando per scontato che il significato di
felicita corrisponda al proprio ideale di successo e ricchezza, che anche questo rientra
negli stereotipi imposti dalla societd, e dall'altro perché, soprattutto Biff, non & in grado di
adattarsi alle dure condizioni lavorative e ai sacrifici che la vita richiede. Ma la verita & quella
che scaturisce dalle parole che Biff rivolge al padre durante il loro confronto finale: “lo non
sono Napoleone, ma neanche tu, Willy. Tu sei un povero venditore di piazza che ha sgobbato
tutta la sua vita per farsi buttare nella spazzatura come tutti gli altri! Non guadagno un
dollaro all’'ora!l Ma sai che vuol dire? Che non porterd pit trofei a casa, che hai finito di
aspettarli.” Padre e figlio hanno fallito, il primo correndo dietro ideali piccolo-borghesi di
successo e ricchezza, il secondo nel tentativo di ribellarsi a questi ultimi, cercando un genere
di felicita che il mondo moderno, perd, nemmeno contempla.

Caterina Rossi
Classe 3"B Cl, Liceo Leopardi-Majorana - Pordenone

La profondita del teatro moderno di Arthur Miller

Se qualcuno dovesse proporre ad un ragazzo d'oggi di passare un sabato sera a teatro per
fare da spettatore ad una rappresentazione teatrale probabilmente riceverebbe fischi a non
finire, perd non € il caso di Morte di un commesso viaggiatore. Sebbene la rappresentazione
sia iniziata ad un orario nel quale le funzioni cerebrali sono un po’ piu affievolite, I'opera
riesce a cogliere al cento per cento la concentrazione e 'attenzione dello spettatore fin dal
primo momento, tramite visioni alquanto sconcertanti come pud essere la scena iniziale
durante la quale tutti i personaggi vengono mostrati in un ambiente spettrale e ipnotico, o
il passaggio immediatamente successivo che mostra la lotta primordiale di due fratelli che
sicuramente ha svolto il suo ruolo di far parlare di sé e di rimanere impressa nelle menti.

Uno spettacolo che & veramente uno spettacolo: gli attori sono bravissimi (Willy Loman
interpretato in una maniera eccezionale riesce a strappare una lacrima agli spettatori),
anche se non tutti apprezzano il tono della moglie Linda. I dramma insegna che
circondandoci di cose materiali alla fine rimaniamo soli, secondo una visione cupa, che
critica la societda del consumismo del secondo dopoguerra in America, ma anche quella
attuale. Sebbene sia una rappresentazione abbastanza pretenziosa, non si pud non andare
a vederla anche perché negli ultimi tempi non & stata pit portata frequentemente nei teatri.

Andrea Anzanello
Classe 4”L, Liceo Scientifico M. Grigoletti - Pordenone
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Senza altra soluzione che la morte

La critica all'uomo e alla societd tipici del Novecento prendono origine da un contrasto tra
rappresentazione esteriore e realta effettiva degli avvenimenti. Morte di un commesso
viaggiatore di Arthur Miller si impone proprio in questo senso come espressione della
profonda contraddizione insita nel sogno americano, che dopo i ruggenti anni Venti
diventa speranza per milioni di americani, e inevitabile rovina per molti.

Infatti quest'ansia di realizzazione, di denaro, di ricerca di appagamento nel materiale
sono tutte realtd che vengono sofferte dagliintellettuali dell’epoca e rivelano un distacco
ormai insanabile tra quello che & il desiderio della moltitudine e il sentire degli artisti
e in generale degli uomini di cultura, che comprendono come la realtd sia ben diversa
dall'idea propinata. E allora proprio in questo senso Willy, il protagonista dell'opera,
sempre insoddisfatto, sempre alla ricerca di quell’equilibrio e quella stabilitd che non
il lavoro, non il denaro possono dargli; lo squilibrio nel suo io, tra realtd e visione trova
poi rispondenza nella vita del protagonista, nel suo anelito continuo ad un benessere
irraggiungibile, nella sua impossibilita di avere un rapporto sano con il figlio Biff, nel suo
amare la moglie senza poter resistere all'‘avere un‘amante. Da tutto cio si pud dedurre
una profonda comprensione dell’essere umano, rappresentato come un essere infelice
proprio perché incapace di sentirsi appagato. Questa € una riflessione che non pervade
solo gli intellettuali americani, ma anche tutta la scrittura Novecentesca europea, ad
esempio ne La coscienza di Zeno di Svevo, ma non solo.

Ma esiste una purificazione da tutto cio? Un modo nel quale I'uomo insoddisfatto possa
liberare completamente la sua ansia? In altre opere I'arte, I'amore ecc. possono fungere
da catarsi esistenziale, da liberazione dalla passione... Qui no. Non vi & liberazione
dall'incompletezza del vivere contemporaneo, del vivere capitalista se si vuole (inteso
in senso lato come tensione alla realtd materiale), se non I'ineluttabile incontro con la
Morte.

Riccardo Pascolo
Classe 4”L, Liceo Scientifico M. Grigoletti - Pordenone

Quanto costa una vita

Lo spettacolo che ho visto quel sabato sera & stato un pugno nello stomaco. Questa era la
prima volta che vedevo una vera rappresentazione teatrale e non avrei mai pensato dirimanere
cosi colpita. La versione di Morte di un commesso viaggiatore a cui ho avuto l'occasione di
assistere & stata davvero molto potente. Lo & stata nei temi trattati e nell’interpretazione.
L'impronta emotiva lasciata dai personaggi e sicuramente molto profonda: qualsiasi cosa
dica Willy, il protagonista, trasmette una malinconia apparentemente velata, ma in realtd
cosi intensa che per me e stato impossibile non riflettere. (...) Ed & proprio il rapporto
padre-figli un pensiero che ti torna sempre in mente, mentre stai assistendo alla vicenda. Le
domande che mi sono sorte riguardavano i figli. Perché Willy tiene cosi tanto a Biff e meno
a Happy? Forse perché Happy era l'adolescente meno promettente, e forse & per questo che
il ragazzo € estremamente disinteressato alla famiglia, sia a quella dorigine che ad una sua
futura: € un fidanzato infedele e un figlio menefreghista nei confronti del padre. E poi perché
Willy & convinto che Biff non sia un uomo realizzato, per fargli un dispetto? Probabilmente
perché il padre si rende conto di non essere stato una buona guida (¢ un marito infedele
e un papd assente) e forse sta mettendo in dubbio le sue stesse convinzioni. La visione di
suo figlio come un campione era probabilmente solo una menzogna per sentirsi un uomo

finalmente vincente, una falsita che diventava un appiglio per convincersi che era contento
della sua vita, anche se il lavoro lo deludeva ogni giorno di pit. L'immagine che aveva di Biff
era un fantasma che gli suggeriva che per diventare qualcuno servissero i soldi. Nel momento
in cui Biff riconduce il padre alla dura realtd e lo mette davanti alle sue responsabilita e al
suo castello di carte e di illusioni, per Willy e finita e sceglie il suicidio, rimandato da tempo
o evitato per sbaglio, per poter assicurare dei soldi alla famiglia e di conseguenza un futuro.
Mi hanno colpito due aspetti fondamentali: per prima cosa quanto un genitore possa
sbagliare con l'intento di offrire ai figli una vita appagante creando loro false aspettative.
In secondo luogo, I'antipatia che il personaggio mi ha suscitato con il suo ruolo di padre
sfuggente, traditore, che conclude la sua esistenza con I'ennesimo malinteso: scambiare la
sua vita per un benessere pecuniario della sua famiglia. La fine della vicenda ¢ l'equivoco
piu grande, quasi un enigma: come ha fatto Willy a pensare che i soldi zittiranno il bisogno
urlante di avere un padre?

Anita Raggiotto
Classe 4L, Liceo Scientifico M. Grigoletti - Pordenone

Il successo e la menzogna

Morte di un commesso viaggiatore di Arthur Miller & una pesante critica al sistema capitalista-
consumista, tipico del mondo occidentale contemporaneo, che é simboleggiato sul palco da
un frigorifero posto al centro della scena. Il suicidio di Willy Loman rappresenta in tutta la sua
tragicita la fine di chi non riesce a stare al passo con i tempi, di chi viene progressivamente
schiacciato da una societda che guarda solo avanti e mai indietro. Uno dei simboli pit forti
dell'insuccesso nel capitalismo ¢ il licenziamento, emblema del fallimento nel lavoro, segno
della propria inutilita nell'azienda di cui si faceva parte. Comprensibili quindi le emozioni che
Willy Loman ha provato quando il suo datore di lavoro lo ha scaricato licenziandolo. Willy
si trovava gid in gravi difficoltd economiche e psichiche. Il senso di inutilitd per il mondo,
provocato dal licenziamento, gli ha dato probabilmente quel “quid” in piu che lo porterd al
suicidio.

Ma di questo al sistema capitalistico non interessa, I'importante & il successo e le persone
che lo raggiungono, non chi cade in disgrazia. Eppure queste due categorie di persone hanno
qualcosa in comune, ossia il mentire, il dire il falso, anche se per due scopi diversi: i primi
mentono per ingannare, per poter raggiungere un successo ancora maggiore, i secondi invece
mentono per sé stessi e i propri cari, per nascondere la loro disgrazia, come Willy Loman
che si riduce a vivere in un proprio mondo di ricordi e di menzogne, in un crescendo di folle
disperazione. Pero queste menzogne sono sufficienti a far nutrire a Willy delle speranze e delle
illusioni che lo spingono a vivere ancora qualche giorno, qualche ora. Ma di fronte a una tale
sconfitta e miseria, Willy non ce la fa pit e compie quel tragico gesto, tanto discutibile quanto
comprensibile. Eppure al centro della scena c'e sempre Iui, il frigorifero, perché il capitalismo
non guarda in faccia alle persone, va sempre avanti e vuole sempre il successo e il meglio,
incurante di chi non ha successo e non € il meglio. E infatti Willy Loman non c¢'& piu.

Francesco De Martin
Classe 3"B Sc, ISIS Licei G.A. Pujati - Sacile
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Una societa che non contempla il fallimento

La vita di Willy, il protagonista di Morte di un commesso viaggiatore, ci offre la possibilita
di ragionare su un fenomeno che ha cambiato per sempre la societd americana e di
conseguenza tutta la societd occidentale. Il culto del guadagno e del successo ribalta
la scala dei valori morali; tutto € visto in funzione dell'affermazione personale, il rispetto
dei valori umani passa in secondo piano. Si passa quindi da una societa in cui le relazioni
tra appartenenti allo stesso ceto sociale erano caratterizzate da un rapporto paritario
e in cui non c'era modo di mutare tale stato, ad una societa che privilegia ed eleva a
modello il singolo che, anche a costo di prevaricare, abusare, approfittare degli altri,
raggiunge il successo economico. In questo meccanismo resta intrappolato Willy a cui
non riesce di realizzare il “sogno americano”. Seguendo la logica del sistema che mira al
massimo profitto, viene licenziato appena si rivela non pit funzionale e adeguatamente
produttivo e in questa situazione tutto gli cade addosso. Ma egli in questo fallimento
non comprende fino in fondo la brutalita del meccanismo consumistico e, continuando
a costruire un castello di menzogne per nascondere la propria sconfitta, trascina nella
disgrazia anche la propria famiglia. Anche nei rapporti familiari il raggiungimento
del successo viene proposto come fine primario nella vita e cosi, proiettando sui
figli le proprie frustrazioni, fa di loro dei disadattati. L'opera mette in evidenza le
contraddizioni della societd consumistica che da un lato crea indubbiamente benessere,
progresso scientifico e tecnologico mettendoli a disposizione di un mercato pit ampio
possibile; dall’altro crea una schiera di cittadini accumulatori di beni materiali, ben oltre
le necessita effettive, al solo scopo di dimostrare in tal modo il raggiungimento di un
livello sociale piu elevato. (...)

Federica Tombolan
Classe 3B Sc, ISIS Licei G.A. Pujati - Sacile

Vecchi e giovani, padri e figli

Nella rappresentazione di Morte di un commesso viaggiatore vengono affrontati
numerosi temi.

Secondo me, il pit importante & quello che tratta la vecchiaia, perché il commesso
viaggiatore viene licenziato perché vecchio e non piu in grado di viaggiare per lunghi
tratti perché si distraeva e distruggeva ogni volta la macchina. Alla fine si uccide per
il fatto di essere stato licenziato, perché non portava piu a casa i soldi e perché cosi la
sua famiglia avrebbe potuto riscuotere la sua assicurazione sulla vita.

Nel mondo attuale gli anziani vengono visti dalla societd come persone impotenti,
incapaci di lavorare, degne di pietd, i primi a essere scartati e licenziati e alcune volte
vengono perfino picchiati o uccisi. In altre epoche erano trattati, soprattutto dai
giovani, con rispetto e ammirazione e come persone in grado di insegnare, basandosi
sulla propria esperienza.

Questa differenza tra oggi e ieri sta nel fatto che il modo di crescere ed educare i
figli & cambiato perché oggi i figli vengono lasciati crescere da soli e gli si da solo
un’educazione parziale, specialmente basata sul bene materiale, mentre il resto & frutto
della tecnologia (televisione, computer ecc..). Se si ascolta per esempio “Il vecchio e il
bambino” dei Nomadi si pud ben capire cosa queste brevi frasi stanno a significare. In
questa canzone viene detto che “i vecchi subiscono le ingiurie degli anni e non sanno
distinguere il vero dai sogni, i vecchi non sanno nel loro pensiero distinguerne i sogni, il
falso dal vero”. Poi il vecchio prosegue col raccontare cosa c’era al posto delle industrie
quando era giovane, ma il bambino pensava che questi racconti fossero solo delle fiabe
e percio gli chiese di raccontarne altre perché gli piacevano.

Nel caso della rappresentazione il padre viene trattato apparentemente con rispetto
dai figli, anche se uno (Biff) ha scoperto il suo adulterio, dai suoi amici e dal suo capo.
Ma quando viene licenziato, viene trattato come un frigo messo in disparte per essere
rottamato, in quanto non funzionante. Anzi, in quella scena, dopo varie suppliche, il
capo alza la voce contro di lui e poi esce dalla stanza lasciandolo da solo.

Andrea Ruoso
Classe 3B Sc, ISIS Licei G.A. Pujati - Sacile
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ORFEO ED EURIDICE

Vivere (o forse non vivere)

Lo spettacolo teatrale visto il 22 aprile 2015 al Teatro Verdi di Pordenone mi ha sicuramente
regalato importanti spunti di riflessione. Orfeo ed Euridice € una rilettura moderna del
famoso mito e di esso conserva sentimenti positivi e negativi dei protagonisti ponendo
I'attenzione su un tema delicato e attuale come quello dell’eutanasia. Orfeo prova
un amore incondizionato e incommensurabile verso Euridice; allo stesso modo i due
protagonisti dell'opera vivono un’esistenza appagante e incredibilmente felice. E come
Euridice muore perché punta da un serpente, cosi la giovane donna (Giulia) & tolta alla
vita da un incidente stradale. E tolta alla vita, alla sua quotidianita, al suo essere felice,
ma non e morta. La sua discesa agli inferi € in realtd lo stallo di chi vive (o forse non
vive) in coma. E il suo compagno di sempre (Giacomo) vive (o forse non vive) sospeso
tra disperazione ed umiliazione domandandosi cosa sia giusto fare. E giusto rispettare la
vita, attendendo i tempi decisi dal destino (o da Dio, per chi e credente), o & pit degno
e amorevole porvi fine? Gli autori sono ben fermi nel loro punto di vista e I'eutanasia &
considerata non solo come LA SOLUZIONE alla sofferenza, ma l'atto finale e piu grande
di un amore immenso. Cio nonostante, lo spettatore non riceve una soluzione alle sue
domande, ma ¢ in grado di riflettere su entrambe le posizioni. Credo che, in realtd, non
ci possa essere una legge o una veritd in grado di accontentare tutti perché solo chivive
queste esperienze pud realmente capire cosa significhi sentirsi sospesi e impotenti. Se
ho ascoltato con sommaria indifferenza la storia che mi sembrava lontana di Eluana
Englaro e del suo papad, oggi vivo sulla mia pelle il dramma di un familiare gravemente
ammalato. E TUTTO E CAMBIATO! Un giorno, ti convinci che sia giusto accanirsi,
arrabbiarsi, tentare ogni cura anche la piu invasiva e un altro guardi quegli occhi che
non lo diranno mai ma ti chiedono “lasciami stare”. E dentro di te ribolle un vulcano di
sentimenti che non riesci e non vuoi placare e LA TUA NON E PIU VITA; LA SUA NON E
PIU VITA. Tutto & attesa, dolore che giorno dopo giorno non si attenua ma, anzi, diviene
piu lacerante. Non so, non credo che, se potessi, staccherei quella spina. O forse si, forse
a volte si. Di sicuro, posso affermare che I'attore che ha interpretato Giacomo & senza
dubbio riuscito a trasmettere, soprattutto a me, la disperazione e la tragicita dell'evento
in maniera assolutamente realistica. Come & vero che, quando ami profondamente, &
umanamente inconcepibile dire addio ad una persona anche se, dentro di te, si fa strada
la consapevolezza che gli faresti il dono piu grande.

Aurora Marino
Classe 1°C Lin, ISIS Licei G.A. Pujati-Sacile
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La prima volta a teatro e mi sono commosso

Devo dire che & la prima volta per me che vado a teatro. Non mi entusiasmava |'idea
ma, visto che il professore di italiano ci aveva invitato a partecipare, sono andato a
vedere lo spettacolo.

All'inizio mi pareva noioso, perché la scena era incominciata in modo lento, la musica
era monotona: tutto mi faceva pensare che avrei assistito alla solita “PARANOIA”.
Quando i due protagonisti hanno incominciato ad interagire tra loro in modo romantico
ma comungue molto reale, il mio interesse ha cominciato a crescere sempre di piu,
tanto da lasciarmi coinvolgere nella storia stessa.

Gli attori hanno interpretato molto bene la loro parte cosi bene da sembrare una vera
storia d'amore. L'amore che univa queste due persone, cosi forte da portare Orfeo a fare
una scelta tutt'altro che egoistica, mi ha rattristato perché mi sono immedesimato in
Orfeo e per un attimo ho pensato come ¢ difficile amare un‘altra persona senza ricevere
nulla in cambio o addirittura rischiando di perdere I'oggetto dell'amore.

Incredibile a dirsi, alla fine dello spettacolo avevo gli occhi lucidi.

Mai avrei pensato che uno spettacolo teatrale potesse suscitare in me tali sentimenti.
Ringrazio la scuola e il professore per avermi fatto conoscere questo nuovo modo di
sperimentare lo spettacolo.

Spero ci saranno altre iniziative simili.

Samuele Cattai
Classe 1°C Lin, ISIS Licei G.A. Pujati-Sacile

Un’opera commovente e drammatica

Il primo aspetto per il quale questa rappresentazione mi ha colpito e stato la quantita
di azioni e sentimenti emersi ed espressi semplicemente da due singoli attori che hanno
saputo gestirsi nelle azioni e nei dialoghi cosi bene da mostrare e rappresentare pensieri
e sentimenti colmi di significato, i quali pensieri e sentimenti rendono commovente e
drammatica l'opera oltre ogni mia aspettativa.

(...) Infine I"'ultimo aspetto che mi ha colpito & stata la capacita di rappresentare una
riflessione sul senso della vita cosi ricca da farmi ripensare a tutto cid che riguarda
I'affetto familiare. Ho capito quanto sia importante avere una famiglia che stia in salute,
che ti possa dimostrare un grande affetto, quanto sia fondamentale I'aiuto reciproco,
e anche quanto siano poco importanti le cose materiali di fronte al valore dell'amicizia
e dell'amore.

Lorenzo Dal Col
Classe 1°C Lin, ISIS Licei G.A. Pujati- Sacile

Uno spettacolo molto coinvolgente

Devo confessare che prima di arrivare a teatro, non mi aspettavo che lo spettacolo mi
coinvolgesse cosi tanto. Se devo essere sincera, ero convinta che mi sarei annoiata. Ho
dovuto ricredermi! Mi & piaciuto come il mito di Euridice ed Orfeo sia stato reinterpretato
in chiave moderna. Lo spettacolo é stato molto coinvolgente. Gli attori hanno saputo
catturare I'attenzione degli spettatori senza mai essere noiosi, pur trattando un tema

che "facile” non é: I'eutanasia o meglio il fine-vita. Noi spettatori siamo rimasti cosi
coinvolti che abbiamo riso e abbiamo anche versato qualche lacrima insieme agli attori.
La storia rappresentata racconta di un amore che va oltre la morte. Orfeo ed Euridice
sono due giovani sposi dei tempi moderni. Euridice, a causa di un incidente, finisce in
coma vegetativo. Orfeo le sta accanto e cerca di farle vivere una vita dignitosa.

Soffre molto per lo stato della moglie, la quale in passato aveva espresso la volonta di
non rimanere attaccata a delle macchine nel caso le fosse successo qualcosa.

Orfeo intenta una causa per liberare la moglie da una vita che non ha scelto. Dopo molti
anni e molte battaglie lo stato acconsente a lasciare che Orfeo stacchi la spina.

In questa scena ho rivisto il momento in cui il vero Orfeo, nel viaggio dall’Ade verso la
Terra, non sentendo pil la presenza di Euridice si volta a cercarla. Ho riflettuto sul fatto
che forse anche I'Orfeo del mito potrebbe essersi girato volontariamente perché si era
reso conto che ormai sua moglie non sarebbe piu stata la stessa. Nella storia moderna
Orfeo viene criticato e giudicato per aver staccato la spina, ma dentro di sé sa che ha
fatto la cosa giusta e che sua moglie & finalmente libera, non piu intrappolata fra la
vita e la morte. Alla fine, infatti, si vede Euridice che toglie il camice dell'ospedale,
indossa i suoi abiti e torna "“libera”. Lo spettacolo é stato commovente ed interessante,
un’esperienza che mi ha fatto riflettere e che rifarei volentieri.

Francesca Talo
Classe 1°C Lin, ISIS Licei G.A. Pujati-Sacile

Alcuni commenti a caldo dei ragazzi

Gia dai primi secondi ho capito che lo spettacolo mi sarebbe piaciuto e infatti mi e
venuto spontaneo rimanerne ammaliata; ma non solo, questo spettacolo per me ¢ stato
come quelle cose che quando ti succedono, non le puoi piu dimenticare. Il momento che
maggiormente mi ha toccata € stata la scena in cui Giacomo muoveva Giulia con i fili,
come se fosse stata una marionetta. Giulia € stata capacissima nel suo ruolo tanto che
ho pensato che era come se io fossi li, dentro quella storia, come se la mia anima si fosse
estraniata dal mio corpo e si fosse mescolata all‘amore di lui e il nulla di lei. Le parti che
ricordo piu nitidamente sono molte, ma solo poche mi hanno tormentata a lungo tenendo
occupata la mia mente. Ad esempio quando l'ospedale ha chiamato Giacomo nel cuore
della notte per dirgli che Giulia era morta e lui ha detto “Lei & morta e io non c'ero”.
Carlotta Foramitti

Questo spettacolo mi ha colpita molto perché la mia attenzione non si &€ concentrata
solamente sul tema dell’eutanasia ma piuttosto sulle sensazioni e sulle emozioni che gli
attori riuscivano a trasmetterci, facendoci capire esattamente come ci si possa sentire
in casi come questi...

Tamara Scussat

Lo spettacolo mi & piaciuto molto. Il regista ha saputo rappresentare un tema molto
discusso con sensibilitd e serietd senza renderlo macabro. L'attenzione per l'essenziale
scenografia e per i dettagli, ad esempio le posizioni a letto o le “scene” a rallentatore
oppure il momento in cui lei ballava sui piedi di lui ed era come se lui la sorreggesse
sono state molto intense. La parte di Caronte e stata molto simpatica ed e servita ad
intervallare un po’ la serieta del tema.

Paola Santin

Orfeo ed Euridice
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E stato uno dei migliori spettacoli che abbia maivisto. Ogniistante catturava I'attenzione
dello spettatore. Mi ha coinvolto molto, era come se partecipassi al dolore dei personaggi
alla loro gioia e ad ogni sentimento che provavano.

Jordie Kidimbu

Ho trovato lo spettacolo un complesso di emozioni e messaggi che sono correttamente
arrivati allo spettatore, travolgendolo all'interno di una vicenda tragicamente realistica
in una qualunque vita quotidiana. Sono rimasta particolarmente impressionata dalla
gestione del palco e dei personaggi da parte degli attori, i quali hanno condotto tutto
professionalmente.

Mostrando tutta la passione per il loro lavoro mi hanno commosso. La scena piu
toccante per me e stata poco dopo l'incidente, quando lei, avvicinandosi ad una luce,
tende le mani come se tentasse di raggiungerla, ma invano perché irrompono in scena i
paramedici che la costringono a rimanere in vita. Giulia diventa Euridice, prigioniera del
suo corpo, e Giacomo diviene Orfeo. Due innamorati con una vita intrecciata d'amore
e sofferenza.

Giulia Gismondi

Lo spettacolo mi & piaciuto molto. Nonostante io non sia a favore dell’eutanasia, lo
spettacolo € riuscito a rappresentare al meglio la situazione che molte persone sono
costrette a vivere. E stata una rappresentazione che mi ha toccata molto, che mi ha
fatta pensare e riflettere. Anche dopo lo spettacolo la mia opinione non € mutata, ma
ora non sono piu del tutto indifferente a questo tema e se mi dovessi trovare in una
situazione del genere, per me sarebbe molto difficile prendere una decisione.

Geema Francescutti

Ci & piaciuto lo spettacolo perché nonostante trattasse un tema cosi impegnativo come
quello dell'eutanasia, € stato rappresentato in modo semplice, ma & anche riuscito a far
emozionare la maggior parte degli spettatori. Il regista ha preso una netta posizione,
quella a favore dell’eutanasia, riuscendo perod a difendere la posizione dei medici.

Erica Favetta e Desirée Di Gregorio

Classi 2°D S/2"D U, Liceo Leopardi-Majorana Pordenone

Uno spettacolo lucido e trasparente

E se lei ritornasse? E se lei si svegliasse un giorno? E se un mattino aprisse gli occhi? Lasciarla
andare significa ucciderla? O ¢ lasciar andare la tua di speranza? Il gesto piu puro, 'amore
che si afferma nella perdita?

Sono proprio queste le domande che girano attorno allo spettacolo Orfeo ed Euridice.
Domande profonde a cui spesso non si pud dare una risposta. Ma prima di tutto vorrei
fare un salto indietro, un salto alla storia di questo spettacolo. La narrazione parte da
atmosfere strettamente quotidiane: due ragazzi (Giulia e Giacomo) si incontrano, parlano,
si confrontano, si amano, si sposano. In un lampo, sono costretti a dividersi a causa di un
incidente stradale, ma non si separano davvero: I'intervento dei medici strappa Giulia dalla
morte senza perd riuscire a riportarla a vivere per davvero. E proprio da questo momento che
i due diventano Orfeo ed Euridice. Il mito viene usato dal regista César Brie come pretesto
per raccontare la storia delle tante Eluana e dei tanti Beppino Englaro. Da tutto questo entra
in scena il mito di Orfeo e Euridice, raccontato non a fini narrativi ma unicamente simbolici e

spirituali per far capire I'importanza e la sacralita della vita e della morte stessa. La forza e la
poesia del mito si intrecciano perfettamente al racconto di questi due ragazzi. Lo spettacolo
inoltre interroga lo spettatore sulla forza e la grandezza del sentimento d'‘amore.

Amare significa anche lasciare andare. Amare significa anche rispettare le scelte del proprio
partner. Amare significa anche capire quando € giusto dare un punto alla situazione.
Ormai I'amore era spezzato. Per me e stato uno degli spettacoli piu belli di questi ultimi
anni. Lucido e trasparente. Profondo e incisivo. Il regista argentino ha avuto la capacita
di creare una riflessione spirituale che evita il problema dei dibattiti religiosi e si appella a
un senso della vita pit ampio. | due attori sono stati in grado di affrontare con bravura,
realismo e sensibilitd anche scene molto difficili rendendole profonde e molto commoventi.
Aggiungerei che Giulia e Giacomo sono stati in grado di indossare numerosi volti e identita.
Le immagini e la scenografia delicate e pittoriche, le musiche che ricordano la cetra di Orfeo
rendono il tutto completo e perfetto. La regia & sobria ma coraggiosa, capace di trovare
molte soluzioni simboliche per descrivere situazioni molto concrete.

Condivido pienamente la posizione netta espressa dallo spettacolo. Continuare a vivere
senza pero esserci veramente penso sia una struggente umiliazione. Si viene trattati come
dei burattini, manovrati e gestiti da chi pensa che quella sia vita, da chi si ostina a pensare
che quello sia ancora un essere umano nonostante il suo “lo” non ci sia piu. E stato uno
spettacolo breve ma che mi e rimasto impresso e, se ci penso tuttora, ho ancora la pelle
d'oca. Tornata a casa ho pensato tutto il tempo a cosa avrei fatto io, a come mi sarei
comportata, ma sono domande alle quali & impossibile dare una risposta concreta. Credo
vivamente che solo chi ha vissuto e vive in concreto questa situazione cosi straziante e
tragica possa tentare di dare una decisiva risposta.

Voglio concludere affermando che, nonostante la mia giovane eta e l'inesperienza in
questa tematica cosi complessa e delicata, la visione di questo spettacolo mi ha arricchito
interiormente portando il mio sguardo al di la della quotidianita. Al mattino svegliandomi il
mio primo pensiero e di guardarmi allo specchio pensando: “riuscird con il mio correttore a
nascondere questo brufolo?”. Da oggi, dopo aver toccato lievemente il tema dell’eutanasia,
quando mi guardero allo specchio, oltre a scegliere come coprire il mio brufolo, penserd
a quanti Orfeo ed Euridice stanno combattendo per le loro scelte e cosi tutte le cose
prenderanno il loro giusto posto e anche se il brufolo si vedra un po’ non sard poi cosi tragico.

Anna Zulianello
Classe 2"t U, Liceo Leopardi-Majorana - Pordenone

Senza fiato per piu di un’ora

La messa in scena di un mito non mi ha mai impressionato in questo modo. Ammetto
di non aver partecipato a molti spettacoli teatrali e che quindi la mia opinione tecnica
da principianti, eppure continuo a chiedermi come sia possibile non sentire il bisogno di
fiatare per piti di un’ora e anzi! Ritrovarsi con piti fiato di prima. E questa la sensazione che
Giacomo Ferrau e Giulia Viana sono stati capaci di trasmettere in modo sconvolgente
a buona parte degli spettatori. E pensare che di scenografia ce n'era ben poca, ed era
proprio questa il simbolo di cid che sarebbe stata la vera e propria vicenda, forse di
solitudine, di immenso dolore? In fondo il mito parla della perdita dell'amata Euridice da
parte di Orfeo, morte voluta dagli dei, ma cio nonostante Orfeo con le sue capacitd si
spinge persino verso I’Ade per riportarla via con sé. (...) E fin qua ci possiamo immaginare
un classico spettacolo. Il “BOOM” lo noti quando nel volantino vedi “Teatro Presente”,
poi guardi lo spettacolo e ti accorgi che € pari al nulla delle tue aspettative. In Orfeo ed
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Euridice, realizzato in collaborazione con la compagnia Eco di Fondo, il tema principale
é l'eutanasia, argomento fondamentale nella societa attuale. Direi che & decisamente
un colpo basso per chi non se I'aspetta. Infatti la vicenda inizia con Giulia e Giacomo
che si innamorano e da un giovane amore si trovano a creare insieme le basi di una
vita insieme, ma poi il destino interviene, come nel mito di Orfeo ed Euridice, ed in
questo caso un incidente divide Giulia da Giacomo. L'intervento dei medici salva la
donna dalla morte, ma non la riporta in vita. Posso dire che dopo questa parte dello
spettacolo l'attenzione & aumentata a dismisura e dai “Lasciatemi andare” dell'lamata
ho cominciato a dubitare se I'intervento dei dottori fosse veramente necessario. Giulia
respira, ma non e questo che rende un essere capace di vivere sul serio. (...)

La grandiosita degli unici due attoriin scena é stata nel rappresentare molti personaggi,
e nonostante fossero soli hanno dato I'idea: del corpo senza vita di Giulia, che perd
riusciva a comunicare col suo Orfeo; della disperazione di Giacomo e della presenza dei
medici, che, con i loro atteggiamenti nei confronti della paziente, trattata ad un certo
punto come un burattino, comunicano la vera posizione dello spettacolo. Insomma in
fondo eutanasia significa morte felice, e penso tutti vogliano avere una morte felice,
pure Giulia che aveva detto a Giacomo di non voler mai passare in quella situazione di
vuoto, e non deve essere impedita la possibilita di “lasciar che accada”. Grazie a questa
esperienza mi sono ritrovata nell’opinione che la vita sia un ciclo naturale e 'uomo stia
cercando sempre piu di esserne il dominatore, ma quanto e dolorosa questa azione
nei confronti di chi nel ciclo si trova bene e sente un equilibrio? Con questo volevo
appoggiare l'effettiva scelta di posizione dello spettacolo, incoraggiare il piu possibile
la gente a riflettere su questa situazione che va chiarita, e inoltre invogliare tutti quanti
alla visione di questo spettacolo in quanto € un lavorone con i fiocchi in cui credo che
molte persone ritroveranno se stesse.

Gea Xhakoni
Classe 2*E U, Liceo Leopardi-Majorana - Pordenone

Una delle piu belle cose viste a teatro

Lo spettacolo Orfeo ed Euridice & stata una delle cose piu belle che io abbia mai visto: mi
sono commossa, arrabbiata, indignata, impaurita. L'opera e stata capace di suscitare
un groviglio di emozioni, siccome affronta il tema dell’eutanasia e dell’accanimento
terapeutico raccontato attraverso il mito greco di Orfeo ed Euridice. Il dramma parla
di un tema duro, doloroso e assai delicato: io ritengo questo spettacolo una chiave di
riflessione sul senso di vivere, sulla moralita dell’individuo, sulla morte, ma gli attori
Giacomo e Giulia sono riusciti ad affrontarlo nel miglior modo possibile, con poesia,
con “leggerezza” e immensa intensita! Lo spettacolo era pieno di metafore, che lo
rendevano molto interessante, la tensione che c'era nella aria ti portava a stare incollato
alla scena per sapere come sarebbe finita quella tragica storia d‘amore, ti faceva
percepire tutte le emozioni provate dai due protagonisti. (...) La piu emozionante
parte dello spettacolo é stata quella dell'incontro fatale tra amore e morte che ha
portato Giacomo a dover scegliere se mantenere in vita Giulia; questa ardua scelta ha
trasformato Giacomo in un Orfeo tormentato dal dubbio, mentre osserva la sua amata
Giulia, Euridice, che progressivamente scende nel mondo degli Inferi. Lo spettacolo fa
vedere in modo molto evidente I'opinione del regista sull’'eutanasia: Orfeo nel voltarsi
verso la sua amata stacca la spina dell’apparato, lasciando cosi Euridice morire. lo
condivido l'opinione espressa dallo spettacolo perché credo nella liberta, ciascuno di

noi & padrone di se stesso, nessuna legge puo dirci come dobbiamo morire: finché non
ci si trova in questa delicata situazione nessuno pud dire o giudicare cosa possa essere
soffrire aspettando la morte.

Iryna Polovyk
Classe 2"E U, Liceo Leopardi-Majorana - Pordenone

E giusto vivere come burattini?

“I ' morti ci mettono molto pit tempo per discendere verso gli Inferi” esclama Caronte
allinizio dell'opera teatrale Orfeo ed Euridice. Gia dalle prime battute degli attori s'intuisce
il tema principale della serata: I'eutanasia. Il regista teatrale César Brie, riesce a creare un
parallelismo tra il mondo del mito e quello della realtd contemporanea. La vicenda narra la
storia d‘amore di due giovani, che, incontratisi da poco, hanno gia iniziato a costruire mattone
dopo mattone il loro futuro. Lo spettacolo alterna momenti ironici e grotteschi ad altri molto
tragici e drammatici, creando un‘atmosfera commovente e struggente, grazie soprattutto
alla convincente interpretazione dei giovani attori Giacomo Ferrau e Giulia Viana.

La ragazza, dopo essere venuta a conoscenza di una terribile disgrazia accaduta al suo migliore
amico, confida al marito che se lei finisse disgraziatamente in quelle condizioni, lui dovrebbe
prendersi la responsabilita di spegnere le macchine che la tenessero in vita.

La sera stessa la protagonista, dopo un tragico incidente, finisce in coma, ridotta ben
presto allo stato vegetativo. Durante il periodo di terapia il suo amato si assume 'incarico di
salvaguardarla e curarla e capisce subito che la donna che aveva amato si & tramutata in una
marionetta. Dopo circa cinque anni il marito, non vedendo alcun miglioramento nella moglie,
chiede ai medici di poter ricorrere all'eutanasia, spiegando che il diritto alla vita della donna
era diventato un “dovere” vivere e andava contro la sua volontd. Dovranno perd passare ben
17 anni perché egli riceva I'autorizzazione dal giudice a staccare la spina.

Per la profonda ed emozionante interpretazione di questi complessi personaggi e per aver
saputo portare sul palco una parte che presentava grandi difficoltd, gli attori si sono infine
guadagnati i caldissimi applausi del pubblico. Il regista € sicuramente riuscito a trasmettere il
suo pensiero sul tema dibattuto e controverso dell'eutanasia. Il pubblico, dopo aver assistito
a questa piéce teatrale intensa e a tratti anche divertente, avrd senz'altro modo di riflettere
su un argomento cosi delicato e doloroso. La vita dovrebbe poter essere vissuta con dignitg;
rimanere attaccati a delle macchine forse non lo é.

Paolo Dogliani, Giovanni Lutman
Classe 3°C, Liceo Scientifico M. Grigoletti-Pordenone

L'attualita del mito: lasciami andare!

Giacomo ¢é Orfeo. Giulia e Euridice. Ma loro, questo, ancora non lo sanno. Due ragazzi che si
incontrano, si conoscono, si amano e vivono assieme, ma a seguito di un incidente stradale lei
rimane immobilizzata in stato vegetativo su un letto d'ospedale.

“Lasciami andare!” supplica lei il compagno che si trova nelle sue stesse condizioni diimpotenza
a causa della legge dello Stato che non € in grado di risolvere una questione tanto delicata.
L'aspetto piU interessante della rappresentazione teatrale € la sua capacita di dare voce ad
entrambe le parti attraverso i molteplici personaggi che interpretano le opinioni del pubblico.

Orfeo ed Euridice

—
N
NO



—
o

Cosa dovrebbe fare un marito innamorato di sua moglie che la vede soffrire e perdere
progressivamente la sua umanita? E meglio continuare a sperare in un miracolo o porre fine
ad una vita insensata, alimentata solo da una spina? Su un tema discusso e attuale come
quello dell'eutanasia e dell'accanimento terapeutico, lo spettacolo, messo in scena il 21 e 22
aprile nello Spazio due del Teatro Giuseppe Verdi di Pordenone, prende una posizione molto
netta, quando definisce i sette anni di coma un'umiliazione per la malata: il corpo senz'anima
di Giulia ¢i appare come un burattino nelle mani dei dottori, i quali si ostinano a mantenerlain
vita e questo tormento dura 17 lunghissimi anni che vedono i capelli di Giacomo e Giulia farsi
bianchi, i volti segnarsi di rughe profonde e mentre i meno giovani fra il pubblico sentono 'eco
della vicenda di Eluana Englaro, Giacomo recupera questa esperienza universale con il mito di
Orfeo. Ce lo narra, a inizio spettacolo, dall'ottica ironica di un simpatico Caronte alla siciliana.
Il pubblico apprende che il famoso cantore greco, pur avendo impietosito Ade e Persefone con
il suo canto, non riesce a riportare tra i vivi la sua Euridice, perché non ha saputo resistere alla
tentazione di volgersi indietro a guardarla.

Una scenografia praticamente assente, un palcoscenico spoglio animato dalla sola presenza
di alcune luci, le quali riescono a circoscrivere lo spazio e far risaltare le emozioni dei due
eccellenti protagonisti. Il pubblico turbato e commosso si scioglie nel caldo applauso finale.

Klarissa Pali, Cristina Da Fré
Classe 3°C, Liceo Scientifico M. Grigoletti-Pordenone

Orfeo ed Euridice vanno in scena, e che scena!

Solo due ragazzi, un palco, qualche sedia e tanta voglia di coinvolgere il pubblico. Questo
é stato lo spettacolo Orfeo ed Euridice, che ha fatto pensare tutta la mia classe, me
compresa. Non era uno spettacolo come gli altri, magari un po’ noioso e ripetitivo; €
stata una rappresentazione, oltre che originale, anche molto significativa e interessante,
simpatica per certi versi e molto toccante per altri. Sono partita da casa con l'idea
di assistere a uno spettacolo lontano dai giorni nostri, che spiegava il mito e che
sinceramente piu di tanto non mi interessava, invece e stato sorprendente. Sono entrata
in questa sala, dove ero gid stata per un altro spettacolo quando ero alle elementari, ma
non ricordo per quale occasione: non molte sedie, tanti giovani, pochi adulti se non gli
insegnanti. Dopo una prima introduzione da parte di Giacomo Ferrau, che interpretava
Caronte, colui che nel mito accompagna Orfeo nel regno dei morti, sul palco & apparsa
anche Euridice, interpretata da Giulia Viana. Da i lo spettacolo ha preso rapidamente
una forma inaspettata, in cui il mito antico si intreccia con la storia d‘amore tra due
contemporanei e con il terribile incidente di lei, che la porta a restare in coma (questo
fatto, molto forte, ricorda la vicenda che ha fatto molto scalpore di Eluana Englaro, la
ragazza morta nel 2009, dopo diciassette lunghissimi anni di coma).

Gli attori bravissimi e I'idea brillante di congiungere il mito con questa storia che
pud sembrare fuori dal mondo, ma che purtroppo & vicina a noi piu di quanto non
immaginiamo, hanno ammutolito anche i piu irrequieti: veramente basta un incidente,
una piccola svista per stravolgere la vita di coppie o famiglie intere? Possiamo noi
decidere di una vita che non ci appartiene? Queste sono alcune domande che mi sono
sorte e a cui devo ancora dare una risposta.

Giulia Bottega
Classe 1"M, Liceo Scientifico M. Grigoletti- Pordenone

Vita e morte sul palco

Lo spettacolo Orfeo e Euridice, tenutosi al teatro “Verdi” di Pordenone, ha avuto un discreto
successo grazie alla sua originalitd e alla dignita con la quale ha trattato temi tanto delicati.
Il fulcro dellintero spettacolo € la semplicita: due attori, un palco semivuoto e costumi
sobri che creano subito un‘atmosfera particolare e intima che coinvolge lo spettatore fin
dall'inizio con la genuinitd della storia. L'introduzione contiene gid in sé I'epilogo: il dramma
si apre infatti con una chiacchierata con Caronte in modo che sia chiara la fine; tuttavia,
nel corso della rappresentazione, si cerca di far parlare i fatti, lasciando al pubblico
I'interpretazione, mediante un dettato mai retorico, ma sempre onesto. E ammirevole la
scelta ditradurre 'opera di Ovidio in chiave moderna, suscitando una riflessione sul limbo in
cui si trova Euridice, quello tra vita e morte, e di porre il quesito su cosa sia veramente vita
quando é stato tolto tutto quello che rende “persona” un essere umano, cioé la possibilita
di esprimersi e comunicare, trattando anche le ripercussioni sui cari, che si dividono tra chi
non vuole lasciarla andare e chi ritiene la sua situazione una vera e propria umiliazione.

La linearita dello spettacolo e la presenza di soli due interpreti rafforzano la sensazione di
solitudine dell'uomo di fronte alla morte, ed enfatizzano come chi ha toccato la morte
non pud mai essere riportato indietro davvero, come realizza lo stesso Orfeo in una delle
interpretazioni del mito dove Iui si volta per lasciare andare 'amata che ormai non puo piu
appartenergli. | temi non si fermano quindi all'eutanasia ma ad un senso piu ampio che
mette in questione la vita stessa e ciinvita a prendere questa parafrasi con il rispetto che si
deve a una trattazione cosi universale.

Giulia Franchi
Classe 1"M, Liceo Scientifico M. Grigoletti-Pordenone

Teatro come scuotimento di coscienze

(...) Quest'anno ho assistito a Orfeo ed Euridice, scritto da César Brie, e interpretato
da Giacomo Ferrau e Giulia Viana, due giovani e talentuosi attori capaci di cambiare
repentinamente personaggio, in una scenografia costituita da pochi elementi, quali
una sedia, della farina, un letto improvvisato, un lenzuolo bianco, dei camici e dei lacci
emostatici. Lo spettacolo trattava un tema molto delicato, I'eutanasia, ossia la morte
indolore accelerata con la sospensione delle cure, per interrompere la sofferenza degli
ammalati giudicati inguaribili, oggetto di grandi controversie in ambito morale, religioso,
politico, scientifico ed etico. Si richiama qui la vicenda di Eluana Englaro, la ragazza
rimasta in vita solo con l'ausilio delle macchine per 17 anni: infatti la supplica di Euridice
al compagno era proprio “lasciami andare!”. Le scene piu toccanti sono state nel finale,
quando si dicono cosa sarebbero potuti diventare, e cosa avrebbero potuto fare nella loro
vita, e quando si ricongiungono al centro del palco ed Euridice chiede ad Orfeo “Te la ricord;,
questa foto?” (l'esecuzione modernizzata del mito & incentrata sulle foto, dalla prima
scattata in Sicilia, a quella della famiglia riunita, fino a quella che non hanno mai scattato);
e soprattutto quando pongono, a se stessi e al pubblico muto, interrogativi quali “Lasciarla
andare significa ucciderla? O ¢ lasciar andare la tua di speranza? Lasciarla andare significa
ucciderla? O ¢ il canto di amore piu straziante?”

Veronica Della Zotta
Classe 1"M, Liceo Scientifico M. Grigoletti-Pordenone

Orfeo ed Euridice
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Non viva, non mortaq, intrappolata dentro il suo corpo

Martedi 21 aprile io e parte della mia classe siamo andati al Teatro Verdi di Pordenone
per assistere allo spettacolo teatrale intitolato Orfeo ed Euridice interpretato dagli attori
Giacomo Ferrau e Giulia Viana.

Questo spettacolo trattava un argomento molto delicato: l'eutanasia, la dolce morte.
La protagonista, dopo un incidente stradale, rimane per diciassette lunghi anni in stato
vegetativo, non viva, non morta. Si contrappongono due soluzioni: il marito vuole staccare
la spina e porre fine a questo inferno di stato vitale “provvisorio”, mentre altri trovano
I'eutanasia una morte ingiusta, innaturale, sacrilega. Infine prevale la prima: si ottiene di poter
lasciar morire in pace la donna, che si libera finalmente di una vita che non era piu esistenza
vera e propria, ma semplicemente un sonno perenne che andava a danneggiare tutte le
cellule del suo corpo, lentamente, ma in modo irreparabile. Forse la cosa migliore, la cosa piu
giusta per lei e per le persone che le vogliono bene. A volte la morte & meglio: tra queste due
realtd cosi diverse tra loro, bisogna cercare il bene della vittima.

Martina Busetto
Classe 1"M, Liceo Scientifico M. Grigoletti-Pordenone

Mito e dramma dell’eutanasia al Verdi

(...) La storia tra Orfeo ed Euridice € una storia drammatica; all'inizio questi due ragazzi si
amano ma poi un incidente stradale li divide. In molte scene gli interventi chirurgici cui la
donna viene sottoposta vengono interpretati come atti violenti e lei & rappresentata come un
burattino inanimato guidato da chi la considera ancora un essere umano. Sul palco c'erano
pochi oggetti e solamente due persone, e cio vuole rappresentare la solitudine dell'uomo in
una situazione di immenso dolore.

Ateatro si sono recate molte persone di ogni etd e cid ha promosso un dibattito, un‘occasione
per confrontarsi sui sentimenti provati durante la rappresentazione teatrale. Inoltre I'aspetto
piu interessante dello spettacolo e stata la riflessione spirituale che evita di affrontare il
problema sul piano strettamente religioso e invoca un senso della vita piu esteso.

Lisa Sole Gaiotto
Classe 1"M, Liceo Scientifico M. Grigoletti-Pordenone

Orfeo ed Euridice: un’interpretazione speciale

Appena varcata la soglia del teatro, I'impressione di partecipare al solito e banale
spettacolo proposto dalla scuola e stata subito smentita dall‘avvincente introduzione
di Giacomo Ferrau nei panni di Caronte. Mentre eravamo seduti a pochi centimetri
dall'‘attore che gesticolava animatamente e recitava in dialetto siciliano, I'atmosfera e
diventata subito allettante; quest’originale interpretazione ci ha trasportati all'interno
di uno dei pit famosi miti d’‘amore esistenti. Ci siamo calati nei panni dei protagonisti:
siamo stati felici e spensierati quando cominciava la storia d’amore tra Orfeo ed
Euridice, siamo stati affascinati dal legame della coppia, siamo rimasti scioccati per
I'incidente di lei, siamo rimasti interdetti dalle scelte compiute da medici e parenti.
Uno dei momenti pil toccanti € stata la decisione compiuta da Orfeo per la moglie,
ormai in stato vegetativo da piu di 17 anni, di lasciarla andare, una volta per tutte. Non

abbiamo mai staccato lo sguardo dal palco nemmeno per un secondo: ci siamo lasciati
coinvolgere e trasportare. L'impegno e la determinazione degli attori nell'interpretare i
due protagonisti principali si coglievano in ogni parola e in ogni gesto ed & stato anche
questo a farci apprezzare lo spettacolo: una boccata d'aria fresca per tutti noi giovani
spettatori.

Emma Michelutti
Classe 1"M, Liceo Scientifico M. Grigoletti - Pordenone

Sono viva, ma morta

Entro in sala, si spengono le luci e si parla di eutanasia.

Era una normalissima storia di una coppia, magari un po’ bizzarra, perd sapevano
amarsi. E poi un giorno in un battibaleno tutto si & capovolto; una vita a testa in giu.
Tutto appeso a un filo, tra vita e morte, speranza e dolore, tra un uomo e un vegetale.
E uno schifo che ti riduce a un corpo senz'‘anima. Magari fino al giorno prima eri la
persona che hai sempre voluto essere. Anni e anni di duro lavoro e poi basta un solo
secondo per schiantarti contro tutto e diventare il nulla. Sbam, come con uno schiaffo,
arriva li e ti butta a terra. Tutti preoccupati, tanto caos intorno a te e tu sei li a cercare di
capire quello che ti sta succedendo, ma non ce la fai perché & troppo tardi per pensarci
ancora. Perché quello schifo ti ha tolto anche il pensiero, la parola, I'essere che eri prima.
E quando ti trovi in quella situazione che fai? Aspetti. Ma cosa aspetti? La morte? In quel
momento hai solo bisogno della morte, in quanto |a trovi I'unica possibilitd per smettere
di soffrire e trovare la pace nel tuo corpo.

E un tema molto forte e duro che non ho mai visto affrontare da nessuno. Questo
spettacolo mi ha lasciata decisamente senza parole. Ha suscitato in me una curiosita
immensa perché dai, siamo sinceri, fa paura pensare alla morte. O forse fa pilu paura
pensare che io in realtd non posso decidere della mia vita, almeno nel nostro Paese.
Sono un po’ confusa perché non capisco cosa blocchi lo Stato nell’approvare l'eutanasia.
Certo, ho solo quindici anni e forse non ne capisco molto, perd questa e la mia vita, non
la loro.

Maria Purcel
Classe 1"M, Liceo Scientifico M. Grigoletti- Pordenone

A testa in giu: dalla vita alla morte

L'occhio di bue puntato sopra Giacomo, ormai da tempo Orfeo, illumina sbuffi di
polvere candida, finissima, che si alzano dalla sua testa, imbiancandone i capelli corvini
e invecchiandolo in pochi, rapidi gesti. Anni spesi tra lotte, corse in tribunale, rifiuti e
speranze, per esaudire il volere di Giulia, ormai da tempo Euridice.

Chi avesse scelto lo spettacolo diretto da César Brie, incantato dall'omonimo mito di
Ovidio, dev'essere rimasto deluso, o quanto meno spiazzato: la piéce infatti, della favola
latina ha mantenuto soltanto il nome dei personaggi, i quali nemmeno si rendono conto
di aver abbandonato i panni di giovani innamorati italiani per quelli della mitologia
classica. Il messaggio che essa probabilmente ha sempre voluto mandare, infine, viene
completamente capovolto: mentre l'originale racconta del tentativo di vincere la morte,
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brama di antichi e moderni, il remake contemporaneo parla di un Orfeo che lotta con
tutte le sue forze per lasciar morire la sua amata. Beninteso, non si tratta di umorismo
nero, bensi dell‘analisi di un tema estremamente serio e attuale, ovvero l'eutanasia.

| pilastri sui quali la critica mascherata dei due giovani attori poggia, sono principalmente tre.
La prima & la parola di Euridice, la “non morta”, esaltata attraverso il giuramento stretto
tra Giacomo e Giulia, sotto l'occhio vigile della Notte: chiunque e libero di decidere
della propria vita, in base alle sue opinioni, tuttavia raramente lo e di decidere della
propria morte, soprattutto se a complicare la situazione c'¢ anche I'incomunicabilita
del disabile. Giacomo ha promesso a Giulia che se mai fosse stato necessario, la fatidica
spina sarebbe stata staccata; nonostante tale patto, all'apparenza pit forte di qualsiasi
eventualitd, la legge si & eretta in “difesa della malata”, affermando che solo lei ha il
diritto di dire ‘si, voglio morire’. Peccato che la “malata” sia prigioniera in un limbo, dove
nulla entra e nulla esce dal corpo. Invocare una promessa come prova di volonta, alla
giustizia non basta. Come dicevano gli antichi, verba volant.

Il secondo tema sviluppato € il ruolo degli “addetti ai lavori”: il giudice si dimostra
sordo alle suppliche di Orfeo, freddo come la morte che Euridice, nel suo silenzio fatto
di funi invisibili e bavagli e bende, brama, rigido in quella toga nera tanto quanto le
legge dovrebbe essere. Il personaggio del fisioterapista pud aver provocato nel pubblico
indignazione, compassione per Euridice, addirittura rassegnazione; qualcuno pero
pud aver letto la realta cosi com’e, e cioé che la morte di una persona non influisce
assolutamente sulle vite degli estranei che incrociano la sua strada, i quali proseguono
il proprio cammino, grati per la magnanimitd che la Sorte ha riservato loro. Mors tua,
vita mea. Ultimo focus della piece, il ricordo: mentre gli anni trascorrono in pochi minuti
vorticanti, Giacomo/Orfeo porge alla sua perpetua morente Euridice abiti, gonne,
giacche piene di colorivividi, che contrastano con il suo pallore, doniin memoria di Natali,
compleanni e anniversari passati e mai vissuti veramente insieme. Soltanto quando la
spina viene staccata e Giulia/Euridice muore nel giro di un giorno, rintanato nel loro letto
e protetto da candide lenzuola, Orfeo ricorda attimi fotografati dalla sua mente, rimasti
a tenere vivo “il suon di lei”, mentre i sensi di colpa per non essere stato presente nel
momento del ritorno all’Ade dell'amata lo tormentano e lo dilaniano, Baccanti del nuovo
mito. L'enorme potere del ricordare e stato analizzato e studiato da innumerevoli poeti
nel corso dei secoli, ma Giacomo/Orfeo lo ha scoperto a spese proprie, in una manciata
di attimi; e sebbene la sua anima sia ormai ridotta a brandelli dal rimorso, il giuramento
stretto sotto I'occhio vigile della Notte non é stato infranto, le Erinni non lo puniranno
fino alla sua morte e oltre: Euridice, la sua Euridice, & salva. Per aspera ad astra.

Giacomo Angelo Quaia
Classe 4”B, Liceo Scientifico M. Grigoletti- Pordenone

Uno spettacolo forte

Il Teatro Verdi di Pordenone ha visto in scena la rappresentazione teatrale in chiave
moderna del mito di Orfeo ed Euridice. Sotto la regia di César Brie, i due attori Giacomo
Ferrau (Orfeo) e Giulia Viana (Euridice) hanno rievocato il mito di Orfeo ed Euridice per
sensibilizzare e far riflettere il pubblico su una questione oggi molto discussa: I'eutanasia.
(...) Tra scene suggestive e drammatiche interrotte da altre pervase di ironia, il tema
dell'eutanasia si fa sempre piu esplicito e la storia di questi due ragazzi spinge lo
spettatore a pensare: & giusto staccare tutto e lasciare andare una persona in stato
vegetativo? O € un omicidio? Lo spettacolo € stato molto bello. C'erano solo due attori,

ma questo non ha impedito di dar vita a molti personaggi, con gli interpreti in grado di
destreggiarsi magnificamente tra le varie personalita dei protagonisti. (...) La mancanza
di uno sfondo scenico e i pochi oggetti di scena sono le uniche pecche dello spettacolo,
che per il resto é stato grandioso e caldamente consigliabile.

E perd uno spettacolo forte, con scene molto toccanti e che restano impresse nella
mente a lungo, ben al di la del divertimento di una serata.

Il tema trattato riguarda un problema della societd odierna ed é bene discuterne.

Gli autori di questo spettacolo chiariscono fin da subito il loro pensiero riguardo
all'eutanasia e lo esprimono bene, attraverso scene che di sicuro fanno rimettere in
discussione i propri giudizi sull'argomento. Consigliato a tutti coloro che vanno a teatro
non solo per godersi uno spettacolo ma anche per chiedere a una rappresentazione
teatrale di aiutarli a riflettere e a scoprire anche l'altra faccia della medaglia.

Sara Boschin
Classe 3"F Linguistico, Liceo Scientifico M. Grigoletti-Pordenone

L'incarnazione delle storie di molti uomini e donne

Una storia di due amanti, la forza del passionale amore che i unisce e un’incessante ed
estenuante ricerca della vita nella morte. Questo € cid che in breve hanno proposto i due
attori Giacomo Ferrau e Giulia Viana nello spettacolo teatrale Orfeo ed Euridice, per la
regia di César Brie, in scena al Teatro Verdi di Pordenone.

Due attori che agli occhi dello spettatore sono andati oltre i panni del loro ruolo per
innalzarsi a un fine ancora pit arduo: divenire i veri protagonisti della storia che stavano
narrando. Come ci sono riusciti? Con grande sensibilita, freschezza e con qualche
divertente e vivace battuta, coinvolgendo il pubblico e creando un immediato ed efficace
ponte di comunicazione, fin dalle scene iniziali. (...) Essi non sono pero i protagonisti
dell'opera narrata da Virgilio ed Ovidio, bensi piuttosto l'incarnazione delle storie di
molti uomini e donne del nostro mondo reale. Nonostante si parli di versioni del mito,
quella classica e la sua moderna attualizzazione, completamente differenti tra loro,
entrambe mettono in luce il sentimento d'impotenza, smarrimento e paura dell’'essere
umano nei confronti della morte. Non ci rendiamo conto di quanto la forza della morte
superi quella della vita fino a quando non proviamo sulla nostra pelle la sensazione della
perdita. E quando la percepiamo, ci sentiamo inondati dal senso del vuoto e dalla paura
della fine. (...) L'essere umano si distingue per la forza della propria essenza e quando
questa & assente, egli diventa solo un corpo inerme, che ha il diritto di essere rispettato
e lasciato alla pace che si merita. “Lasciare” infatti € un verbo che intimorisce: e difficile
lasciare le persone che amiamo durante la vita terrena, e sicuramente lasciarle alla
morte, ovvero all'ignoto, € un gesto ancor piu faticoso e rischioso. Da qui viene sollevato
il tema dell’/Amore, un sentimento cosi potente che riesce a far pronunciare quel verbo,
“lasciare”. La prova d‘amore piu nobile e degna ¢ proprio la scelta da parte del giovane
di voler lasciar andare I'amata, mantenendo fede alla promessa fattale in precedenza
e pensando sempre a lei. L'amore toglie la vista per vedere se stessi, ma regala occhi
per vedere gli altri. La grandezza di questo nostro dono si dimostra la forza piu potente,
capace di sconfiggere anche cio che ci fa pit paura: la morte. Alla fine dello spettacolo
infatti l'amore del ragazzo riesce a vincere sulla morte, ottenendo dalla legge il permesso
di liberare la moglie da quell’esistenza straziante. Un lieto fine inconsueto, forse un
po’ amaro, quello della morte che prevale sulla vita, ma quello che si & descritto non
poteva definirsi vita, bensi un continuo volere umano di controllare tutto intorno a sé.

Orfeo ed Euridice
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Lo spettacolo puod essere apprezzato da tutti ed e fortemente consigliato poiché lascia
emozioni nel cuore e riflessioni nella testa: ironizza sull’‘assurdita del comportamento
umano, offre stimoli per interiorizzare le tematiche affrontate e giudicarle in modo
personale. Grazie alla bravura e all'espressivita degli artisti, regala attimi commoventi,
drammatici e tratti di brillante umorismo. E un viaggio alla scoperta del significato di
Amore e Morte, con la possibilita di svelarli nella piena libertd del nostro pensiero.

Chiara Turchet
Classe 3*F Linguistico, Liceo Scientifico M. Grigoletti-Pordenone

Orfeo ed Euridice e una giovane coppia moderna, vitale e frizzante

(...) Preannunciato da incubi rivelatori, un incidente paralizza Giulia, che sospesa tra la vita
e la morte percorrerd il lungo corridoio alla ricerca dell'agognata calma del buio. Nelle vesti
di Euridice e trattenuta nel limbo dall’‘accanimento terapeutico, dalla mancanza di leggi e
dalla pressione di una parte dell'opinione pubblica che con un amore ignorante le impedisce di
seguire il suo destino. Orfeo, cosciente della realtd, rappresenta l'amore piu profondo, intrinseco
nelle anime davvero innamorate e che non cede all’illusione e all‘ipocrisia provocata dal dolore;
un amore che, spinto dalla fiducia, con estremo sacrificio e pur portando un fardello tanto
pesante, combatte ogni giorno contro I'indifferenza dei medici, contro la negazione al diritto
alla dignitd che procura a Giulia un'eterna umiliazione e una morte patita due volte; un amore
che lotta nella speranza di adempire alla promessa di staccare la spina e voltarsi, una volta
giunti al termine del viaggio, per donare pace e libertd all‘anima di lei. Con un abile scambio
di ruoli e di costumi, i due attori cambiano vicendevolmente schieramento, diventando
nell'opposto schieramento i medici e i giudici che col passare degli anni non sembrano dispostia
cambiare opinione, insistendo nella loro incapacita di considerare I'eutanasia un atto benefico,
incuranti per oltre 17 anni delle opinioni di Orfeo secondo cui permettere di morire non significa
“ammazzare” e che il diritto alla vita non la rende un obbligo, ma consiste anche nel diritto a
perderla. Nonostante cio Giacomo ammette sia necessaria un‘operazione legale per restituire
Giulia al destino da lei scelto. Per questo segue tutte le procedure concesse dal giudice fino
alla procedura definita “eutanasia”, intesa come rifiuto dell'accanimento terapeutico e come
atto che mette fine alle illusioni e alle sofferenze dei parenti. E mentre Giulia vive ancora in
stato vegetativo, in un clima straziante e commovente, passano lenti i ricordi che sono I'ultimo
legame dell'anima al corpo, dalle foto scattate con Giacomo a quelle che non avrebbero piu
potuto fare. Ma spezza il dolore della scena Caronte che si schiera con Giacomo, criticando
I'accanimento terapeutico che trattiene un‘anima ad un corpo che ormai ha smesso di vivere.
Eppure ancora nuove critiche pesano sulle spalle di Giacomo, pronunciate da persone che si
proclamano portatrici del vero pensiero di Giulia e che la strumentalizzano, rendendola la loro
bandiera. Ma la verita di Giulia € un'altra: “Pietd, compassione, amore, sono stracci che mi
cucite addosso. Sono le vostre glorie, non le mie, lasciatemi sola... sola, nuda e degna”.

II' merito del regista e dei suoi attori & di aver cercato di rappresentare con sensibilita e
leggerezza una questione morale cosi controversa e di grande attualita.

Eugenio Roverato
Classe 4”P Linguistico, Liceo Scientifico M. Grigoletti-Pordenone
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AL MURO

| censurati

Tre cavalletti di ferro sul palcoscenico e un po’ d'immaginazione. Sono questi gli elementi
vincenti per raccontare la Grande Guerra.

Renato Avallone, Daniele Gaggianesi e Matteo Vitanza hanno portato sul palco con canti,
testimonianze e la forza della recitazione, cio che durante la guerra era censurato con la
violenza: la voce dei ribelli, dei disertori e degli ammutinati.

Gli attori hanno fatto la loro entrata in scena presentando tutta una serie di mestieri e
professioni in modo confuso, mettendo in luce il fatto che la guerra ha investito o meglio
travolto uomini di qualsiasi professione, mutando il loro mestiere in quello di soldati. Come
la figura dell'attore e dell'artista, che durante la guerra, non solo sono state denigrate, ma
anche derise, in quanto gli uomini che praticavano queste professioni non erano in grado
nemmeno di tenere in mano una zappa. Se la guerra € una maledizione spietata che ha
colpito tutti gli uomini, tuttavia alcuni se ne sono salvati e sono stati risparmiati dall‘atrocitd
del campo di battaglia; questi pochi eletti sono stati i potenti, ovvero proprio coloro che di
questa “inutile strage”, come venne definita da Benedetto XV, furono la causa. La denuncia
ai grandi Signori emerge da uno dei canti che i tre attori hanno interpretato sul palco e
proprio l'elemento del canto ha reso ancor pil interessante la rappresentazione, grazie
alle parole cariche di significato che facevano emergere i sentimenti realmente provati
dai soldati. Sul palcoscenico si € sentita la marcia dei combattenti sui campi di battaglia,
scandita dai pesanti passi degli attori, e questa ha contribuito a creare quell'atmosfera
tipica della guerra, carica di sentimenti contrastanti: la speranza della fine del conflitto e la
rassegnazione a combattere, il timore delle armi moderne e la lotta per la sopravvivenza.
Grande importanza e stata inoltre data al pubblico, sul quale, a metd dello spettacolo, €
stata accesa la luce dei riflettori rendendolo parte integrante dello spettacolo. In questo
modo il regista Massimiliano Speziani ha sottolineato quanto € importante conoscere cio
che durante la guerra non poteva essere detto. Cosi abbiamo ascoltato le lettere dei soldati
alle famiglie e visto rappresentate le inquisizioni e le fucilazioni praticate dai generali nei
confronti degli ammutinati e di coloro che si rifiutavano di combattere. Queste punizioni
venivano inflitte ai soldati per cattiva condotta, se tale pud essere considerata la rinuncia al
campo di battaglia. Il titolo dello spettacolo allude proprio a questi uomini che furono messi
“al muro”, disposti a tutto pur di non scendere nelle trincee e combattere.

Ludovica Belluz
Classe 57E, Liceo Scientifico M. Grigoletti - Pordenone

Un racconto di guerra dalla parte dell’'uomo

Contadino, bracciante, falegname, muratore, artigiano, calzolaio, fabbro. Ogni uomo,
identificato con il proprio lavoro, & chiamato a far parte dell’esercito. Ogni uomo segue, in
tempo di guerra, uno stesso incessante ritmo: passo, passo, cadenza. Sono tre gli attori sul
palco, mille e mille gli uomini che vogliono, e riescono a pieno, a rappresentare e ricordare. Ci
riescono attraverso un gioco di suoni e di movimenti, ricreando 'ambiente di guerra in modo
davvero interessante e coinvolgente. Tutto inizia con la rappresentazione dei lavoratori, che
sono chiamati a gran voce a far parte dell'esercito. Tra i soldati ¢'& chi proviene dal sud,
chi dal nord e chi dal centro, tutti si ritrovano uniti per andare a combattere al fronte,
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affrontando la cruda esperienza della guerra. Le condizioni in cui questi uomini si ritrovano
a vivere sono davvero difficili: patiscono il freddo e la fame, sono lontani dalle persone a loro
care, in un ambiente di paura e sofferenza, sofferenza sia psicologica che fisica. Quando
possono, nel poco tempo “libero” che riescono ad avere, scrivono delle lettere ai famigliari,
o alle persone amate. Sono perd molti gli uomini che finiscono per essere condannati alla
reclusione, per aver scritto delle lettere definite denigratorie. Gli attori, semplicemente con
la lettura di alcune di queste lettere, fanno comprendere al pubblico l'assoluta innocenza di
questi poveri soldati, privi di alcuna intenzione infamatoria verso I'esercito. Quindi non solo
gli uomini al fronte si trovano in condizioni di vita durissime, ma sono rigidamente controllati
e privati della loro liberta. E poi davvero interessante come sul palcoscenico viene ricreata
I'atmosfera di guerra, attraverso una serie di suoni: i passi e le voci degli attori, ovvero dei
soldati, il suono duro delle aste di legno e delle strutture in ferro e il suono fievole dello
stropicciamento dei fogli di carta, che crea 'ambiente verso la fine della rappresentazione,
verso la fine della guerra. Tre attori, con qualche tavola in legno e delle strutture in ferro per
sostenerle, riescono, nella loro semplicita, a riempire lo spazio del palcoscenico di emozioni,
riportandoci indietro nel tempo. E uno spettacolo che fa riflettere, rende perfettamente
I'idea della situazione in cui tutti si ritrovarono coinvolti al tempo. La guerra riesce ad essere
trasmessa al pubblico non come fatto storico, ma da un lato umano, come momento di
sofferenza per ogni uomo, qualunque fosse il suo lavoro, la sua capacitd, la sua provenienza
e la sua storia.

Marta Fornasier
Classe 5°G, Liceo Scientifico M. Grigoletti - Pordenone

Dovere e orrore in guerra

La sera del 27 novembre 2014 al Teatro Verdi di Pordenone € andato in scena lo spettacolo
teatrale Al muro, tratto dal libro Plotone di esecuzione, che vede come regista Massimiliano
Speziani, straordinario artista friulano. Lo spettacolo e stato tale nel vero senso della parola,
perché gli attori sono riusciti a ricreare la dura realtd della guerra con una scenografia
minima (zainetti militari usati per mostrare il vero abito di un soldato, assi di legno utilizzate
per immaginare letti, bare, muri di fucilazione e cavalletti che inquadrano una scena o
creano dei rumori) e a riprodurre cio che davvero & la guerra, un errore e un orrore.

Come dice Hemingway: “Mai pensare che la guerra, anche se giustificata, non sia un
crimine”. Lo hanno fatto capire bene gli attori Renato Avallone, Daniele Gaggianesi e
Matteo Vitanza, che con grande passione per la recitazione hanno mostrato agli spettatori
come un combattente sia continuamente sottoposto a tensioni, e cosi anche i propri cari.
La rappresentazione, durata circa 80 minuti, ha fatto costantemente riflettere su come la
situazione di conflitto reprima l'unicita di ogni persona per far emergere invece I'amore per
la patria o il senso del dovere. Inoltre ha coinvolto e segnato le persone presenti, che non
hanno distolto lo sguardo dal palco, grande segno di apprezzamento, sicuramente dovuto
anche ai dialoghi veloci. Una performance emozionante e avvincente che ha evidenziato le
sensazioni e i sentimenti individuali di un soldato e quelle della truppa, insomma tutto cid
che si prova in uno stato di tensione cui si & forzatamente sottoposti.

In conclusione trattasi di un‘opera che evidenzia temi esistenziali e patriottici, in maniera
sorprendentemente toccante.

Classe 5”B, Liceo Artistico ISA E. Galvani - Cordenons

Uomini come marionette tirate dai fili del destino

(...) Lo spettacolo colpisce immediatamente per la sua originalitd, per la ricchezza e la
varieta di immagini, suoni e situazioni create con l'ausilio di pochissimi oggetti di scena
(solo quattro cavalletti edili, qualche quaderno e qualche elemento di equipaggiamento
militare); nessuna scenografia né particolari costumi; nessuna musica ad accompagnare
le scene, soltanto la successione incalzante della marcia e dello spostamento dei cavalletti.
Anche i dialoghi erano costantemente a ritmo serrato, le tre voci degli attori diventavano
portatrici di centinaia, migliaia di voci: quelle dei soldati, intrecciate con una precisione
ineccepibile e concluse con pause significative, come in una composizione musicale.

Gli attori impersonavano via via giovani soldati, imboscati, disertori, ribelli, ammutinati,
disfattisti, giudici di guerra: persone alienate dalla vita che conducevano prima del
conflitto, dai loro mestieri, dai loro sogni..... Perché in guerra I'uomo perde valore e
identitd, diventa una marionetta manovrata dai fili del destino, o meglio, un corpo
costretto a battersi contro altri corpi, senza alcuna certezza di liberazione e di ritorno alla
propria casa, alla propria famiglia, alla propria normale vita quotidiana.

In mezzo a questa tragicitd, la speranza si colloca nei legami fioriti tra i soldati dello
stesso Paese, ma spesso anche fra i nemici: perché i “corpi in guerra” sanno riconoscersi,
riconoscere di essere nelle medesime situazioni di abbandono, di tragicita, di fatica; e
allora subentra istintivamente la solidarietd, la fratellanza, il senso di appartenenza alla
stessa specie umana. Importante € anche il bisogno dei soldati di scrivere le loro esperienze
e sensazioni, per comunicare coi propri cari; ma anche per se stessi, per ricordare: una
necessitd puramente umana che veniva condannata gravemente.

“Il corpo, la scrittura, lo scarto fra il ‘saper fare’ in tempo di pace e il ‘dover fare’ in tempo
di guerra: (...) questo, soprattutto ci ha fatti andare verso l'intelligenza fisica dell‘attore,
il suo corpo come depositario e strumento di memorie e azioni altrui”, scrive in proposito
la drammaturga Renata M. Molinari. Uno spettacolo, insomma, senza trama lineare
e costituito da un allestimento scarno: elementi che lasciano spazio all'intuizione e
all'immaginazione dello spettatore e che finiscono, paradossalmente, per restituirgli
la ricchezza del percepire quasi in prima persona la fatica del combattimento e delle
esercitazioni, la paura e l'orrore della morte, la crudelta dei tribunali militari, la nostalgia
di casa e della propria famiglia. Come se, in qualche modo, anche il corpo dello spettatore
diventasse custode di questa memoria bellica.

Numerosi gli studenti e le scuole ad aderire a questa iniziativa, volta a sensibilizzare, a non
dimenticare, e soprattutto a conoscere le sfumature di questo enorme conflitto non solo
dalle piatte e monotone righe dei libri di storia, ma da uno scenario teatrale, di impatto
visivo ed emozionale.

Classe 5"D, Liceo Artistico ISA E. Galvani - Cordenons

Migliaia di soldati in tre corpi, sulla scena della Grande Guerra

A un secolo di distanza si ode ancora l'eco delle voci dei combattenti soffocata dalla
Grande Guerra. Giovani uomini da tutta Italia furono arruolati nell'esercito: muratori,
braccianti, fabbri, attori, non aveva pilt importanza la professione e, come questa, la
provenienza, le capacitd, la propria storia. L'ordine, I'obbedienza e la prontezza erano
gli unici caratteri necessari al corpo dell'esercito, a poco a poco tutto cio che risultava
superfluo fu osteggiato, e successivamente punito. Privati di tutto, anche di scrivere
liberamente ai propri cari e di fornire quindi una testimonianza, ai soldati non rimaneva
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che il proprio corpo, nella sua accezione piu ancestrale: uno strumento volto a soddisfare
I'immediato bisogno di sopravvivenza; un complesso di nervi, ossa e muscoli al servizio
dell'esercito, una macchina progettata per scavare, correre, sparare.

Questa la proposta di Al muro, spettacolo teatrale tratto dal libro Plotone di esecuzione
di Enzo Forcella e rappresentato dagli attori del Teatro Club di Udine, con la regia di
Massimiliano Speziani.

Tre attori, migliaia di personaggi in tre corpi, che tagliano, scavano, marciano, zappano
e sparano; veri e propri oggetti di scena che si muovono su di un palco spoglio, con una
scenografia da costruire o per lo pit da immaginare, e quasi suggerita da gesti, suoni,
parole....

Uno spettacolo intenso ed emozionante, capace, nella sua essenzialitd, di proiettare lo
spettatore, fra immagini ed immaginazione, in uno dei pit grandi disastri della storia
moderna.

Classe 47A, Liceo Artistico ISA E. Galvani - Cordenons

La Grande Guerra senza censure

(...) La rappresentazione inizia richiamando con mimiche efficaci alcuni dei lavori
pit diffusi nel primo Novecento: ciabattini, contadini, scrivani, meccanici. Un mondo
professionale, affettivo, quotidiano, spazzato via dalla chiamata alle armi, distrutto da
regole dure e severe, imposte con la forza dell'incarcerazione e della fucilazione.

Un aspetto che ci ha colpito e stata la censura a lettere e cartoline che i soldati dal fronte
inviavano ai propri cari (un modo semplice per estraniarsi dalla guerra facendo partecipi
altri delle proprie angosce) e che proponevano una visione della guerra diversa dagli ideali
interventisti e militari. Spinti dal terrore, molti si automutilavano per evitare la trincea e
cosi cadevano nelle grinfie dei tribunali militari che comminavano carcere ed esecuzioni a
tappeto per scoraggiare ogni tentativo di evitare la morte, sicura nei campi di battaglia.
| temi chiave trattati dallo spettacolo mostrano proprio un lato della guerra poco
sviluppato nei libri di storia: la censura, le lettere disperate ai cari, gli ammutinamenti
di massa, le esecuzioni sommarie; gli ottanta minuti di spettacolo diventano cosi una
denuncia ed una riflessione su tutte le guerre.

In un atto unico tre giovani attori padroneggiano il palco (con la voce, una borraccia, due
diari, tre zaini, tre cavalletti e quattro assi di legno) senza musica: la sonorita & garantita
dai rumori prodotti dai passi e dagli oggetti usati in scena.

Le molte assenze (niente musica, niente scenografia, niente palco principale) riflettono
la scelta del regista, in contrapposizione all'attuale mondo dello spettacolo, di entrare a
diretto contatto con lo spettatore, non distratto da elementi estranei alla pura recitazione.
L'opera teatrale ci € molto piaciuta per le scelte minimalistiche del regista, che hanno
lasciato spazio all'immaginazione, alla riflessione, sfociate nel lunghissimo applauso
finale.

Evita Pedron e Dalida Toneguzzo
Classe 5°C, Liceo Artistico ISA E. Galvani - Cordenons

La tragedia di una generazione in scena

Al Muro & una drammaturgia che prende spunto dalla lettura appassionata di Plotone di
esecuzione di E. Forcella e A. Monticone, che attraverso numeri, documenti, sentenze narra la
tragedia di un’intera generazione di giovani costretti a modificare e a perdere la propria vita
in sacrificio alle esigenze di una guerra che, come forse tutte le guerre, non viene accettata
e capita, soltanto subita. Lo spettacolo non segue una trama narrativa: € un susseguirsi
frenetico di brevi interventi caratterizzati da rapide battute recitate con ritmo incalzante
e dall'alternarsi di monologhi interpretati con molta maestria dagli attori, che si muovono
sul palco esibendo un‘accentuata corporeitd capace di sottolineare con forza le parole. Il
regista vuole esprimere e mostrare la dura realta della vita in trincea, dove sofferenze, morti,
paure sono all'ordine del giorno e si riversano brutalmente sui soldati che, come se tutto cio
non bastasse, vengono processati dai loro stessi superiori e condannati alla fucilazione o al
carcere militare per punire forme estreme di protesta come la mutilazione e la diserzione
oppure piu semplicemente per aver comunicato alle loro famiglie le situazioni tragiche che
vivono al fronte. La scenografia e essenziale; con I'aiuto di pochi e comuni oggetti di scena
(come cavalletti per I'edilizia e tavole di legno) gli attori hanno saputo ricreare le situazioni
drammatiche della Grande Guerra catturando le nostre emozioni di spettatori.

Alessandra Brusadin, Genita Prenigi, Sara De Piero, Giorgia Zanon, Enrico Cester
Classe 5"A, Liceo Artistico ISA E. Galvani - Cordenons

La guerra straziante degli anonimi

Per la regia di Al Muro - Il corpo in guerra Massimiliano Speziani elabora una rappresentazione
molto critica della guerra, lontana dal patriottismo e vicina alla vita quotidiana dei soldati
sotto le armi. Lo spettacolo propone varie situazioni e fatti realmente accaduti che esaltano
gli aspetti meno conosciuti della guerra come i lavori abbandonati, le lettere ai cari, le
automutilazioni, le paure, le lacrime, le vite bruciate.

Gli attori-soldati si presentano sul palco urlando il loro nome, cognome, etd, provenienza,
professione: le variabili di una vita che la guerra non vuole nemmeno conoscere, tanto &
assetata di sangue. Monologhi e dialoghi sono recitati con foga, rabbia, passione e con una
gestualita molto forte per costringere quasi il pubblico ad immedesimarsi nelle vicende. Una
scenografia spoglia, composta da pochi essenziali elementi (qualche cavalletto edile, poche
tavole di legno) illuminati da luci monocromatiche immergono lo spettatore nel vuoto di
affetti e di umanita in cui la guerra getta tutti. La totale assenza di musiche é riempita
da battute brevi e urlate, dal rumore metallico dei cavalletti, dai battiti delle scarpe, dagli
inni patriottici o anarchici. Il regista garantisce la verita del suo spettacolo dichiarando le
fonti a cui attinge e puntando piu alla dimensione esistenziale che storica; emerge cosi la
precarieta della vita al fronte e la consapevolezza che solo pochi avrebbero potuto rientrare
a casa dalle proprie famiglie. L'opera, magistralmente interpretata da tre attori, € molto
suggestiva ed ha fatto assaporare al pubblico un diverso modo di vedere i conflitti: non piu
la guerra eroica dei soldati ma la guerra straziante degli anonimi.

Stefano Rigo, Vittorio Venerus, Nenad Tatarski, lvantsou, Anna Del Turco, Denis Abazi,
Laura Turchet
Classe 5"A, Liceo Artistico ISA E. Galvani - Cordenons
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Geniale filo conduttore tra attori e pubblico

(...) La scena si apre con i tre attori che, presentandosi, iniziano a recitare come se il pubblico
fosse parte dell'esercito, mostrando i dialoghi avvenuti nelle trincee, e creando cosi, in modo
geniale, un filo conduttore tra loro e gli spettatori, in modo che potessero sentirsi sempre
meno distanti dal tema trattato. Lo spettacolo prende spunto dai verbali dei processi della
Grande Guerra e dalle lettere presenti in essi. | tre attori si immedesimano in gran parte
dell'esercito, dai soldati semplici a quelli di grado piu elevato, fornendo un‘ampia gamma di
esempi delle situazioni vissute: processi, esecuzioni, incarcerazioni di disertori e asnmutinati. La
bravura dei tre attori € da riconoscere proprio nella capacita di rappresentare un numero
elevato di situazioni e di personaggi nella maniera pit semplice e comprensibile possibile, con
un numero limitato di oggetti scenici: tre assi di legno, una piccola impalcatura e tre zaini.
Questi venivano adoperati in modo da ricreare svariati oggetti della guerra non presenti in
scena. Altro elemento fondamentale per la riuscita della rappresentazione & stato lo scarno
utilizzo delle luci, le quali aumentavano d’intensita nei momenti ritenuti pit importanti, e
dei canti popolari, probabilmente cantati nelle trincee. Tornando ai personaggi, gli attori
interpretavano i soldati mostrando la loro identita e origine per far capire che partecipavano
alla guerra tutti i ceti sociali della popolazione. L'unica critica degna di considerazione pud
essere che tutti questi personaggi elencati, a lungo andare, risuttavano troppo ripetitivi. Per il
resto si puo dire che lo scopo dello spettacolo sia stato egregiamente raggiunto.

Alberto Borin, Stefano De Roia, Sara Lupo, Simone Masutti, Anna Scottd e Andrea Verardo
Classe 5B Sc, ISIS Licei G.A. Pujati - Sacile

Una rappresentazione realistica, per non dimenticare

Al Muro & una rappresentazione teatrale curata dal regista Massimiliano Speziani e
interpretata da tre attori di grande talento: Renato Avallone, Daniele Gaggianesi e Matteo
Vitanza. L'opera € ambientata nel corso della Grande Guerra e descrive i tanti personaggi e
i tanti eventi che hanno caratterizzato questa terribile epoca. Per realizzare lo spettacolo si
sono avvalsi di documenti originali risalenti al periodo preso in considerazione. Tali documenti
erano per lo piu verbali di processi, svolti in quell’arco di anni, all'interno dei quali erano state
inserite delle lettere di soldati destinate alle loro famiglie. L'intento & far partecipare il pubblico
alle situazioni e agli stati d‘animo piu profondi degli uomini che sono stati costretti a lasciare
i loro affetti per difendere la patria. Si spazia da sentimenti di sconforto e disperazione a
quelli di fratellanza e unione, anche verso i soldati di trincee nemiche, che vivevano nelle loro
stesse disumane condizioni. Gli attori sono riusciti a interpretare moltissime figure ricorrendo
a particolari rappresentazioni: dai semplici braccianti, ai poveri falegnami, agli umili maestri,
che costituivano la variegata popolazione italiana partecipante al conflitto. | protagonisti
si sono serviti di una poverissima, ma efficace, scenografia che loro stessi trasformavano in
continuazione nel corso dello spettacolo. Si puo ricordare il diverso e creativo utilizzo di assi di
legno per riprodurre dei rudimentali letti. Non ¢'& stato I'utilizzo di alcun gioco di luci o effetto
sonoro, proprio per sottolineare la semplicita e la povertd del contesto in cui avveniva il tutto.
Gli attori hanno utilizzato solo il loro corpo e le loro voci e, per arricchire la scena, hanno
inserito anche dei canti tipici che risuonavano spesso nelle trincee. Questa particolare tecnica
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Sezione iconografica

Liceo ITST S. Pertini - Pordenone

NOTA DI PRESENTAZIONE DEL DISEGNO CON | PASTELLI

Siamo un gruppo di allievi della classe 5C Geotecnico dell’Istituto tecnico statale “Sandro Pertini” di
Pordenone.

La partecipazione allo spettacolo “Al Muro” di Renata M. Molinari ci ha fatto riflettere sulla condizione
umana di tre soldati impegnati al fronte durante la Prima Guerra Mondiale. Cosi abbiamo deciso di
trasferire le nostre impressioni su carta e realizzare un disegno con i pastelli colorati che, come in un fermo
immagine, vuole ricordare non tanto la brutalita dell’evento, ma aprire uno squarcio sulla vita precedente
dei tre ragazzi. Si tratta di esistenze legate ad una quotidianita semplice (il mondo contadino, un momento
di svago) difficile da recuperare, ma che serve per sopportare meglio il fardello della guerra.

Pordenone, 26 febbraio 2015 Gli allievi:
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TRE VITE E UN DESTINO COMUNE
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si poneva la finalita di rendere in modo piu redlistico cio che effettivamente accadeva sul

. ) ) T ) o Disegno
campo di battaglia, dalle urla dei soldati ai comandi delle autorita. (...)

Liceo ITST S. Pertini - Pordenone

Classe: gruppo 5*Cg

Autori: 5°Cg

Coordinatrici: prof.sse P. Zanni, M. Bottos, L. Tajariol

Chiara Battistella, Erica Da Ros, Alessandra Cauz, Alice Faoro, Francesco Da Dalt, Sara Rubert
Classe 5B Sc, ISIS Licei G.A. Pujati - Sacile
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DOPPIO FRONTE

Oratorio per la Grande Guerra
dalle lettere dal fronte, dalle
memorie dei combattenti

(tra cui Gadda e Ungaretti)

di e con Lucilla Galeazzi e Moni Ovadia
e con

Massimo Marcer -tromba

Paolo Rocca-clarinetto

Albert Florian Mihai-fisarmonica
Luca Garlaschelli-contrabbasso

Teatro Comunale Giuseppe Verdi
Pordenone
29 gennaio 2015

PERCORSO “ORATORIO PER
LA GRANDE GUERRA"
SPETTACOLO ADOTTATO DA:

ISIS F. Flora - Pordenone

Classe 5"BTT

Coordinatrice: Prof.ssa M. Dorliguzzo
Liceo Artistico ISA E. Galvani
Cordenons

Classi: 27A, 2B, 27D, 4"B
Coordinatori: Prof. L. Gianni, M. Lentini,
Prof.sse M. Gobbi, F. Piovesan

ISIS Licei G.A. Pujati - Sacile
Classi: 4"A Es, 5*A Sc
Coordinatrici: Prof.sse M. Blam,

E. Bergamo

ISIS P. Sarpi

San Vito al Tagliamento

Classi: 5°"A-5"B AFM

Coordinatori: Prof. S. Costanzo,
Prof.ssa G. Sfreddo

ITS J.F. Kennedy - Pordenone
Classe 3B El

Coordinatrice: Prof.ssa F. Doretto
Liceo M. Grigoletti—Pordenone
Classi: 4"°E, 5°C, 5*F

Coordinatrici: Prof.sse C. Battiston,
R.Vendrame, A. Candido

DOPPIO FRONTE

Recensione video:

Doppio Fronte

Video realizzato dagli studenti della classe 3B Elettrotecnici dell'ITIS J.F. Kennedy
di Pordenone. Coordinamento prof.ssa Francesca Doretto
http://youtu.be/9TzgtSHtRal

Il ruolo delle donne nella prima guerra mondiale

Lo spettacolo Doppio Fronte parla della Prima Guerra Mondiale, ma non ci ha
semplicemente riproposto quello che si legge nei libri di storia. Si e trattato di una
rivisitazione della Prima Guerra Mondiale, ci ha fatto vedere e capire come la popolazione
friulana ha vissuto questo periodo. Per capire meglio I'opera di Moni Ovadia bisogna
capire l'ossimoro “doppio fronte”. “Doppio fronte” perché non solo gli uomini hanno
combattuto, ma anche le donne hanno giocato un ruolo importante durante la guerra:
alcune assistevano come infermiere i soldati feriti, quindi dovevano scalare le montagne
per raggiungerli sulle Alpi; tante dovevano provvedere alla famiglia, visto che i mariti
erano in guerra; tutte hanno sofferto nell'angosciosa e spesso vana attesa dei mariti (in
Italia a causa della Prima Guerra Mondiale ci furono circa 6 milioni di orfani).

Il ruolo delle donne nell'opera e stato fondamentale per capire i veri problemi che
aveva |'ltalia durante questo periodo. Testimonianze, memorie, lettere, canti contro la
guerra, lettere dal fronte e memorie illustri, come quelle di Gadda e Ungaretti, per uno
spettacolo commovente che vede in scena Moni Ovadia nel ruolo dell'aedo e Lucilla
Galeazzi, cantante e narratrice, accompagnati da musicisti e coro. (...)

Lo spettacolo e stato degno di nota anche per I'immediatezza del messaggio. La noia
e il disinteresse non erano presenti nel Teatro Giuseppe Verdi di Pordenone. | testi delle
canzoni dell'opera sono tratti dalle lettere dal fronte, dalle memorie dei combattenti,
dai diari di uomini e donne che vissero la guerra sulla propria pelle. Gia questa nozione
ci fa capire che I'opera & vera al 100% senza copiature da altre opere o film. E un‘opera
teatrale adatta agli studenti delle scuole superiori e di etd pit matura. Per comprendere
meglio lo spettacolo bisogna conoscere le vicende della Prima Guerra Mondiale e
soprattutto il ruolo che ha giocato I'ltalia. Indipendentemente dal plurilinguismo che
é presente in Doppio Fronte non & difficile comprendere cio che cantano o narrano gli
attori visto che & stata proiettata la traduzione dei testi. E stata standing ovation per
Moni Ovadia, Lucilla Galeazzi, per i FreeVoices e i musicisti alla fine dello spettacolo.

Ymer Dedej, Loredana Mocanu
Classe 5*A AFM, ISIS P. Sarpi - San Vito al Tagliamento
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Per noi giovani

(...) In questo spettacolo e stata trattata e raccontata la straziante situazione della
Prima Guerra Mondiale su piu fronti, non soffermandosi solo ai danni che la guerra reco
all'ltalia e al suo popolo, ma ampliando I'analisi per far capire a ogni spettatore quanto
era cruda quella realtd e cosa passarono milioni e milioni di uomini donne e bambini in
quegli anni.

Moni Ovadia ha presentato molteplici aspetti che avrebbero dovuto far capire a noi
giovani cosa realmente succedeva cent’anni fa, come le donne portavano avanti una
famiglia senza il marito al loro fianco e come quegli uomini combattevano per la patria.
La cosa che mi ha colpito di piu & che é riuscito a ricostruire il tutto grazie alle lettere
di combattenti divenuti poi scrittori famosi, come Giuseppe Ungaretti e Carlo Emilio
Gadda, e di moltissimi altri uomini obbligati a mentire nelle lettere alle proprie famiglie
sulla loro situazione e sulla guerra solo perché le loro parole non fossero cancellate dalla
censura, che interveniva su ogni informazione che si ritenesse pericolosa per il buon
andamento della guerra.

E c’e stata anche una cosa che mi ha fatto molto riflettere: quando gli Italiani
combatterono in trincea contro gli Austriaci furono obbligati ad attaccare il nemico
a causa di ideali contrastanti tra le due potenze, anche se dopo parecchio tempo gli
ideali cominciarono a cambiare e loro erano solo piccole pedine che venivano mosse a
caso in un gioco che ormai era difficile da controllare, un gioco che aveva portato via
la felicitd a tanti paesi, un gioco che aveva creato cattiveria nelle persone, un gioco
che andava bene solo a chi comandava, un gioco inutile e che portd al nostro presente
danni irreversibili e incancellabili. (...)

Arianna Santin
Classe 5*A AFM, [SIS P. Sarpi-San Vito al Tagliamento

Uno spettacolo intenso e carico di tensione

Il giorno 29 gennaio 2015 dalle ore 20.45 al Teatro Verdi di Pordenone si € tenuto
lo spettacolo teatrale Doppio Ffronte, una magnifica e al tempo stesso triste
rappresentazione di quella che e stata la vicenda della Prima Guerra Mondiale per i
nostri territori. La rappresentazione racconta sotto molteplici aspetti quello che avvenne
sia in battaglia che nelle case, in cui donne e bambini aspettavano i loro mariti e padri
o anche figli, obbligati a diventare soldati in nome di questa guerra iniziata con la
firma dell’ltalia al segreto patto di Londra. La guerra fu quindi imposta agli italiani che,
tra i sogni di espansione, sentivano risuonare i nomi di Salandra, Sonnino e Cadorna.
Nello spettacolo viene appunto raccontata l'assurdita di questo conflitto, attraverso
i canti patriottici, (quelli di Trilussa), le immagini dei soldati e i testi tratti dalle lettere
dal fronte, dalle memorie dei combattenti, dai diari di uomini e donne, che vissero la
guerra in casa aspettando con ansia i propri cari, soffrendo la fame in un paese sempre
piu impoverito. Molto bravi e coinvolgenti sono stati i ragazzi del coro “Free Voices” di
Capriva del Friuli che, accompagnati da una piccola orchestra composta da tromba,
clarinetto, fisarmonica e contrabbasso, sono stati capaci di rendere il racconto ancora
pil intenso rappresentando in modo vero il conflitto che si era costretti a subire in un
periodo cosi burrascoso. | testi originali sono stati letti e interpretati vocalmente dai
due splendidi attori, Lucilla Galeazzi e Moni Ovadia, che hanno dato allo spettacolo un
tono ancora piu intenso, significativo ed inoltre carico di tensione. Anche le luci soffuse

e l'atmosfera, creata dalla recitazione del coro, hanno contribuito a coinvolgere tutti
noi spettatori, rimasti impressionati dalla capacitd degli attori di raccontarci in poco
tempo, in modo molte semplice ed essenziale qualcosa di cosi terribile che ancora oggi
tocca profondamente il nostro territorio e anche alcuni dei nostri famigliari che hanno
vissuto realmente quello che a noi pud venir solo raccontato.

Sabrina Dominin
Classe 5*B AFM, ISIS P. Sarpi-San Vito al Tagliamento

La Grande Guerra ora con occhi diversi

(...) Lo spettacolo aveva come tema la Prima Guerra Mondiale, visto da due angolature
diverse: quello storico e I'altro civile, ecco perché ‘doppio fronte”.

Ovadia ha scelto di mettere in scena uno spettacolo diverso dalla solita rappresentazione.
Voleva che lo spettatore ragionasse e si soffermasse a pensare e si interrogasse. Il tutto e
stato possibile anche grazie al Coro “Free Voices” che, con le sue giovani voci, ha saputo
raccontare in modo efficace cio che il popolo non aveva avuto il coraggio di urlare.
Mentre Ovadia e Galeazzi si sono concentrati nel rappresentare singole voci come quelle
di generali, Re e ministri oppure semplici civili che raccontavano le loro frustrazioni in
diari o lettere.

Lo spettacolo & stato un susseguirsi di storie diverse che perd accadevano nello stesso
momento: mentre i generali erano impegnati a pensare a qual era la prossima mossa
che l'esercito dovesse fare, semplici civili scrivevano una lettera al proprio amato, che
non vedevano l'ora di riabbracciare, o raccontavano le lotte che il popolo friulano, quello
rimasto a casa, doveva sostenere ogni giorno per tenersi la casa o per comprare un po’
di pane.

Mi ha colpito molto il vedere questa storia con occhi diversi, gli stessi che hanno vissuto
in prima persona quelle assurditd, o sentire le canzoni che si cantavano nelle trincee
per passare il tempo quando non si combatteva, ma anche ascoltare le canzoni che
cercavano di allietare la situazione lontano dal fronte. Non nego che tornata a casa ho
riflettuto molto a quello che ho visto e sentito. E ancora oggi quelle storie mi vengono in
mente e mi fanno riflettere.

Marika Rorato
Classe 5*B AFM, ISIS P. Sarpi-San Vito al Tagliamento

Tra paradosso e ricordo: ‘Doppio Fronte’ della Grande Guerra

Tra le manifestazioni culturali che hanno avuto luogo a Pordenone, in occasione del
Centenario della Grande Guerra, si conta la serata del 29 gennaio, durante la quale Moni
Ovadia ha presentato lo spettacolo Doppio Fronte - Oratorio per la Grande Guerra, opera
singolare nelle sue forme e nell'ottica con cui ha analizzato gli eventi storici.

Protagonista sul palco del Verdi, affiancato in modo straordinario dalla narratrice e cantante
folk Lucilla Galeazzi, Moni Ovadia ha ripercorso le tappe della Prima Guerra Mondiale alla
luce dell'ambiguita e assurdita del conflitto, sottolineando I'enorme perdita in termini umani.
Uno scontro che non solo ha registrato esiti disastrosi sul fronte, dove si combatteva tra
compatrioti nelle durissime condizioni delle trincee, ma che ha avuto ripercussioni notevoli

Doppio Fronte
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anche sui civili. Emblematica, in questo senso, la figura delle donne, che giorno dopo giorno
cercavanodivincere 'angoscia, scambiandosi lettere con gli amati sui monti, o che pregavano
ogni notte per il ritorno di figli, fratelli e mariti, come testimoniano i canti della tradizione
popolare. Lontano dall'essere una classica rappresentazione teatrale, Doppio Fronte si pud
piuttosto definire un “teatro musicale”, costruito in particolare su fonti provenienti da archivi
personali che, attraverso le voci del coro “Free Voices”, accompagnati dagli strumentisti
Massimo Marcer (tromba), Paolo Rocca (clarinetto), Albert Florian Mihai (fisarmonica),
Luca Garlaschelli (contrabbasso), restituiscono il vissuto psichico e la percezione soggettiva
della gente che la guerra I'ha vissuta, senza pero volerla o sentirla propria.

Manaila Mihai
Classe 4*A Es, ISIS Licei G.A. Pujati - Sacile

Lo spettacolo della Grande Guerra

Nella serata del 29 gennaio 2015, al teatro Verdi di Pordenone, Moni Ovadia ha coinvolto
il suo pubblico in uno spettacolo dal titolo Doppio Fronte - Oratorio per la Grande Guerra.
Una rappresentazione a due voci, anzi a piu voci, con la partecipazione della cantante
Lucilla Galeazzi, degli strumentisti Massimo Marcer (tromba), Paolo Rocca (clarinetto),
Albert Florian Mihai (fisarmonica), Luca Garlaschelli (contrabbasso), del coro giovanile “Free
Voices"; tutti, sul palco, con una presenza scenica “potente”, in un susseguirsi di canti, letture,
racconti e dialoghi espressivi e coinvolgenti; una narrazione della Prima Guerra Mondiale,
condotta con una babele di lingue, dove I'italiano si mescolava al tedesco, all’inglese, al
siciliano.... tante voci, ma fuse in una soltanto, per raccontare lo struggimento nel pensare
agli affetti lasciati, ai cari perduti. Emozioni e sentimenti a cui Moni Ovadia ha voluto dar
voce. Narrazioni che in un contesto tragico, di morte, parlavano soprattutto d'amore:
quello per la stessa patria, nelle trincee, vissuto da giovani italiani che indossavano perd
divise diverse; quello di donne innamorate che a casa attendevano i loro uomini, impegnate
nell‘altro fronte, quello interno, a lottare contro stenti, soprusi e violenze, a difendere piccoli e
vecchi. Un racconto che é flusso di vita, coesistenza di speranze, morti, felicita e lacerazioni.
Emergono vissuti, spesso pudicamente confessati, che sono il filo conduttore dello spettacolo
e sanno raccontare anche a noi la guerra, quella “grande”, quella epica e vera, dei popoali,
delle genti, capace di suscitare emozioni e farci riflettere su cid che veramente & accaduto
cent’anni fa.

Giada Bosser
Classe 4"A Es, ISIS Licei G.A. Pujati - Sacile

La voce degli innocenti

Indubbiamente Moni Ovadia e Lucilla Galeazzi ci hanno regalato un‘opera di grande
spessore sotto molteplici punti di vista. In occasione della ricorrenza del centenario della
Grande Guerra hanno ideato uno spettacolo che potesse coinvolgere tutti, allo scopo
di tenere vivo il ricordo di cid che il conflitto comportd in termini di vite umane. E infatti
proprio questo il tema su cui € incentrato lo spettacolo, che si pud quasi definire un diario
dettagliato delle vittime, dove trovano ampio rilievo le memorie dei combattenti (tra
cui Gadda ed Ungaretti). Pud sembrare surreale, ma in realtd il potere della scrittura

ha tenuto in vita molto piu delle cure delle medicine. L'esigenza di poter comunicare &
stata salvifica per coloro che pit delle menomazioni fisiche avvertivano quelle insanabili
dell'anima.

Emergono cosi in modo corale e preponderante le voci di quanti hanno vissuto la guerra
sulla propria pelle, tanto in trincea quanto aspettando a casa, spesso invano, il ritorno
di familiari e parenti. Questo fu principalmente il ruolo delle donne, che sono infatti
protagoniste essenziali di un conflitto straziante che si € protratto a lungo; ed e grazie
a loro se si sono conservati frammenti delle corrispondenze “tra la casa ed il fronte”.
Donne forti che hanno svolto un ruolo attivo nel conflitto, seppure nelle retrovie, mogli e
fidanzate fedeli che hanno saputo piangere in silenzio seppur lacerate dal dolore. Donne
finalmente emancipate e padrone del proprio destino (Movimento delle Suffragette).
Anche il titolo stesso dello spettacolo risulta fondamentale per la piena comprensione
del messaggio che si vuole trasmettere. Vi sono svariati modi di interpretarlo, ma in ogni
caso esso contrappone nettamente due elementi posti agli antipodi. Abbiamo infatti
nemici ed alleati, vittime e carnefici, uomini e donne (questi sono ovviamente soltanto
alcuni degli esempi possibili).

Nel complesso uno spettacolo certamente efficace non solo per merito dell'aedo Moni
Ovadia e della cantante e narratrice Lucilla Galeazzi, ma grazie al prezioso intervento
del coro di ragazzi del gruppo “Free Voices”. L'utilizzo di svariate lingue e |'impiego di
video hanno sicuramente arricchito e migliorato lo spettacolo, rendendolo al contempo
espressivo, vario e realistico.

Lisa Coletto
Classe 5F, Liceo Scientifico M. Grigoletti - Pordenone

Il dolore non ha patria

“E la domanda e: perché li hanno mandati in quelle trincee. Perché? Perché? Perché?”,
esordisce Lucilla Galeazzi, con un grido di dolore che proseguira per tutto lo spettacolo.
Questo prende vita tra testimonianze, lettere, citazioni, audio, poesie, video, canzoni
e musiche. La voce della narratrice € congiunta a quella di Moni Ovadia, e insieme
procedono in un intreccio di suoni, note e parole, accompagnati dal coro di ragazzi
di “Free Voices"” e da quattro musicisti: Massimo Marcer alla tromba, Paolo Rocca al
Clarinetto, Albert Florian Mihai alla fisarmonica e Luca Garlaschelli al contrabbasso.
Le testimonianze si rincorrono 'una dopo l'altra, tra canzoni popolari, audio interviste
e commoventi lettere d'amore. Tutto al fine di mostrare la guerra per quello che
realmente ¢, ridicolizzando il patriottismo utilitaristico diffuso durante la Prima Guerra
Mondiale. Come scriveva Giuseppe Ungaretti “é il mio cuore il paese pit straziato”: la
guerra annulla I'essenza dell’'uomo, lo uccide fisicamente e psicologicamente; “la guerra
non libera mai I'uomo dalla guerra. La guerra é e rimarra l'atto pil bestiale dell'uomo”.
(...)

Tra le testimonianze dei soldati in trincea, lette dai due meravigliosi attori, un
dato risuona cupo nelle menti del pubblico: tutte le trincee europee eguagliano la
circonferenza terrestre, tanto impegno per qualcosa di tanto terribile. L'orchestra
propone suoni che paiono schernire 'uomo della sua stupiditd, incupiti da nenie funebri.
“lo ho paura di diventare pazzo, - mi disse. - lo divento pazzo. Un giorno o ['altro, io mi
uccido. Bisogna uccidersi.” (Emilio Lussu, Un anno sull‘altipiano). La guerra danneggia
l'uomo nel suo fisico e nella sua sanitd mentale, provoca mutilazioni e smarrimenti
psichici, i cui effetti tormentarono i soldati prima nelle trincee e poi nella societd del
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dopoguerra. “Nemmeno il mio cane mi riconosceva pit”, testimonia un soldato mutilato.
Spesso venivano indossate delle maschere per nascondere gli orrori della guerra, mentre
per le mutilazioni della psiche non vi erano soluzioni: la guerra € una macelleria. (...)

Il lutto divenne da privato a pubblico: tutta I'Europa si vesti di nero, perché la guerra
colpi sia i soldati al fronte, sia le donne e le famiglie rimaste a casa. A poco servirono
i discorsi antimilitaristi delle suffragette, il loro appello di pace rimase inascoltato. La
guerra venne contrapposta pesantemente alla vita quotidiana: 'acciaio di un aratro
vale piu dell‘accigio di una baionetta, il primo da la vita, il secondo da la morte; gl
utensili da lavoro sono utili, le armi sono criminali. (...)

Lo spettacolo si conclude con una nenia intonata dal coro, senza parole, non vi sono
lingue, non vi sono differenze: la guerra colpisce tutti, la morte & uguale per ciascuno,
il dolore non ha patria.

Chiara Buzzi
Classe 5°C, Liceo Scientifico M. Grigoletti - Pordenone

Il canto della guerra

Si spengono le luci, cala il silenzio.

Lo spettacolo inizia con una serie di numeri e dati, un elenco sterminato di caduti...

Le voci degli attori risuonano come macigni nel teatro, che diventa esso stesso
spettatore silenzioso. Il palco si trasforma in un campo di battaglia e di memoria.
“Padri impietriti e madri ripiegate su sé stesse; dove sono quei pazzi ufficiali? Dove sono
le loro pazze bugie?!” Questa, I'altra faccia della medaglia della Grande Guerra.

Da un lato i libri di storia ci parlano di sogni di espansione e irredentismo che spinsero
I'talia, ma non solo, ad entrare in una guerra irrinunciabile. Dall‘altro lato, dietro il
dramma di una guerra di logoramento, si alzano le grida disperate di donne e soldati
che reclamavano solo la pace. Grida che vengono rievocate dall‘attore e scrittore
Moni Ovadia, nel ruolo dell'aedo, e da una delle voci piu belle della musica tradizionale
italiana, Lucilla Galeazzi, con la collaborazione della Stage orchestra e del coro giovanile
“Free Voices” diretto da Manuela Manussi. (...) Una guerra totale che i due attori sono
riusciti a interpretare con sorprendente partecipazione ponendosi non soltanto, ma
specialmente, dalla parte dei ceti popolari e di chi la guerra I'ha vissuta in primo piano,
per raccontare un conflitto vissuto su un doppio fronte. (...) Uno spettacolo, insomma,
che si profila come monito per la storia contemporanea, diventata ormai quasi sorda
davanti ai conflitti mondiali.

Giovanna Biondo, Marco Comani
Classe 5*C, Liceo Scientifico M. Grigoletti - Pordenone

Un canto per le montagne del Friuli

(...) Le trincee della Prima Guerra Mondiale prendono forma sulla scena attraverso
coreografie, lettere, immagini, poesie, musiche, il tutto per rievocare la paura, I'ansia, lo
strazio e la rabbia delle migliaia di soldati ammassati nelle trincee e dell'intero popolo
d'Italia, dilaniato dalle perdite e dalla miseria. Tra i testi recitati anche memorie illustri
fra cui quelle di Carlo Emilio Gadda che, partito volontario per la guerra, ne denuncio in

seguito l'orrore, e di Giuseppe Ungaretti, che scrisse durante la guerra, in un taccuino,
le poesie che poi pubblicherd nella raccolta Il porto sepolto, poesie che meglio di ogni
altro testo denunciano la tragedia della Guerra. Anche Ungaretti, come Gadda, era
stato favorevole allintervento e, come loro, molti altri giovani che purtroppo non
trovarono nulla di cio che si attendevano, battaglie eroiche e ideali per cui battersi
coraggiosamente, ma solo morte, fame, disperazione.

Nello spettacolo non abbiamo visto solo la rappresentazione del fronte vero e proprio,
delle trincee, ma anche il fronte interno, quel mondo fatto soprattutto di donne,
coraggiose, indomabili, che si opposero alla guerra con fermezza; donne che, grazie
alla guerra, divennero coscienti dei loro diritti (tra i testi recitati anche un manifesto
antimilitarista delle suffragette).

Non conoscevamo l'eclettico Moni Ovadia: di lui ci hanno colpito il carisma, la vivacita
d’animo, la passione nel racconto, la sua versatilitd. La capacita di immedesimarsi nelle
vicende raccontate, mettendoci passione oltre che ad abilitd, ci & parso il suo maggior
pregio: non essere coinvolti & stato impossibile. (...)

Lo spettacolo ci & piaciuto perché raccontava di eventi lontani nel tempo, ma vicini a noi
nello spazio: la guerra si &€ combattuta proprio nella nostra regione, sui nostri confini; si
parlava di Gorizia, di Caporetto, anche attraverso canzoni: Gorizia tu sia maledetta. Ma
il repertorio musicale e stato molto vario: si & cantato anche I'inno sovietico originale e
una canzone in yiddish sugli ebrei che morirono nella Grande Guerra come patrioti. (...)
Il coro ha percorso accanto a Lucilla e Moni la lunga strada su per le montagne friulane,
a fianco degli uomini e donne di cui si sono narrate le storie.

Malgrado la tragica vicenda rappresentata, Moni Ovadia & riuscito a dare spazio
a qualche momento di leggerezza... Basti pensare al finale in cui rivolgendosi al
pubblico dice: “che Dio vi benedica tutti, soprattutto chi non crede, perché e vero che
Dio sopporta i credenti, ma preferisce di gran lunga gli atei”.

Classe 47E, Liceo Scientifico M. Grigoletti - Pordenone

Uno spettacolo per ricordare

(..) E stato molto apprezzato il fatto che lo spettacolo non comprendesse solo
parti recitate, ma anche cantate: in alcuni casi i testi delle canzoni erano in lingua
straniera, ma grazie alla traduzione proiettata sullo sfondo e stato comunque possibile
apprezzarne il significato. Il coro era estremamente preparato: & piaciuto il fatto che
abbia interpretato le canzoni non solo con la voce ma anche con il corpo.

Ha affascinato la splendida voce di Lucilla Galeazzi, perché quando canta sembra lo
faccia con tanta naturalezza e semplicita: in realtd c'e stato un grande studio e un
grande impegno per arrivare a questo livello.

Moni Ovadia e un attore di grande qualitd, conosciuto a livello internazionale. Si e
rivelato un‘artista con un‘ottima cultura, ma anche molto aperto con il pubblico. Ha un
modo tutto suo di cantare e di interpretare le parti recitate: e non si vergogna di dire
quello che pensa.

Nonostante lo spettacolo sia stato allestito con particolare cura e secondo un progetto
molto preciso, il pubblico non ha avvertito I'imposizione di un messaggio, bensi
I'impegno a ricordare, a non dimenticare.

llaria Pontani, Boriana Repetto
Classe 2”B, Liceo Artistico ISA E. Galvani-Cordenons
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E allora la guerra che cos’e?

Cento anni fa una minoranza avventuriera e fanatica ha prevalso su una maggioranza
pacifica, provocando una guerra che ha visto morire milioni di persone. E questo il messaggio
che Moni Ovadia ha voluto trasmettere nel suo spettacolo, attraverso la lettura di fonti e la
visione di foto e filmati d’epoca: per cercare di ricordare, per impegnarsi a non dimenticare.
Il tema della memoria, infatti, & uno dei fili conduttori della sua produzione artistica. Oggi,
in ltalia, noi ragazzi non conosciamo il peso della guerra, riusciamo solo a percepirne la
gravita. Cento anni fa, pero, i nostri coetanei ne furono travolti, probabilmente senza
capirne il significato. Fu un conflitto che coinvolse milioni di persone. | giovani, strappati alle
loro famiglie, videro sparire d’'un tratto i loro sogni: in cambio ricevettero solo sofferenze
e atrocita. Si videro consegnare un fucile, quando l'unica arma che avrebbero dovuto
conoscere, d quell’etd, era 'amore. Un sentimento forte che sopravvive, nonostante tutto,
nelle lettere dal fronte.

| giovani lasciarono tutto per andare a combattere senza sapere se mai, un giorno, sarebbero
tornati. Straziati da una vita di dolore e di sporcizia, nelle trincee, nelle citta distrutte che
diventavano pian piano normalitd. Guardavano lo strazio che il mondo stava affrontando,
ma gli occhi non provavano dolore perché il dolore piu grande ce I'avevano nel cuore. Le
donne a casa cominciarono a rivendicare i propri diritti per gridare al mondo che la guerra
non aveva alcun senso e che rivolevano a casa, sani e salvi, i loro figli, i loro mariti. Lottavano
anche per veder riconosciuti il proprio ruolo nella societa e il diritto al lavoro: con la partenza
degli uomini avevano dimostrato di essere in grado di sostenere da sole I'economia del
Paese. Straziate dal dolore, quando ricevevano la notizia della perdita di un loro caro, esse
ebbero la forza di continuare a sperare nella pace e in un futuro migliore, dimostrandosi piu
forti della guerra, pit forti della morte.

Elena Dal Ben, Alberto Spagnoli, Jasmine Zamuner, Chiara Zingaro
Classe 2B, Liceo Artistico ISA E. Galvani- Cordenons

Alla ricerca di un senso profondo dell’esistenza

(...) "Doppio fronte” e l'espressione chiave su cui si basa l'intero spettacolo e pone e
impone una profonda meditazione che & sempre attuale: non dovrebbero esistere fronti
di guerra ma orizzonti di pace. La novitd dello spettacolo si definisce nella lacerante
esperienza di quella che fu la Prima Guerra Mondiale. L'enorme sofferenza del conflitto
emerge immediatamente dalle parole brevi, essenziali, ma vibranti di chi la guerra I'ha
vissuta in prima persona e I’'ha scritta con il compito di conservare memoria. Ecco, si
recitano piano e forte i versi di San Martino del Carso del soldato Giuseppe Ungaretti.
“Ma nel cuore nessuna croce manca. E il mio cuore il paese piu straziato”.

Ci riconosciamo in quella lirica che poggia tutta sull’analogia tra il paese di San Martino
del Carso, sconvolto dalle artiglierie, e il cuore straziato del poeta stesso. Il cuore del
poeta ¢ il cuore di una persona che soffre e che conserva il ricordo di tutte le croci dei
compagni caduti.

Occorre riflettere assieme agli attori, assieme ai poeti, assieme al coro su questo
spettacolo che si caratterizza come documento, come testimonianza dell'umanita
intera. Anche la scenografia ha funzione narrante ed é focalizzata sulla proiezione
d'immagini scioccanti che propongono l‘antitesi degli uomini che, al fronte, sono
consapevoli di quanto il confine tra la vita e la morte sia fragile poiché un istante prima
ti ritrovi a piangere la morte dei tuoi compagni e I‘attimo dopo diventi uno di loro.

A nostro parere, |'interpretazione di Lucilla Galeazzi ha trasmesso maggiori emozioni,
con la sua voce accompagnata dalla chitarra da lei stessa suonata.

Moni Ovadia scherzosamente, alla fine del tutto, ha voluto dare la propria benedizione
a tutti gli spettatori offrendo cosi un suo tocco personale allo spettacolo.

Doppio Fronte é stato rivelatorio, perché non e stata la solita messinscena sulla guerra,
ma ci ha fatto comprendere le vere conseguenze provate sulla pelle di chi ha vissuto
questa terribile esperienza.

L'applauso prolungato, del tutto meritato da parte del pubblico, ha fatto capire che
la rappresentazione ha riaffermato la sua funzione di scavo alla ricerca di un senso
profondo dell’'esistenza.

Classe 2A, Liceo Artistico ISA E. Galvani- Cordenons

Una profonda riflessione sui sacrifici dei nostri bisnonni

Siamo seduti in biblioteca, ognuno di noi ha in tasca un cellulare di ultimo modello
e dieci euro della paghetta. Apparteniamo ad una nazione di cui siamo stranieri e
sfoggiamo il nostro falso patriottismo agli scioperi e alle manifestazioni: ora ce ne
rendiamo conto. Forse l'intento dello spettacolo Doppio Fronte era proprio questo: far
riflettere soprattutto noi giovani, che abbiamo dimenticato la fatica e i sacrifici dei
nostri bisnonni. La vita in trinceaq, la sofferenza, i dolori del dopoguerra e la condizione
femminile sono i principali temi emersi, di cui sono stati evidenziati aspetti poco
noti o addirittura a noi sconosciuti. Doppio fronte si apre con un prologo: Lucilla
Galeazzi, cantante e attrice umbra, introduce I'argomento prima che si apra il sipario.
Presto mostrera al pubblico il secondo protagonista, noto attore ebreo, Moni Ovadia,
accompagnato dal giovane e talentuoso coro “Free Voices”. (...) Lo stile & vario, si
alternano momenti drammatici a momenti goliardici ed ironici, accentuati e stimolati
dalla scenografia: immagini e filmati significativi, proiettati sulle quinte e sullo sfondo,
rendono possibile agli spettatori calarsi nell'atmosfera del tempo. Lo spettacolo ha
valore realistico, poiché vuole documentare fatti ed esperienze realmente accadute ed
emblematiche, e stimola nello spettatore una profonda riflessione personale. (...)

Ci ha colpito il fatto che i ragazzi del coro siano vestiti allo stesso modo, forse per
richiamare l'idea della divisa dei soldati. In scena sono presenti musicisti per sostenere
il coro in canzoni spesso dialettali. L'epilogo mette in evidenza il significato stesso dello
spettacolo.

Riguardo agli attori tutti noi abbiamo preferito Ovadia perché, a nostro parere, ha
una recitazione molto naturale, adatta all'intento dello spettacolo, al contrario della
Galeazzi che appare piu impostata seppure capace. Ci ha colpito la gestualita del
coro, molto discreta e misurata, e la delicatezza con cui questi ragazzi si muovono sul
palco. Riteniamo in conclusione che sia uno spettacolo suggestivo e particolare che ha
catturato la nostra attenzione fin da subito, facendoci riflettere sulla tragica condizione
dei soldati al fronte e rendendoci consapevoli del ruolo fondamentale che essi hanno
avuto per il nostro Paese.

Cristian Milani, Emma Buciol, Federica Presot, Valentina Poracin
Classe 27D, Liceo Artistico ISA E. Galvani- Cordenons
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Fratelli contro fratelli

Doppio Fronte & uno spettacolo teatrale che tratta della Prima Guerra Mondiale e narra
le vicende dei soldati che hanno combattuto nelle nostre zone del Friuli e del Veneto.
L'ltalia in quel periodo si impoveriva sempre di piu. Le donne erano sole perché gli
uomini erano andati al fronte: anche loro, tuttavia, si possono considerare protagoniste
attive di questa guerra perché in solitudine dovevano provvedere alla sopravivenza della
famiglia e lottare contro la poverta.

Doppio Fronte & un titolo significativo perché ci fa capire che fu una guerra terribile in
quanto i friulani e i veneti furono arruolati prima, nel 1914, nell’esercito austriaco (perché
qui c’era il Lombardo-Veneto e noi eravamo sotto la dominazione austriaca), per poi
ritrovarsi nel 1915 in trincea contro gli italiani loro fratelli. (...)

Si tratta di uno spettacolo molto interessante nel quale l'autore Moni Ovadia e il
narratore principale, accompagnato da Lucilla Galeazzi, le cui canzoni appaiono per lo
piu grida di dolore.

Lo spettacolo ha, secondo me, lo scopo di farci capire come in ogni guerra non ci
sia mai un vincitore, ma ogni conflitto semini sempre sofferenza e, in questo caso, la
sofferenza piu grande sia stata quella di mettere a combattere fratelli conto fratelli.

Vittoria Lis
Classe 27D, Liceo Artistico ISA E.Galvani-Cordenons

Un unico grido di dolore

Lo spettacolo Doppio Fronte racconta alcuni avvenimenti della prima guerra mondiale,
combattuta dall'esercito italiano nelle trincee scavate sui monti del Trentino e del
Friuli, e vissuta tutti i giorni da un paese, I'ltalia, vessato dalla miseria e dal dolore,
dove le donne dovettero sopportare il peso dell‘assenza dei propri uomini, che le portd
a condurre, sole e spesso affrante, una quotidiana battaglia di sopravvivenza per
mantenere e tenere a galla le proprie famiglie.

In scena Moni Ovadia, nel ruolo dell'aedo, e Lucilla Galeazzi, cantante e narratrice,
accompagnati da musicisti e coro. Nell'insieme, un coro di voci diverse unito in un unico
grido di dolore, che ha interpretato i canti patriottici spesso intonati, per darsi coraggio
e speranza, dai soldati durante le battaglie.

| testi sono stati tratti dalle lettere dal fronte, dalle memorie dei combattenti (tra le
quali spiccano quelle degli scrittori Gadda e Ungaretti), dai diari di uomini e donne
che vissero la guerra come un terribile evento quotidiano che attraversava le loro case.
Persone semplici come i veneti e i friulani, questi ultimi arruolati nel 1914 dall'esercito
austriaco e mandati a combattere (spesso a morire) sul fronte orientale.

Al pubblico é arrivato forte il messaggio di dolore e mostruositd, attraverso le parole
profonde e toccanti degli interpreti e le testimonianze presentate, che tutte le guerre
portano con sé. Uno spettacolo commovente e dal retrogusto amaro che ha lasciato
gli spettatori senza fiato ed ha fornito loro lo spunto per una seria riflessione su quanto
quel passato sia ancora una presenza ingombrante nel nostro presente.

Classe 4”B, Liceo Artistico ISA E. Galvani-Cordenons

Lo spettacolo della Grande guerra

Nella serata del 29 gennaio 2015, al teatro Verdi di Pordenone, Moni Ovadia ha coinvolto
il suo pubblico in uno spettacolo dal titolo Doppio Fronte - Oratorio per la Grande Guerra.
Una rappresentazione a due voci, anzi a piu voci, con la partecipazione della cantante
Lucilla Galeazzi, degli strumentisti Massimo Marcer (tromba), Paolo Rocca (Clarinetto),
Albert Florian Mihai (fisarmonica), Luca Garlaschelli (contrabbasso), del coro giovanile
“Free Voices”; tutti, sul palco, con una presenza scenica “potente”, in un susseguirsi di
canti, letture, racconti e dialoghi espressivi e coinvolgenti; una narrazione della Prima
guerra mondiale, condotta con una babele di lingue, dove l'italiano si mescolava al
tedesco, all'inglese, al siciliano....tante voci, ma fuse in una soltanto, per raccontare lo
struggimento nel pensare agli affetti lasciati, ai cari perduti. Emozioni e sentimenti a
cui Moni Ovadia ha voluto dar voce. Narrazioni che in un contesto tragico, di morte,
parlavano soprattutto d'amore: quello per la stessa patria, nelle trincee, vissuto da
giovani italiani che indossavano perod divise diverse; quello di donne innamorate che a
casa attendevano i loro uomini, impegnate nell‘altro fronte, quello interno, a lottare
contro stenti, soprusi e violenze, a difendere piccoli e vecchi. Un racconto che ¢ flusso di
vita, coesistenza di speranze, morti, felicita e lacerazioni.

Emergono vissuti, spesso pudicamente confessati, sono il filo conduttore dello
spettacolo e sanno raccontare anche a noi la guerra, quella “grande”, quella epica e
vera, dei popoli, delle genti, capace di suscitare emozioni e farci riflettere su cio che
veramente & accaduto cent’anni fa.

Giada Bosser
Classe 4*A Es, ISIS Licei G.A. Pujati - Sacile

Il grido nascosto delle donne

Dopo cent’anni dalla Grande Guerra, Moni Ovadia e Lucilla Galeazzi propongono una
riflessione sulle sfaccettature e i contrasti di una cosi grande e indelebile crudelta
dell'uomo. Doppio Fronte: la vera realta della guerra. Un conflitto che costringe gli
uomini a combattere gli uni contro gli altri al fine di difendere degli ideali che non gli
appartengono o a combattere per motivi che non esistono. Uno spettacolo-oratorio
che alterna musiche, canti e testimonianze recitate aiuta a far emergere i problemi, le
emozioni e i contrasti umani che si creano in situazioni cosi drammatiche.

Durante lo spettacolo si susseguono racconti di trincea, si delineano descrizioni del
quotidiano stravolto dalla guerra, dei drammatici paradossi di confine e della crudelta
dell’'uomo potente, che considerava i soldati come carne da macello, come numero che
aiutava le statistiche.

L'ironia della rappresentazione fa emergere la direzione intrapresa nel trattare questo
argomento: la guerra e inutile, atroce e utile solamente a permettere alla parte
malvagia dell'uomo di emergere, di affiorare e predominare sul suo essere.

La tragicita di questo conflitto e evidenziata anche dalla presenza del coro giovanile
“Free Voices” composto da ragazzi. Essi non solo contribuiscono a rendere lo spettacolo
piu coinvolgente attraverso I'armonizzazione di Canti d'epoca ottenuti dalle lettere
provenienti dal fronte di guerra, da diari di combattenti e dalle memorie di chi visse
sulla pelle la Grande Guerra, ma vogliono anche essere un esplicito riferimento a quella
gioventu che la Guerra ha distrutto e fatto sfiorire.

| temi trattati evidenziano percio la dicotomia: il “doppio fronte” appunto. Non solo la
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differenza tra potenti e inermi, tra vittime e carnefici, tra giovani e adulti. Ma anche la
divergenza tra uomini e donne: durante la Guerra combatterono e aiutarono gli uomini,
sia nelle fabbriche, sia a casa. Dopo la guerra la situazione era ritornata “normale”. Le
donne dovevano riprendere il loro posto: accudire i bambini e provvedere alla famiglia
doveva tornare ad essere il loro lavoro. Ma le donne avevano combattuto a fianco
degli uomini e doveva essere riconosciuto loro questo impegno. Per questo motivo Moni
Ovadia e Lucilla Galeazzi lasciano spazio anche alla parola delle suffragette all'interno
del loro spettacolo: il grido tenuto nascosto per anni deve emergere e per questo motivo
deve apparire in Doppio Fronte.

Uno spettacolo ricco di tematiche, tutte trattate in modo diretto dagli interpreti,
attraverso testimonianze e canti che hanno saputo coinvolgere gli spettatori, e allo
stesso tempo hanno permesso la trattazione di eventi che le pagine di Storia non
enfatizzano. Ma che risultano essere il vero conflitto mondiale.

Alberto Artico, Andrea De Piccoli, Marco Furlan, Andrea Naibo
Classe 5"A Sc, ISIS Licei G.A. Pujati - Sacile

La guerra é il suicidio dell’'umanita

(...) Moni Ovadia vuole raccontare l'assurdita della guerra, sostenuta da pochi fanatici
e temuta dalla povera gente che sara poi costretta a combatterla. Lo fa attraverso
una modalitd completamente nuova, presentando testi tratti dalle lettere provenienti
dal fronte, dalle memorie dei combattenti, tra cui Gadda e Ungaretti, dai diari dei
veneti e dei friulani che assistettero impotenti alla trasformazione delle loro terre in
polveriere. (...) Il tema principale, a cui il titolo allude, & quello del doppio fronte, della
cosiddetta “altra faccia della medaglia”: la guerra vista come “igiene del mondo” che
si rivelerd essere un terribile massacro, le medaglie appuntate sulle divise dei generali
che nascondono, dietro alla gloria, la disumanitd con cui milioni di soldati vengono
mandati al macello, la presunta vigliaccheria dei disertori che cela una disperazione e
un’angoscia inimmaginabile. C'e un “doppio fronte” anche fra la retorica militarista che
esalta l'eroismo sul campo ma allo stesso tempo consente I'uso di armi “codarde” quali il
gas (inventato come antiparassitario dall’ebreo Fritz Haber e utilizzato poi, altro doppio
inquietante, dai nazisti per sterminare il popolo d'Israele). Ulteriore contraddizione e
quella in cui vivono i friulani, divisi tra il dovere verso la “patria” austroungarica e 'amore
per dei “nemici” che di fatto sono loro fratelli, quella delle donne obbligate a lavorare
per 'industria bellica nonostante siano apertamente contrarie, la situazione dei reduci
che venivano acclamati come eroi, ma che alla fine del conflitto si ritroveranno piu
poveri di prima.

Queste continue dicotomie producono un effetto di straniamento e repulsione nei
confronti della guerra, mostrano la crudeltd, la sofferenza, la rassegnazione vissute in
prima persona dai protagonisti di un’inutile strage. Lo spettacolo di Moni Ovadia fa da
ponte tra 'uomo di cent’anni fa e 'uomo contemporaneo e attraverso I‘arte ci mostra
la guerra come cid che realmente ¢, il suicidio dell’'umanita.

Federica Casella, Beatrice Cesa, Giacomo Dal Mas, Jacopo Feletto, Riccardo Pivetta
Classe 5*A Sc, ISIS Licei G.A. Pujati - Sacile
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ALL YOU NEED IS LOVE

Beatles e sistema economico: un’idea fuori dagli schemi!

Federico Rampini (noto giornalista del quotidiano La Repubblica) fa prendere vita al suo
ultimo libro con uno spettacolo del tutto nuovo All you need is lovel!

“Si stava meglio ieri o 0ggi?” Ecco come Rampini apre la scena con un discorso sulla
crisi economica e lo contestualizza tramite i testi delle canzoni “Taxman”, “Get Back”,
“When | was Sixty-four”, “Eleonor Rigby”, “Lady Madonna”, “Across the Universe” e
“Yesterday”, facendo inoltre un excursus storico partendo dalla situazione economica
del dopoguerra (anni ‘40-'50) fino ad arrivare ai giorni nostri.

L'idea vincente dell’autore (nonché interprete) ha reso lo spettacolo interessante, ma
non del tutto piacevole a causa di alcuni particolari prettamente tecnici che dovevano
essere curati di piu.

La voce monotona e piatta del giornalista e la presenza di poca luce, colori ed effetti
di scena sul palcoscenico rendevano difficile la concentrazione dello spettatore. |l
palco costituito appunto da pochi elementi tra i quali delle strisce nere, qualche cubo e
sullo sfondo la sagoma dei Beatles (sulla quale venivano proiettati dei filmati) davano
un‘atmosfera spenta e triste.

Anche la dinamica non era delle migliori, infatti lo spettacolo si & rivelato un po’
ripetitivo, si passava sempre dal monologo di Rampini alla canzone successiva.

Per non parlare della sua totale mancanza di gestualita e recitazione compensata dalla
cantante (Roberta Giallo) che lo accompagnava sul palco e movimentava un po’ la
scena!

Le tematiche molto affascinanti venivano spiegate con un linguaggio curato ma
accessibile a tutti, un dettaglio non indifferente e di enorme sorpresa.

Molto apprezzabile & I'intreccio dei testi delle canzoni e della storia dei Beatles con i
problemi socio-economici, I'immigrazione, il boom economico degli anni ‘60 e anche
I'emergere delle nuove tecnologie.

Il riscontro del pubblico, in generale, & stato positivo: infatti anche durante lo spettacolo
numerosi sono stati gli applausi.

Sostanzialmente lo spettacolo si & rivelato interessante per le tematiche trattate, anche
se sembrava piu una lezione di attualitd ed economia che uno spettacolo teatrale.

E sicuramente doveroso all‘autore un ringraziamento per I'idea del tutto nuova che esce
fuori dagli schemi.

Eleonora Cupin
Classe 2"F, Liceo Scientifico M. Grigoletti - Pordenone
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Un meritato “sold-out” per economia e canzoni

Attraverso i Beatles sono stati affrontati molti concetti fondamentali dell'evoluzione
dell'economia mondiale nello spettacolo All you need is love. La regia & di Angelo
Generari, I'autore & Federico Rampini e i suoi collaboratori sono Roberta Giallo, “la
voce” alla tastiera e all’'ukulele e Valentino Corvino, al violino e all’elettronica. Il metodo
che é stato utilizzato, i collegamenti fra le canzoni e i temi trattati, € molto strategico
infatti ha permesso di effettuare parecchi legami tra argomenti molto diversi tra loro, a
partire dal dopoguerra in Italia e in Inghilterra, al confronto tra I’America Kennedyiana
e quella di Obama, al periodo maoista in Cina, al ruolo della donna dagli anni ‘60 ad
oggi, allomosessualita. Federico Rampini, scrittore e giornalista italiano, ha saputo
esprimere i concetti in maniera molto chiara, traendo esempi concreti dalla realta
quotidiana. Sono stati utilizzati diversi codici linguistici, in particolare musicali, infatti
la musica ha occupato uno spazio notevole nello spettacolo. La musica e i suoni sono
stati riprodotti in maniera eccellente; la cantante e stata molto brava, aveva una voce
intonata molto potente e acuta. Il violinista aveva una padronanza dello strumento a
dir poco stupefacente e 'atmosfera che veniva ricreata tra musica e canto era molto
piacevole. Non c'é stata molta azione nello spettacolo, € stato piuttosto statico ed &
stato suddiviso in momenti di riflessione dell’autore, alternati a momenti di canto. La
scenografia era molto povera, questo per far si che I'attenzione andasse principalmente
sui protagonisti. Erano presenti le famosissime strisce pedonali di Abbey Road, simbolo
che allude al percorso musicale che hanno fatto i Beatles, e uno schermo formato
da una sagoma dei Beatles mentre saltano, simbolo della ricerca della liberta, che
cambiava sfondo a seconda delle tematiche trattate. Il codice verbale che ha utilizzato
Federico Rampini & stato adeguato e chiaro, perché non ha usato termini specialistici
dell'lambito economico. Nonostante non ci siano stati intervalli, il pubblico e stato
attento, tranquillo, abbastanza coinvolto e ha risposto positivamente allo spettacolo
in quanto ben costruito e soprattutto agevolato dal sottofondo della musica; si sono
registrati molti applausi e lo spettacolo era “sold-out”.

Valentina Pignat
Classe 2"F, Liceo Scientifico M. Grigoletti - Pordenone

All you need is love: uno spettacolo unico sull’economia!

(...) E stato uno spettacolo alquanto grandioso ed entusiasmante, data la presenza
delle molte canzoni ed anche perché parlava del passato riferendosi al presente. All
you need is love & uno spettacolo che ha coinvolto, conquistato ed appassionato
quasi tutti, perché ha parlato di temi d'attualita . All you need is love. L'economia
spiegata con i Beatles e stato, insomma, uno spettacolo teatrale che ha cercato di fare
capire in modo piu semplice e facile dei concetti di economia con delle canzoni ed e
decisamente riuscito nel suo intento. Ha colpito, infatti, quasi tutto il suo pubblico per
la sua straordinaria originalitd, ma anche per la sua grande creativitd nel rappresentare
il mondo, I'economia e, soprattutto, la crisi, che ora piu che mai sta colpendo tutto e
tutti, anche nei pit inimmaginabili e svariati angoli della Terra.

Lucia Pilot
Classe 2"F, Liceo Scientifico M. Grigoletti - Pordenone

Si stava davvero meglio prima?

Il nuovo libro del giornalista Federico Rampini, intitolato All you need is love, si propone
di leggere i temi della crisi attuale attraverso le canzoni degli intramontabili Beatles e
dal libro € nato uno spettacolo teatrale. | cosiddetti “Fab Four” infatti non scrivono solo
canzonette, come riteneva Paul McCartney, ma parlano di economia in modo semplice
e provocatorio, basti pensare a “Taxman”, sarcastico attacco al fisco e al governo
britannico di quel tempo, o “"Get Back”, satira dei partiti xenofobi. Le loro canzoni
raccontarono in modo semplice gli anni Sessanta: crescita economica, benessere,
maggiori opportunita per i giovani, ma anticipano anche cio che avverrd in seguito, le
rivolte fiscali e I'immigrazione. Rampini quindi attraversa la storia dei quattro musicisti
di Liverpool per spiegare la crisi contemporanea e offrire delle possibili vie d'uscita.
“Yesterday” € un inno al passato, quando ancora non c'era l'euro, non c’era la societa
globalizzata di oggi. Ma si stava davvero meglio prima? Il giornalista evoca pensatori
come Thomas Piketty e Amartya Sen: non bisogna pensare che la situazione odierna
sia immutabile, che siamo destinati da una qualche legge divina a dover accettare
la nostra misera condizione, tutto cid pud essere migliorato pian piano, basandosi
sulla democrazia e sull’'uguaglianza: basta volerlo. Ancora oggi calcoliamo la crescita
solo in base a un criterio economico: il “Prodotto Interno Lordo” infatti rappresenta
il valore monetario dei beni e dei servizi prodotti in un anno su un determinato
territorio nazionale e si basa quindi esclusivamente sulla crescita. Come dice Rampini,
“il Prodotto Interno Lordo misura tutto, eccetto cio che rende la vita degna di essere
vissuta”. Questo criterio di calcolo dovrebbe essere affiancato anche dal cosiddetto
“Indice di Sviluppo Umano” (Human Development Index) che tiene conto di differenti
fattori come l'alfabetizzazione e la speranza di vita, promozione dei diritti umani, difesa
dell'ambiente. Questo nuovo Indice fu realizzato nel 1990 e messo in atto dall’'ONU nel
1993, per valutare, insieme al PIL, la qualita della vita nei paesi membri. “All you need
is love”: questa canzone e un inno contro |'avarizia, contro l'invidia e I'egoismo. Tutto
cio di cui abbiamo bisogno € amore. Quell'amore che ormai sembra non esistere piu,
quell'amore che si riscontra nella solidarieta, nell'lamare il proprio paese, nel far del bene
agli altri prima che a se stessi, quell'amore ormai poco preso in considerazione dalla
“scienza triste”.

Laura Ambrico
Classe 5"B, Liceo Scientifico M. Grigoletti - Pordenone
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Una seria riflessione sul passato, per costruire un futuro migliore

All you need is love, cosi € intitolato lo spettacolo allestito da Federico Rampini al Teatro G.
Verdi di Pordenone con tema: I'economia odierna e la crisi.

Esso infatti cerca di dare un'immagine migliore del nostro futuro attraverso i Beatles, gruppo
musicale che ha fatto la storia e che € impossibile non conoscere; oltre ad aver rivoluzionato
la cultura pop, ha dato una chiave interpretativa anche all'economia.

La lezione del giornalista diventa quindi un perfetto manuale di storia del rock, che traccia
perd contemporaneamente la storia economica dell'Occidente a partire dal boom degli anni
‘60, e poi git tra America e Europa fino agli anni del neoliberismo e ai suoi devastanti effetti
in questo inizio di millennio, mettendo insieme il cambiamento culturale regalatoci dalla
band e le odierne conseguenze e riportando all’attenzione il nostro rapporto con il passato
e le ansie che abbiamo verso il futuro. Questo excursus & risuttato quindi interessante grazie
anche all'esecuzione di alcuni brani dei Beatles che hanno permesso di riassaporare quelle
note musicali che magari erano state per un attimo dimenticate; il tutto non risulta troppo
complesso nonostante la presenza di alcuni termini tecnici, € quindi adatto ad un pubblico sia
di adulti che di ragazzi. Questo spettacolo & consigliato a coloro che nutrono una particolare
curiositd verso I'economia, questa scienza dal linguaggio complicato, buona solo a supportare
operazioni finanziarie oscure e scelte politiche, i cui effetti, il piu delle volte negativi, spesso si
scontano sulla propria pelle, e anche a chi vuole riflettere su un ieri in cui ci si era illusi di stare
meglio, per arrivare all'oggi segnato da profonde ingiustizie sociali e disuguaglianze.
Potrebbe essere inoltre un invito a cercare, nel proprio piccolo, di dare un contributo alla
societd al fine di migliorare queste condizioni di crisi che sono diventate scomode e spiacevol;
a capirne i meccanismi per aiutare a difenderci e a non farci sottomettere da chi, a primo
impatto, sembra superiore; a non perdere la speranza e credere che forse arriverd finalmente
qualche buona notizia a rallegrarci, allo stesso modo in cui lo sono stati quei fantastici quattro
ragazzi.

Cristina Marta
Classe 5B, Liceo Scientifico M. Grigoletti - Pordenone

Economia: la scienza triste... o no?

All you need is love ¢ il titolo dello spettacolo di Federico Rampini, giornalista e inviato
a New York de La Repubblica.

In questa rappresentazione teatrale Rampini prova a raccontare la crisi attraverso le
canzoni dei Fab Four, i Beatles; ma perché proprio loro? Come pud un gruppo musicale che
ha fatto la storia negli anni Sessanta poter spiegare la crisi iniziata nel 2008 negli Stati Uniti
e che interessa tuttora I'Europa e in particolare I'ltalia?

“I Beatles sono il mio modello di business” affermava Steve Jobs, il quale aveva il mito di
questo gruppo musicale, un quartetto formato da musicisti complementari che costituiva
la giusta formula per innovazione e creativita.

| Beatles d'altronde sono cresciuti nell'epoca della vera austerity, regime economico-politico
di risparmio nelle spese statali e di limitazione dei consumi privati, imposto dal governo al
fine di superare una crisi economica, ma sono anche stati il simbolo dell’ultima etd dell'oro
che I'Occidente ha vissuto. Questo regime di austeritd tuttavia non caratterizza solamente
I'Europa del dopoguerra, ma anche quella attuale: rimanendo schiavi delle ideologie di
qualche economista defunto da molti anni e insistendo su una politica di restrizione,
personaggi come Angela Merkel e gran parte della classe dirigente tedesca hanno finito

cosi per danneggiare non solo i Paesi con cui avevano maggiori rapporti commerciali, ma
anche il loro stesso Paese, la Germania, che ha registrato una crescita piuttosto debole.
Spiegare I'economia tramite i Beatles significa percio prima di tutto utilizzare il testo di
alcune loro canzoni strettamente connesse con il tema economico. (...) Questo si puod per
esempio notare in “All you need is love” che il giornalista genovese decide appositamente
di utilizzare anche come titolo dello spettacolo. Composta da John Lennon nel 1967, questa
canzone contiene le note della Marsigliese, il canto di liberté, egalité e fraternité: “There’s
nothing you can do that can't be done”, ossia “Non c’e nulla di quello che tu puoi fare che
non possa essere fatto” afferma uno dei versi. L'austerity e i potenti interessi economici
hanno fatto diventare la popolazione contemporanea una massa plasmata e statica, che
crede nell'immutabilita di alcune regole, di alcuni principi: siamo stati cosi abituati a vivere
con dei “paraocchi” in una societd in cui il benessere individuale vale di piu del benessere
della comunita, ma se vogliamo veramente poter gridare “La crisi & finita!” dobbiamo
prima essere in grado di creare un universo di alternative, i cui confini non vengono marcati
da uomini politici ricchi e potenti, ma vengono scelti e cambiati continuamente in base
a nuovi valori, nuove ideologie, nuove speranze per combattere il pregiudizio secondo cui
I'economia e la scienza triste.

Federica Pella
Classe 5B, Liceo Scientifico M. Grigoletti - Pordenone

Fratellanza e unione per combattere insieme nei momenti difficili

Sabato 25 Ottobre, con le mie compagne di classe, mi sono recata al Teatro Giuseppe
Verdi di Pordenone per assistere allo spettacolo All you need is love di e con Federico Rampini,
un giornalista molto famoso, corrispondente per il quotidiano La Repubblica da New York
e gid inviato speciale a Pechino per molti anni. Il suo spettacolo tratta di economia “con
i Beatles”: questo pud sembrare strano, ma Rampini, prendendo spunto da alcune strofe
delle canzoni che si riferivano a un periodo storico di grandi cambiamenti, ha estratto degli
argomenti economici connessi al loro contesto storico. E partito dalla sua storia personale, di
figlio di emigranti in Belgio, fino al racconto dell'infanzia di John Lennon e di Paul McCartney
a Liverpool, dove le condizioni di vita, per molte persone, erano poverissime. Infatti a Paul
era vietato dai genitori portare amici a casa perché il cibo era contato. Rampini ha trattato
via via le situazioni economiche che si sono succedute negli anni: la ripresa dopo la guerra,
il ‘68 con le sue rivoluzioni, il Vietnam, gli anni ‘80, fino ad arrivare alla grande crisi che ci
coinvolge attualmente. Il titolo All you need is love riassume il concetto di fratellanza e
unione che si dovrebbe adottare nei momenti difficili come questo. Ho trovato lo spettacolo
molto piacevole perché, nonostante l'apparente leggerezza, I'evento ha toccato argomenti
interessanti e concreti. Molto brava Roberta Giallo, che ha interpretato i testi dei Beatles in
un modo tutto suo, come pure Roberto Corvino al violino: due giovani interpreti che hanno
saputo trasmettere, con la loro musica, un messaggio provocatorio.

Sofia Agnosto
Classe 2*A U, Liceo Leopardi-Majorana - Pordenone
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Dalla poverta alla globalizzazione attraverso la musica dei Beatles

Sabato 25 ottobre noi ragazze del Liceo Leopardi Majorana, accompagnate dalla professoressa
Ferrara, ci siamo dirette al Teatro Verdi di Pordenone per assistere a uno spettacolo da un
titolo molto accattivante, All you need is love: Federico Rampini, giornalista e scrittore,
corrispondente da New York ed editorialista de La Repubblica, spiegava 'economia con i
Beatles! | Beatles che, da ragazzi, hanno vissuto nella Liverpool povera degli anni Cinquanta
e Sessanta, non solo hanno rivoluzionato la pop music, ma in molte delle loro canzoni hanno
capito i drammi e le sfide dell'economia, inserendo molti dei loro aspetti nelle loro canzoni per
denunciarli, in un modo tutto loro. Federico Rampini adopera i Beatles per spiegare I'economia
anche perché, sottolinea, essi rappresentano un vero modello di business. “ll mio modello di
business? Sono i Beatles”. Cosi disse infatti Steve Jobs, il fondatore di Apple (marchio tra
I'altro usato dal gruppo come loro etichetta discografica e poi ripreso dal noto imprenditore).
Le canzoni di Paul, John, George e Ringo parlano di economia in modo semplice, spiritoso e
trasgressivo. (...) Ho trovato lo spettacolo originale, acuto ed intelligente, soprattutto nella
scelta di raccontare I'economia attraverso gli innovatori per eccellenza della pop music, i
Beatles, ma contemporaneamente ho apprezzato la schiettezza del giornalista Federico
Rampini nell'affrontare la realtd in cui oggi viviamo.

E incredibile come canzoni degli anni ‘60/'70 possano essere significative a tal punto da
essere ancora valide ai giorni nostri. Lo scrittore, nel suo percorso, & stato accompagnato
dalla particolare voce di Roberta Giallo e dalla musica trascinante del violinista Roberto
Corvino, due bravissimi musicisti che hanno dato un tocco tutto loro alle canzoni del gruppo
di Liverpool.

Federica Bottino
Classe 2*"A U, Liceo Leopardi-Majorana - Pordenone

Un monologo coinvolgente, con grande musica

Il giorno 25 ottobre 2014 siamo andati al Teatro G. Verdi di Pordenone per assistere alla
rappresentazione teatrale All you need is love, con il progetto “Adotta uno spettacolo”.
All you need is love € uno spettacolo di Federico Rampini con musiche, arrangiamenti ed
elaborazioni musicali di Valentino Corvino e regia di Angelo Generali, interpretato dallo
stesso Rampini, da Valentino Corvino (violino, elettronica) e da Roberta Giallo (voce,
tastiere, ukulele).

Rampini, famoso giornalista che si occupa in particolare di economia internazionale,
racconta nello spettacolo I'evoluzione dell'economia e della societa attraverso alcune
delle pit famose canzoni dei Beatles. Il “quartetto di Liverpool” non era composto
da ideologi o esperti di economia, ma rispecchiava i segni del cambiamento sociale
contemporaneo: “Taxman”, ad esempio, prefigura le rivolte fiscali, mentre ""Lady
Madonna’ evoca la nuova poverta.

La scena, molto spoglia, richiamava la copertina dell'album dei Beatles “Abbey Road”
con la presenza delle strisce pedonali sul palco; sullo sfondo venivano proiettate delle
foto attinenti ai diversi argomenti.

Federico Rampini ha recitato un monologo intervallato da momenti musicali, in cui le
canzoni dei Beatles erano interpretate dalla Giallo, una cantante molto coinvolgente
ed emozionante, capace di attrarre l'interesse del pubblico anche grazie alle sue grandi
capacita vocali.

Il protagonista, anch’egli coinvolgente e preparato, ha curato dettagliatamente lo

spettacolo, dando forse per scontato che tutti gli spettatori avessero gida le basi per
comprenderlo al meglio. Noi studenti abbiamo avuto, invece, delle difficolta a capire
alcuni dei riferimenti storici ed economici, ma nonostante cid ci siamo fatti un’idea
critica di come si sia sviluppata I'economia negli ultimi decenni.

E stato uno spettacolo diverso dai soliti ed & anche per questo che siamo rimasti colpiti
e soddisfatti da questa rappresentazione.

Alessia Tassan, Martina Salvador
Classe 5*A U, Liceo Leopardi-Majorana - Pordenone

Una lezione di economia e di attualita: in cattedra Rampini
e i Beatles!

Lo spettacolo All you need is love, messo in scena sabato 25 ottobre al Teatro Giuseppe
Verdi di Pordenone, & assimilabile a una lezione di economia e di attualitad che vede
salire in cattedra lo scrittore e giornalista italiano, corrispondente da New York, Federico
Rampini.

Gli attori mediante I'uso di alcuni maggiori successi del gruppo pop inglese dei Beatles
spiegano I'economia, dando inoltre delle nozioni necessarie alla comprensione del tema
affrontato.

| vari testi sono arrangiati dal musicista Valentino Corvino e interpretati da Roberta
Giallo in modo eccellente, riscontrando costantemente un forte entusiasmo del
pubblico.

Lo spettacolo si presenta in modo chiaro e semplice, aiutato anche dalla scenografia
molto scarna ed essenziale che riprende la copertina di un album molto famoso dei
Beatles (“Abbey Road”, 1969). Molto interessanti sono i temi affrontati, come il debito
pubblico italiano messo a confronto con la situazione americana. Inoltre Rampini
nel suo monologo affronta il tema dell'innovazione tecnologica negli USA, il cui esito
paradossale e di aver sottratto tutto il tempo libero ai lavoratori.

Tutti questi temi di rilevante importanza sono riconducibili ad un pensiero quanto mai
attuale grazie al connubio tra I'economia e la musica: sono resi coinvolgenti e, allo
stesso tempo, riflessivi nei confronti della nostra societa.

In conclusione vorremo consigliare la visione dello spettacolo teatrale a tutti gli allievi
delle scuole, superiori e non.

Marco Magini, Gaia Traina, Giada Fantuzzi, Anna Magarotto,
Classe 5B, ITSSE O. Mattiussi - Pordenone
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L'economia contemporanea presentata in modo semplice,
divertente e provocatorio

Sabato 25 ottobre al Teatro G. Verdi di Pordenone alle ore 20.45 si e tenuto All you need
is love, un nuovo spettacolo teatrale diretto da Federico Rampini che, accompagnato
sul palco da Roberta Giallo e Valentino Corvino, attraverso le accattivanti canzoni
dei Beatles vuole rappresentare un nuovo modo di raccontare la crisi economica e di
immaginare un futuro migliore.

Federico Rampini, noto giornalista e scrittore corrispondente da New York ed
editorialista de La Repubblica, vuole farci notare nella sua opera come le canzoni dei
Beatles, composte in un periodo caratterizzato da forti e drastici cambiamenti come gl
anni Sessanta, si prestano a dare molti spunti per parlare di economia contemporanea
in modo semplice, divertente e provocatorio.

Rampini, utilizzando le parole e le colonne sonore di alcuni testi dei Beatles, come
“Taxman”, "Get back”, “When I'm 64", “Lady Madonna”, “Yesterday” e “Revolution”, non
solo descrive la vita del gruppo, quattro ragazzi cresciuti nella Liverpool del Secondo
dopoguerra, ma accosta con successo la loro storia ai pit grandi eventi che hanno
caratterizzato il mondo nell’ultimo secolo.

Secondo il pensiero di Rampini, infatti, i Beatles non hanno solamente rivoluzionato la
pop music, ma in alcuni brani hanno “intuito” drammi e sfide che ancora oggi sono
presenti e caratterizzano |'economia moderna.

L'autore tocca i temi piu vari e disparati, tra cui il grande boom economico degli anni
‘60, la crisi di Wall Street del ‘29, ma anche la globalizzazione, le disuguaglianze sociali
e il pensiero di grandi economisti come Say, Keynes e Marx.

Rampini affronta anche, in maniera non convenzionale, argomenti di estrema attualita,
come l|'uscita dalla grave crisi che sta interessando I'economia a livello mondiale,
accostando la situazione degli Stati Uniti a quella dell’ltalia sotto svariati punti di vista
riguardanti le politiche e l'intervento dello stato in economia, suggerendo al pubblico
alcune riflessioni sui possibili modi che potrebbero aiutare il nostro Paese ad uscire dalla
crisi e sulle leggi che caratterizzano il mercato della societd moderna.

Alessandro Furlan, Andrea Pezzot, Martina Santin
Classe 5”B, ITSSE O. Mattiussi - Pordenone

Two different themes, The Beatles and Economy, in an unique show

On 25th October 2014 at 20.45 the economist Federico Rampini, accompanied by the
musician Valentino Corvino and the singer and performer Roberta Gallo, entertained
the audience at Teatro Verdi in Pordenone with the show entitled All you need is love.
The show focused on the history of the economy since the Second World War, told
through the songs of The Beatles.

The evening opened with the song “Strawberry fields forever”, followed by other
milestones of the band interspersed by literary-economic explanations.

The economist went through the socio-economic situation starting from the ‘60 and
focusing on tax revolts and themes as xenophobia and anti-immigration, up to the
present days dealing with issues such as the economic crisis and comparing it with the
situation of other countries.

With the famous song “Yesterday”, the journalist wanted to give the public food for
thought over model of modern society based on a business logic that aims at achieving
the maximum profit by exploiting labour and human intelligence.

Striking examples are the Silicon Valley companies such as Google and Apple.

The performance was high-profile and “light”, due to the simplicity through which the
economist explained the most important concepts.

In conclusion, I'd recommend the show to all those who are interested in dealing
with and understanding the evolution of economy in an original way or would like to
consolidate their already existing knowledge.

The show was very interesting because Rampini managed to combine two different
themes: The Beatles and economy, in an unique show that can explain and represent
both.

Although | disagree with some statements about the causes and solutions to overcome
the current crisis, the economist represented two issues very well, transmitting to the
audience not only the facts but also his comments and personal opinions that, in my
opinion, may be shared by most people.

Moreover, both the musician and the singer were particularly exciting and involving.

Davide Moro
Classe 5B, ITSSE O. Mattiussi - Pordenone
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BEATLES SUBMARINE

Testo e regia di Giorgio Gallione
con Neri Marcore e
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Gianluigi Carlone, Roberto Carlone,
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PERCORSO “IL TEATRO DELLE IDEE”
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ISIS Licei G.A. Pujati - Sacile
Classe 3"A Es, 4”A Su
Coordinatrici: Prof.ssa M. Marmai,
M. Blam e P. Bolzonello

BEATLES SUBMARINE

Un gioco di memorie

Si parte da un potente Signore che, forse per errore, scaraventa nell'abisso degli
scarafaggi ritenuti arroganti, ma poi si pente e, novello mentore, insegna loro a
suonare: questo l'incipit dello spettacolo. Per il resto la narrazione surrealista della
leggendaria band & ambientata nella Liverpool degli anni ‘60, un universo culturale in
cui coesistevano politiche antiliberali del Regno Unito e aneliti di cambiamento imposti
dalla nuova Europa. Nello spettacolo, il recupero di tale atmosfera viene artisticamente
filtrato attraverso le figure di riferimento della band: John Lennon e Paul McCartney
e proprio dai loro testi, abilmente interpretati dalla Banda Osiris e dal poliedrico Neri
Marcore, prende forma il tessuto narrativo, costruito attorno a ribellioni “colorate” e dolci
speranze in (di) un mondo migliore. Perché “Beatles Submarine non é uno spettacolo
semplice”, come lo definisce lo stesso attore parlando dell’'opera, I'atmosfera del tempo
viene infatti rievocata trasversalmente, con una rappresentazione frammentaria e non
cronologica, che perod, a nostro avviso, esclude i giovani dalla sua piena comprensione.
In questo senso, lo spettacolo non rappresenta un tributo ai Beatles, ma € una vera e
propria esperienza sensoriale/emozionale, volta al recupero di un vissuto che appartiene
alle generazioni precedenti, in cui la memoria, proustianamente intesa, appare come la
vera musa ispiratrice dello spettacolo. Se memoria condivisa non c’e, allora “spettacolo
non si da”, nonostante ineccepibili siano stati l'allestimento e la dote istrionica degli
attori.

Filippo Gava, Marco Odinotte
Classe 3*A Es, ISIS Licei G.A. Pujati - Sacile
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ONE MAN, TWO GUVNORS

di Richard Bean
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SERVO PER DUE

Colpo di scena a teatro

In questo spettacolo il lavoro della compagnia degli attori & stato molto buono
e apprezzabile in quanto, seppure con la partecipazione di un attore di famg,
Pierfrancesco Favino, nessuno degli attori ha predominato e prevalso sugli altri.

Gli attori sono stati molto bravi a interpretare e a immedesimarsi nel loro personaggio,
muovendosi molto fluidamente e rendendo i movimenti semplici, utilizzando una
certa varieta di dialetti: piemontese, emiliano, toscano e bergamasco (che ricorda
proprio l'origine della maschera di Arlecchino), con lo scopo di richiamare la Commedia
dell’Arte. La scenografia e la messa in scena sono state semplici, ma molto accurate
e affascinanti. La presenza della musica, suonata dal vivo da quattro musicisti, aveva
principalmente due importanti funzioni: quella di raccordo tra i cambi di scena e la
caratterizzazione dell'ambiente, con lo scopo principale di dare allo spettacolo il taglio
del varietd, come un vero e proprio show. Per quanto riguarda il rapporto con il testo
classico di Goldoni, viene mantenuta la stessa trama e gli stessi rapporti con i personaggi,
ma la storia viene ambientata a Rimini negli anni ‘30, per creare una comicitd diversa.
Una scena divertente é stata quando il protagonista principale, nonché il servo dei due
padroni, chiamo dal pubblico una spettatrice per farsi aiutare a nascondere la zuppa
e solo dopo si capi che era un‘attrice della stessa compagnia. E stato un vero e proprio
colpo di scena! Nel complesso lo spettacolo € stato molto interessante e divertente, lo
consiglio vivamente a tutti perché si tratta di uno spettacolo fresco, allegro e in alcuni
momenti veramente sorprendente.

Linda Fantin
Classe 3*"A AFM, ISIS G. Marchesini - Sacile

Un Goldoni in stile varieta

Servo per due ¢ il riadattamento italiano dello spettacolo One Man, Two Guvnors di
Richard Bean, tratto da Il servitore di due padroni di Carlo Goldoni.

Regista e attore protagonista di questa rappresentazione e Pierfrancesco Favino, che
nel corso dello spettacolo interagisce con il pubblico, richiamando lo stile tipico del
teatro pirandelliano; nonostante il ruolo principale di Favino, le parti sono ben distribuite
all'interno della compagnia, ognuno ha la propria maschera, come previsto dalla
Commedia dell’Arte, e le proprie caratteristiche: ne sono esempi la romagnola Zaira, il
torinese Ludovico e I'anziano cameriere Alfredo. Un‘altra maschera é quella di Pasquale,
inventata da Pippo e interpretata anch’essa da Favino, che caratterizza buona parte
dell'opera, dandogli un ulteriore tono comico.

La vicenda &€ ambientata nella Rimini fascista degli anni ‘30, cosa che si puo dedurre dai
costumi, dalle scenografie, dai dialoghi e dalla musica che accompagna ogni cambio di
scena: musica dell'orchestra “Musica da Ripostiglio” che richiama l'‘atmosfera dei film
di Fellini. A scene di canto e ballo si alternano gag divertenti che richiamano lo stile dei
varietd e rendono lo spettacolo adatto a qualsiasi spettatore.

Lisa Turatti
Classe 3*"A AFM, ISIS G. Marchesini - Sacile

Servo per due
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La standing ovation a Pordenone

Servo per due & una rappresentazione teatrale basata sullo scritto di Carlo Goldoni, ma
reinterpretata da Pierfrancesco Favino in chiave comica-musicale e adattata ai nostri
tempi. Il principale obbiettivo a cui gli attori aspirano & quello di poter trasmettere,
attraverso scenette divertenti e siparietti imbarazzanti, un clima di armonia e serenita
da cui io stessa sono stata catturata. (...) | temi principali che caratterizzano questa
rappresentazione sono principalmente I'amore e le conseguenze che esso comporta se
fosse stato ostacolato. Non si pud affermare con certezza che 'amore avrebbe vinto in
ogni circostanza, se non fosse stato intralciato da qualcosa di pit grande e importante
come l'onore e la ricchezza. (...)

Un altro tema che ho colto € come l'‘autore voglia sottolineare I'importanza della
donna, che finalmente dopo molti anni sta cercando di rivoluzionare la sua posizione,
caratteristiche che fanno riferimento al personaggio di Zaira, forte e determinata per
quanto riguarda la parita dei diritti. Ogni personaggio ha un ruolo ben preciso nella
rappresentazione teatrale. Bartolo, padre di Clarice, rispecchia il classico borghese a cui
interessa piu la fama e la notorieta che la felicita della figlia.

Amerigo, giovane innamorato di Clarice, € I'emblema del perfetto teatrante, colui che
é tragico nei movimenti e nelle espressioni. L'attore che interpreta questo personaggio
& riuscito a comunicare in modo molto convincente la passionalitd di Amerigo al
pubblico, catturando I'attenzione degli spettatori con atteggiamenti e gestualita molto
enfatizzate, ma al tempo stesso comiche.

Clarice viene rappresentata come una donna dall’infinita bellezza ma anche soggetta
ad una vena di stupiditd, molto probabilmente perché la figura femminile nonostante
stesse cercando di ribellarsi alla mentalita settecentesca, non viene presa sul serio.
Rachele, colei che per scopi materiali si traveste dal fratello defunto, pud essere definita
come un personaggio molto materialista, ma cio & giustificato dal fatto che per
ritrovare I'amore della sua vita avrebbe fatto di tutto, anche ingannare.

Ludovico e il tipico uomo rigido, difficile da scoprire perché coperto da una maschera,
che solo Rachele ¢ stata in grado di togliere.

Infine Pippo, protagonista della rappresentazione, € il solito burlone pronto ad
imbrogliare per sfamarsi, ma tutto cio che compie non pud essere visto con malignita,
ma piuttosto con ingenuita.

E il tipico ragazzo dall’‘animo buono; come dimostra dal suo monologo.

La rappresentazione e strutturata in atti, a sua volta suddivisi in scene, ognuna delle
quali comprende cambi d'abito e d'ambientazione. La scenografia, invece, cattura
I'attenzione visiva degli spettatori, con lo scopo di far risaltare la sfarzosita degli abiti e
la leggera atmosfera marittima dell'ambientazione.

Lo spettacolo ha strappato un sorriso ai presenti e ha regalato lunghe standing ovation
nel teatro Verdi di Pordenone; gli attori non hanno deluso, ma anzi vanno ringraziati per
I'enorme lavoro compiuto e per le piacevoli ore passate. Alla domanda “ci torneresti?”
credo proprio di si!

Silvia Brugnera
Classe 4*"A AFM ISIS G. Marchesini - Sacile

Il servitore di due padroni in... Servo per due

(...) Lo spettacolo & stato portato in scena dagli attori del gruppo Danny Rose, nato con
lo scopo di sfidare la crisi che sta attraversando le compagnie italiane.

Fanno parte di questo gruppo quaranta attori di cui ventuno si alternano nei tredici ruoli
della rappresentazione, ad eccezione di alcuni che sono sempre presenti sulla scena.
Parte integrale dello spettacolo € stata la musica, suonata dal vivo dal gruppo “Musica
da ripostiglio”, formato da quattro elementi, che sono stati capaci di arrangiare alcuni
brani tipici dell’epoca per intrattenere allegramente il pubblico prima dell’inizio dello
spettacolo e durante i cambi di scenografia.

Per quanto riguarda la scenografia, tre sono i luoghi principali in cui si svolge la scena:
il soggiorno della casa di Bartolo in cui avviene la promessa di matrimonio, la sala da
pranzo in cui 'utilizzo di due porte posizionate una all‘'opposto dell’altra ha permesso
di far capire ancora meglio la difficolta di Pippo nel servire contemporaneamente i due
padroni, e la cittd di notte, caratterizzata da alti palazzi e costeggiata dal mare, dove
Pippo trascorre del tempo riflettendo in solitudine.

Di grande impatto & stato il colpo di scena inserito tra un atto e I'altro in cui gli attori
fingono un incidente causato dall'estintore che si attiva e va a sporcare una persona
del pubblico coinvolta nella scena, apparentemente improvvisata, ma che in realtd era
preparata.

Questo espediente viene utilizzato per consentire il passaggio da un atto all‘altro e il
conseguente cambio di scenografia.

Personaggio chiave e principale di questa commedia e Pippo, un servo povero e
tormentato dalla fame e dall’ingordigia, molto scaltro e intelligente.

Si trova a metd tra una maschera, tipica della Commedia dell’Arte e un personaggio
con una sua individualitd, irripetibile ed inconfondibile; conserva, infatti, la vitalitd,
la riconoscibilita e la simpatia della maschera di Arlecchino, perdendo pero l'aspetto
volgare di quella tradizione.

Lui, cosi come tutti gli attori, ha avuto la capacita di entrare nel personaggio in ogni suo
aspetto, caratteriale ed esteriore, interpretando al meglio il ruolo affidatogli.

Tutto, quindi, passando dalla musica, ai costumi, alla scenografia, ai dialoghi, al
linguaggio, ha permesso di ritrarre una Rimini degli anni "30 in ogni suo aspetto.

E stato certamente uno spettacolo interessante e coinvolgente del quale ho apprezzato
soprattutto 'allegra comicitd degli attori e la loro capacita di interagire piacevolmente
con il pubblico, rimasto sicuramente divertito e stupito dalla rappresentazione teatrale
alla quale ha assistito.

Giorgia Belfanti
Classe 4*"A AFM, ISIS G. Marchesini - Sacile

Per amor di stomaco e per amor di Zaira

La rappresentazione teatrale di Servo per due € una rivisitazione moderna di Richard
Bean del testo scritto da Carlo Goldoni Servitore di due padroni. L'ambientazione, nella
versione italiana, & la Rimini del 1930, epoca di intervallo tra i due conflitti mondiali.

Nonostante il cambio d'epoca, le vicende risultano strettamente legate alla storia
ambientata nel ‘700, in quanto gli avvenimenti principali restano quelli descritti da
Goldoni al momento della stesura dell'opera. Nel suo complesso, la storia si presenta
come una successione di malintesi, fraintendimenti, imprevisti e come l'intreccio

Servo per due
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di piu storie che si “sfiorano”, incontrandosi soltanto alla fine, intervallate talvolta
da "un’orchestrina da ripostiglio” che anima la recitazione con musiche e canzoni
contemporanee all'lambientazione.

Questa alternanza di “storie” trova apparentemente un tratto d’unione nel solo
personaggio di Pippo, simpatico, impacciato, bonaccione e tonto, ma soprattutto
povero e affamato. E dunque Pippo il protagonista della vicenda, colui che unird tre
realta grazie alla confusione che crea nel tentativo di servire due padroni (che poi si
scoprono essere uno alla ricerca dell'altro) per amor del proprio stomaco e, una volta
saziato, per amore di Zaira.

La trama e semplice e divertente, volta in alcune occasioni a ridicolizzare alcuni aspetti
della vita degli spettatori-uomini di tutti i tempi, grazie a freddure sul territorio e su
condizioni attuali della vita nel nostro Paese, e in altre la realta degli anni ‘30. Tra il
pubblico sono state scelte anche delle persone da coinvolgere nella recitazione (forse
attori?) per vivacizzare la rappresentazione. La commedia presenta un umorismo
efficace e piacevole, non troppo raffinato e quindi alla portata di tutti.

La piece e ricca di effetti a sorpresa e crea nello spettatore un vortice di emozioni
contrastanti quando giunge nel momento dello sviluppo massimo dell’intrigo, generando
una suspense che durera per tutto il secondo tempo, intervallo incluso.

La bravura degli attori svolge un ruolo fondamentale nella resa della storia ed
ogni interprete & perfettamente calato nella parte che gli & stata assegnata,
mettendo in risalto le caratteristiche del personaggio. La scenografia & elaborata e
rende magistralmente l'idea del luogo rappresentato. Nell'insieme lo spettacolo &
estremamente piacevole, “leggero” e ricco di spunti di riflessione. Dimostra ad esempio
come ognuno di noi, e dei personaggi, sia stato indotto almeno una volta nella sua vita
a mentire per amore, una passione capace piu di ogni altra a spingerci a cambiare, a
compiere azioni che vanno contro il nostro essere, a metterci in gioco, a farci rischiare il
tutto per tutto. E cosi quel ruolo di protagonista diventa anche un po’ nostro e di quella
storia ci sentiamo parte anche noi, che abbiamo creduto in un‘emozione cosi forte da
muovere anche gli animi piu rigidi, un valore per cui bisogna lottare, come ha fatto
Pippo, che il lieto fine se lo merita completamente.

Teresa Fassetta
Classe 1°C, Liceo Scientifico M. Grigoletti - Pordenone

Perfettamente studiato per un sano divertimento

La commedia Servo per due, liberamente tratta da I servitore di due padroni di Carlo
Goldoni e da One Man, Two Guvnors di Richard Bean, & stata riadattata nella versione
italiana da Pierfrancesco Favino.

Si presenta come una commedia in cui la musica & parte integrante dello spettacolo
e viene eseguita dal vivo dall'orchestra “Musica da Ripostiglio” composta da quattro
elementi, che hanno curato anche gli arrangiamenti delle pit note canzoni dell’epoca.
La trama, in sé molto avvincente, parla di Pippo, depresso senza soldi e affamato, che
vaga per la Rimini degli anni ‘30 in cerca di una soluzione ai suoi problemi; la trova in
Rocco e diventa cosi il suo servitore, ma comincia a dispensare i suoi servigi anche ad
un secondo padrone, Ludovico. E Pippo, servo ingordo e pasticcione, inizia presto a
confondersi e a combinar guai.

L'opera in sé € molto avvincente anche grazie all'aiuto dell'orchestra. (...) Gli attori,
tutti all'altezza di Pierfrancesco Favino - protagonista e famoso attore italiano molto

apprezzato - mi sono piaciuti e in particolare Ugo Dighero, che interpretava Alfredo,
cameriere pasticcione affetto da spasmi muscolari e con un cuore meccanico che
continuava a giocargli brutti tiri. Le scenografie erano molto ben curate, la nave
da crociera, tutte le abitazioni del porto di Rimini e il salotto della casa di Bartolo...
sembravano quasi vere. Tutto perfettamente studiato, equilibrato, per donarci alcune
ore di sano e intelligente divertimento.

Piero Battistel
Classe 1"C, Liceo Scientifico M. Grigoletti - Pordenone

Mai vista una commedia cosi ben realizzata

Credevo che il musical Servo per due, tratto da una commedia di Carlo Goldoni, fosse
uno di quei soliti spettacoli noiosi dei tempi che furono.

Venerdi sera mi sono completamente ricreduta, perché non avevo mai visto una
commedia cosi ben realizzata e, soprattutto, cosi divertente.

Credo che gli attori e la regia siano stati eccezionali nel riadattare una commedia che
- non dimentichiamolo - era stata scritta nella seconda meta del Settecento, in uno
spettacolo adatto ad un pubblico di ogni eta.

Battute, colpi di scena, imprevisti - e falsi incidenti - mi hanno tenuta col fiato sospeso
e con gli occhi attenti ad ogni minimo particolare, ed ogni suspense si € poi conclusa
in una fragorosa risata.

Gli attori hanno saputo coinvolgermi nella storia interagendo continuamente con il
pubblico e rendendosi credibili in ogni momento. Entusiasmante & stato I'inserimento di
un piccolo gruppo musicale, che a intervalli di tempo subentrava suonando e cantando
pezzi degli anni ‘30 (epoca in cui & ambientata la commedia), accompagnati dai
balletti dei protagonisti.

Da apprezzare € inoltre I'immensa preparazione che si nasconde dietro ad uno
spettacolo di poche ore: balli, canti, battute, umorismo, costumi e scenografie vanno
preparati con cura e provati a lungo. Molto spesso le persone danno per scontata l'abilita
degli attori, pensando che quello & il loro mestiere; guardando questa rappresentazione,
ho considerato quanto di errato vi possa essere in tale convinzione: i protagonisti hanno
saputo distaccarsi dal classico copione e aggiungere anche un pizzico di fantasia e
improvvisazione nella loro recita. In particolare, in cio si e distinto Pippo (Pierfrancesco
Favino), che ha interagito con alcuni membri del pubblico senza essere esagerato o
volgare, mantenendo il rispetto per I'altro, pur facendo ridere.

Oltre alla scenografia perfettamente aderente al genere dello spettacolo, mi ha colpita
I'allegria che riempiva I'atmosfera durante l'esibizione. Se quindi desiderate, per qualche
ora, dimenticare i vostri problemi e distaccarvi dalla vita quotidiana, Servo per due € la
distrazione piu adatta, che vi consente di accrescere la vostra cultura ridendo...

Chiara Franzin
Classe 1*C, Liceo Scientifico M. Grigoletti - Pordenone
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Un incontro tra teatro e scuola

(...) Servo per due & una bellissima e divertente opera interpretata da eccezionali attori
che sono stati in grado di rivedere l'opera di Goldoni attualizzandola; farci comprendere
come nella nostra societa spesso siamo cosi concentrati su noi stessi e sui nostri
interessi che escogitiamo le strategie piu assurde per soddisfarli; mentiamo a chi ci sta
intorno e ci disinteressiamo delle conseguenze che possiamo provocare e poi, una volta
scoperti, siamo sempre pronti a trovare scuse o spiegazioni.

L'incontro tra teatro e scuola € molto importante perché permette di vedere e capire
la realtd e cio che ci circonda sotto un‘altra luce e con l'‘acutezza dell’artista. Inoltre
andare a teatro pud essere considerato una forma alta di insegnamento, infatti
opere di grande significato e bellezza studiate a scuola, come quelle di Goldoni, e poi
riportate in teatro, acquistano un notevole valore artistico-culturale. Mostrano com’era
la societa, come la storia € cambiata e come spesso molti problemi e tematiche sociali
che esistevano in passato esistono ancora oggi.

Per questi motivi, come studentessa, spero che in futuro sia riconosciuto il valore delle
espressioni dell'arte, come il teatro, e che sia data anche la possibilita di inserire il teatro
come materia all’interno percorso scolastico in modo tale che i ragazzi non si limitino
a studiare le opere sui libri ma le capiscano e abbiano la possibilita di viverle in prima
persona.

Sara Del Bel Belluz
Classe 4*A ASC, ISIS F. Flora - Pordenone
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FROST/NIXON

L'apparenza é tutto

Il 6 dicembre presso 'auditorium di San Vito al Tagliamento & stata rappresentata la
commedia frost/Nixon, gid vincitrice di un Tony Award per Frank Langella come attore
protagonista e forte di altre due nomine a miglior spettacolo e miglior regia.

La versione italiana, diretta e interpretata nei due personaggi protagonisti da
Ferdinando Bruni e Elio De Capitani, si distingue per l'incisivita del linguaggio dei gesti,
di gusto tipicamente televisivo. L'atteggiamento commerciale delle opere provenienti
da Oltreoceano riscuote frequentemente un grande successo nel pubblico di ogni
eta, perché riesce nel difficile intento di esprimere emozioni e contrasti forti con un
linguaggio alla portata di tutti e battute facili. E il caso anche di questo spettacolo,
che fa dell'immediatezza il suo punto di forza, sfruttando sapientemente un argomento
che si adatta perfettamente a questo stile: lo scandalo Watergate. L'evento, infatti,
segnd nella storia americana lirruzione della televisione nella politica e l'inizio della
lotta dei candidati attraverso i mass media per conquistare grandi fasce di elettori.
Rispetto a Open Day, spettacolo visto nel passato, questo si fa carico di esprimere
eventi molto piu rilevanti all'interno del contesto storico, dunque piu discussi e con
meno liberta per lo sceneggiatore. L'argomento, di conseguenza, mentre i era
trattato con particolare attenzione alla caratterizzazione dei personaggi, con tanto
di monologhi, qui e presentato come raccontano gli storici, con particolare attenzione
al tema dell'apparenza. Le differenze con Il Principe, altro spettacolo teatrale a cui ho
partecipato, invece, sono molto marcate. Nonostante entrambi si occupino di politica
e potere, nell'opera tratta da Machiavelli il linguaggio, anziché semplice e diretto, ¢
in volgare italiano, ricco di citazioni e non immediato. Mentre Il Principe presenta la
politica come arte, poi, I'immagine della societd che gli spettatori ricavano da frost/
Nixon & quella di una gara inarrestabile per ottenere il potere senza esclusione di colpi.
Nel complesso l'opera mi & piaciuta, in particolare per la modernita e per lo stile fresco
e disinvolto col quale e stata concepita.

Alessandro Facchin
Classe 5"B, Liceo Scientifico ISIS Le Filandiere - San Vito al Tagliamento

Frost: un bell’'esempio di forza di volonta

(...) Uno dei messaggi piu importanti dei questo spettacolo & che nella vita se una
persona ritiene fermamente e con tutto se stesso che quello che sta facendo sia giusto
e corrisponda realmente a cid che vuole, tutti gli altri ostacoli, come ad esempio il
livello di difficolta dell'impresa, passano in secondo piano. Il fatto di arrendersi subito
& un errore anche mio e dei miei coetanei di fronte alle difficolta e a quelle sfide che
riteniamo, come si sente spesso dire, “troppo difficili per noi”. Con questo voglio dire
che non bisogna fermarsi mai di fronte a questi ostacoli, perché sono soltanto delle
nostre convinzioni mentali che possono essere sconfitte con il tempo attraverso il lavoro
costante e la dedizione, prendendo esempio da Frost che cerco, con tutte le proprie
forze, dati precisi e si preparo, nel migliore dei modi, studiando nei minimi particolari
le debolezze di chi aveva di fronte per far si che ammettesse le sue colpe. Da questa
rappresentazione teatrale ho ricavato che, anche se gli errori e i crimini fatti nella

Frost/Nixon
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propria vita vengono nascosti in tutti i modi, proprio come fece Nixon, alla fine la loro
consapevolezza provoca disperazione e caduta, causate appunto dai sensi di colpa.
Dunque sbagliano quelle persone che ritengono che nascondere i propri errori sia I'unica
soluzione per andare avanti perché anche se al momento non se ne rendono conto, ¢
proprio in questo modo che peggiorano la loro situazione. Infine I'ultima riflessione che
voglio proporre & che questa esperienza, come quella degli anni precedenti € molto
istruttiva e utile per gli studenti, i quali molto difficilmente, almeno per la maggior
parte, assisterebbe volontariamente ad una rappresentazione teatrale. Quindi consiglio
di continuare questa buona abitudine del nostro Liceo, di tutte le altre scuole che gia
partecipano e di quelle che ancora devono aderire perché ritengo davvero che sia
importante per la formazione di un alunno.

Francesco Fiorenzo
Classe 5”B, Liceo Scientifico ISIS Le Filandiere - San Vito al Tagliamento

Dove finisce lo spettacolo e inizia la politica?

Della piéce teatrale di Peter Morgan frost/Nixon co-prodotta da Teatro dell’Elfo e Teatro
Stabile dell’'Umbria colpisce soprattutto I'attualitd delle tematiche trattate, nonostante
siano trascorsi quasi quarant’anni dai fatti narrati.

La rappresentazione & incentrata sulla realizzazione del celebre ciclo di interviste
concesse dall’ex-presidente dimissionario statunitense Richard Nixon (Elio De Capitani)
al giornalista inglese David Frost (Ferdinando Bruni) con l'intento di porre in luce la
verita sugli scandali della carriera del politico, in particolare riguardo il caso Watergate.
Per la prima volta egli ammise esplicitamente di aver abusato del potere derivante dalla
propria posizione.

Questo pone gli spettatori di fronte a un interrogativo: qual € il confine morale che non
si puo superare? Un presidente puo, in certe occasioni, considerarsi al di sopra delle
regole? Tema centrale della rappresentazione € la spettacolarizzazione della realtd, in
questo caso specialmente quella politica. (...) Colpisce fin troppo, infatti, la somiglianza
con alcune personalitd politiche di oggi, riscontrabile semplicemente accendendo la
televisione. Frost/Nixon, quindi, fornisce un prezioso avvertimento e ci muove a porci
una domanda importante: dove finisce lo spettacolo e dove inizia la politica?

Altri motivi che emergono dalla visione dell'opera sono quelli della responsabilita e
delle colpe dei governanti, della difficoltd nella produzione di un programma televisivo,
legato indissolubilmente al sostegno di grandi sponsor tramite la pubblicita, del dovere
di ogni cittadino di informarsi il piu autonomamente possibile.

La scenografia e essenziale ma d'effetto, composta principalmente da poltrone a
rotelle e piccoli schermi impilati che trasmettono immagini relative alla narrazione.

Un altro elemento che impressiona molto favorevolmente € la superba performance di
tutti gli attori. Anche i personaggi minori sono ben caratterizzati e si imprimono nella
memoria, in particolare il carismatico Jim Reston (Alejandro Bruni Ocana) il quale,
assieme a Jack Brennan (Nicola Stravalaci), d& continuita allo spettacolo svolgendo
anche il ruolo di narratore tramite degli “a parte”.

Nonostante lo spettacolo duri all'incirca due ore e non ci siano intervalli, il livello di
attenzione del pubblico viene sapientemente mantenuto costante grazie ai dialoghi
avvincenti, alle vivaci variazioni musicali e di scenografia.

Nel complesso, questa rappresentazione mi € piaciuta moltissimo, tanto che, se potessi,
la rivedrei molto volentieri. Ne consiglio la visione a tutti coloro che vogliono trascorrere

una piacevolissima serata divertendosi in maniera intelligente e fruttuosa, in particolare
ai neo-diciottenni come me, che hanno appena ottenuto il diritto di scegliere i propri
rappresentanti politici con il voto. Trovo che questo sia stato un ottimo coronamento
all'esperienza “Adotta uno spettacolo” a cui la mia classe aderisce per il terzo anno
consecutivo. Secondo me c'é stato un crescendo nello spessore delle piece a cui
abbiamo assistito, da Open Day a Il Principe fino ad arrivare a quello appena descritto,
che si é rivelato adatto al nostro aumento di maturitd da un anno all‘altro.

Sono molto grata di aver avuto l'opportunitd di assistere a questi spettacoli e di
imparare ad apprezzare il teatro; sicuramente continuerd a frequentarlo negli anni a
venire.

Giulia Petracco
Classe 5”B, Liceo Scientifico ISIS Le Filandiere - San Vito al Tagliamento

Le luci della ribalta potranno splendere solo su uno di noi due, per
I'altro sara il deserto

Dopo aver partecipato e aver condotto molti show per varie emittenti televisive
americane e inglesi, David Frost, famoso anchorman, decide di chiedere un’intervista
all'ex-presidente degli Stati Uniti d’America Richard Nixon, dimessosi dalla carica nel 1974
a seguito dello scandalo Watergate scoppiato nel 1972. (...) Dopo mesi di preparativi da
entrambe le parti, i due siedono nello studio televisivo, I'uno di fronte all’altro, con scopi
ben precisi: riscattarsi davanti al popolo americano e dimostrare di essere all'altezza di
importanti questioni politiche. Si scrutano a lungo, nella mente una sola certezza: “Le
luci della ribalta potranno splendere solo su uno di noi due, per I'altro sara il deserto”.
Dopo le prime puntate durante le quali Nixon puo dirsi vincitore, avendo evitato ogni
trappola tesagli dall’intervistatore, sard I'ultima a segnare la storia: Frost riesce con
una serie di domande serratissime e incalzanti a incastrare l'‘avversario, portandolo ad
ammettere la propria colpevolezza e a scusarsi con il popolo statunitense.

Il caso Watergate avvenne piu di quarant’anni fa, ma resta di grande attualita, (...)
stimola una meditazione sulla spettacolarizzazione del potere e sui suoi risvolti, talvolta
inattesi e imprevisti, come in questo caso per Nixon. Dunque, la contemporaneitd del
tema centrale e della storia permettono che lo spettacolo non resti un noioso e sterile
racconto di vicende ormai dimenticate, ma ne fanno il punto di partenza per una
riflessione di pilt ampio respiro. Tra loschi affari, denaro, mass media, politica e corruzione,
Frost/Nixon riesce a coinvolgere incredibilmente lo spettatore in un crescendo continuo
di tensione fino al momento finale dell'lammissione. L'opera, pensata quasi come un
thriller, appassiona alla vicenda anche coloro che fino a poco prima non ne sapevano
nulla e spinge a immedesimarsi in uno dei due protagonisti. Questo anche grazie alla
grandissima abilita degli attori, i quali impersonano perfettamente i loro personaggi in
maniera credibile e verosimile.

Consiglio la visione di Frost/Nixon, opera di incredibile attualita e interesse, a chiunque
desideri ricevere degli spunti di riflessione riguardo il mondo della politica, e non solo, in
maniera divertente e altrettanto intelligente.

Andrea Zappala
Classe 5”B, Liceo Scientifico ISIS Le Filandiere - San Vito al Tagliamento
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La politica non & uno show

(...) Lo spettacolo termina con il saluto dei due protagonisti. In quest’ultima parte é
presente un messaggio importante: i due si lasciano non piu come avversari, ma come
uomini, amici, consapevoli entrambi di aver imparato qualcosa da questa esperienza.
Il tema principale viene sottolineato quando si dice che la politica non & show, scoop,
apparenza, ma responsabilitd, impegno e servizio. In questo modo si ripercorre tutta
la vicenda passata di Nixon e parte del suo modo di “fare politica”, evidenziando cosi i
suoi errori e le sue mancanze. Per la durata di due ore, il palco, mediante un continuo
spostamento di sedie, si trasforma in diversi studi televisivi, sale da conferenze e
ambienti per show. Questo avviene in modo del tutto originale e sobrio, dimostrando
che anche con una semplice scenografia é possibile creare uno spettacolo di alto livello.
Considero la partecipazione agli spettacoli teatrali, tra le tante e diverse iniziative
culturali dei nostri paesi della provincia, una proposta che non pud mancare nel
panorama di formazione e istruzione di una persona. Questo perché il teatro, a
differenza per esempio, del cinema, e diretto: mette in stretta relazione il pubblico, gli
attori e il messaggio che il regista vuole comunicare.

E vero che gli spettacoli teatrali sono diversi, e infatti ho potuto accorgermene,
ripensando ai tre spettacoli a cui ho assistito nell'‘arco del triennio, alcuni piu semplici e
altri pit complicati e intriganti, ma tutti con un messaggio di fondo, mai banale. (...)

Riccardo Sellan
Classe 5”B, Liceo Scientifico ISIS Le Filandiere - San Vito al Tagliamento

La giustizia prevale e la verita prima o poi viene a galla

Nel 1974 il Presidente degli Stati Uniti, Richard Nixon, si dimise a causa dello scandalo
Watergate. David Frost, un giornalista inglese, desiderava intervistare I'ex presidente. E,
pur di riuscirci era disposto a pagare un’ingente somma.

Solo tre anni dopo Nixon accetto di farsi intervistare, per riottenere la fama e 'onore
perduto. Cosi, il 23 marzo 1977, Frost parti per la California, dove I'ex-presidente si era
ritirato a vita privata, sborsando 200 mila dollari e giocandosi I'intera carriera. Per I'in-
tervista scelse tre stimati e fidati colleghi: John Birt, Bob Zelnick e Jim Reston.

Le interviste rappresentavano, per il popolo americano, il processo che Nixon non aveva
mai avuto. La speranza era quella di ottenere un auto condanna riguardo agli errori
commessi e l'abuso di potere esercitato durante la sua carica; ammissioni che non
aveva mai fatto pubblicamente, fino a quel momento. Il tribunale, in questo caso, fu
costituito da un salotto-studio televisivo, dove la telecamera divenne giudice e giuria.
Ci furono cinque trasmissioni che portarono alla luce i momenti piu critici della vita
politica di Nixon. Frost aveva la fama di abile intervistatore, ma veniva considerato piu
vicino al mondo dello spettacolo che non a quello di cui Nixon faceva parte. Fin dall’ini-
zio della prima intervista, si rese conto che aveva di fronte un abile e tenace avversario.
L'ex presidente ebbe la meglio in quasi tutte le occasioni. La notte del 28 marzo, dopo
un’inaspettata telefonata ricevuta da Nixon, Frost lavoro incessantemente per 'ultima
intervista, utilizzando questa possibilitd per inchiodare ed abbattere il suo avversario.
I 22 aprile ci fu il duello finale, durante il quale venne trattato 'argomento riguardante
il ruolo del presidente nello scandalo Watergate. Frost riusci, questa volta, a metterlo in
difficoltd, sotto lo sguardo incredulo dei presenti e dei suoi collaboratori. Quando sem-
brava essere sul punto di ammettere le proprie colpe, 'intervista venne interrotta sotto

I'ordine del collaboratore fidato del presidente. Alla fine, pero, I'uomo politico decise di
proseguire quell'arduo colloquio, ammettendo davanti alla telecamera i suoi errori e |l
suo tradimento nei confronti del popolo americano. David Frost aveva vinto la sua bat-
taglia e portato alla luce la verita .

A mio parere questa esperienza e stata molto piacevole, intrigante e piena di suspense.
Gli interpreti sono stati veramente abili e decisi nello spiegare con facilita il messaggio
che volevano trasmettere: la giustizia prevale e la verita, prima o poi, viene a galla.
Ritengo che questo evento sia stato precursore di un fenomeno di cui oggi si abusa: la
spettacolarizzazione televisiva e giornalistica degli eventi politici e di cronaca e diven-
tata, oggi, un‘incriminazione prima del processo.

Andrea Fabbro
Classe 5”B, Liceo Scientifico ISIS Le Filandiere - San Vito al Tagliamento

Un bel match tra il potere mediatico e quello politico

(...) Lo spettacolo si presenta, quindi, come un avvincente match che mette a confron-
to il potere mediatico e quello politico. Il lungo faccia a faccia fra i due avversari diventa
per il giornalista Frost e per i suoi collaboratori |'occasione per dare a Nixon il processo
che non ha mai avuto. Nelle prime interviste & l'ex presidente ad avere la meglio, ma
nell’ultima, che riguardava il suo ruolo nello scandalo Watergate, Frost riesce a metter-
lo in difficoltd, sotto lo sguardo incredulo dei presenti e dei suoi collaboratori. Proprio
quando Nixon sembra essere sul punto di ammettere la colpa, la conversazione viene
interrotta, sotto ordine del suo assistente fidato. L'ex politico decide ugualmente di pro-
seguire l'intervista e di ammettere una volta per tutte i suoi errori e il suo tradimento
nei confronti del popolo americano. Sono rimasto colpito dalla capacita degli attori di
incarnare al meglio i pensieri e le emozioni dei personaggi che interpretavano. Questo
ha reso lo spettacolo ancora piu avvincente, nonostante conoscessi gia l'esito della
vicenda, e molto coinvolgente, merito anche della velocita dell’azione e dei dialoghi in
tono tagliente e costruttivo. Inoltre, sono riusciti a rendere facile e comprensibile, anche
per chi meno informato, una vicenda cosi complessa.

A mio avviso fra le tre opere a cui abbiamo assistito in questi tre anni, questa & stata
la pit interessante, soprattutto per il tema che, seppur sia avvenuto quaranta anni fa,
& ancora discusso ai giorni nostri.

Riccardo Bot
Classe 5"B, Liceo Scientifico ISIS Le Filandiere - San Vito al Tagliamento
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RISATE SOTTO LE BOMBE

Dietro le risate... molta amarezza

Un metateatro scandito a ritmo di musica. Coinvolgente, divertente, appassionante, gioioso.
La storia di una compagnia teatrale che cerca il successo durante la guerra, occupando
un garage per provare le scene di uno spettacolo. Una scenografia semplice e realistica
(per quanto possa essere redlistica questa situazione). La parte che piu risalta agli occhi &
il camerino, riconoscibile grazie ad una tenda, della ragazza che gid si crede una star, ricco
di particolari e pieno di accessori. In questo sfondo si presentano molte storie da raccontare,
molti stereotipi, molte morali portate in scena da svariati personaggi. Dall'omosessuale alla
ragazza ingenua, dagli stranieri che si adeguano, al direttore avido e presuntuoso, dalla
ragazza che vuole la fama, al militare che salva tutti. Tra questi si trovano anche tre uomini
che interpretano ruoli femminili (Le Sorelle Marinetti), ossimoro che ha fatto sorridere piu
persone. Non c'erano sicuramente i tipi di persone che vediamo tutti i giorni, a cui siamo
ormai abituati. Il pubblico, infatti, non si & potuto immedesimare in nessuno di questi.
Tuttavia I'insieme era amalgamato perfettamente, soprattutto grazie alla musica: stacchetti
orecchiabili che, oltre a tenere vivo il pubblico, rimanevano in testa anche dopo la fine dello
spettacolo. Inoltre il piu bello, I'ultimo, mostrava la morale principale che lo spettacolo voleva
lasciarci: come in quei tempi la gente potesse ridere nonostante le difficolta.

Dietro le risate... molta amarezza.

Maddalena Visentin
Classe 3*A, ISIS Le Filandiere - San Vito al Tagliamento

Spettacolo piacevole, ma non troppo avvincente

Abbiamo scelto, tra i tanti proposti, questo spettacolo perché I'ossimoro presente nel titolo
ci ha incuriosite. Ci sembrava difficile 'accostamento tra il tema della guerra e il genere della
commedia; quindi non sapevamo bene cosa aspettarci. La trama sembrava semplice: nel
1943 una compagnia d‘arte composta per l'occasione dal capocomico Fresconi e finanziata
dalle Sorelle Marinetti, decide di partecipare ad un concorso. L'8 settembre gli attori sono in
teatro per le prove generali, quando suona l‘allarme aereo e l'intera compagnia & costretta
a rifugiarsi sotto al palcoscenico. Per ingannare il tempo gli attori decidono di provare i vari
pezzi dello spettacolo; ma la stanchezza, la fame e la paura hanno presto il sopravvento,
facendo emergere il vero carattere dei personaggi e mettendo in luce la precarietd del loro
accordo lavorativo. Lo spettacolo in sé é risultato piacevole, ma di poco spessore. La storia
non era particolarmente avvincente e sono stati messi in campo moltissimi temi che, a causa
dello spazio occupato dai brani musicali (orecchiabili, coinvolgenti e ben eseguiti), non hanno
ricevuto adeguata attenzione e sviluppo. Inoltre la molteplicita dei temi (per citarne alcuni:
la Seconda Guerra Mondiale e le condizioni di vita dei civili, il fascismo, 'omosessualitd, le
difficolta del mondo dello spettacolo...) contrasta con la povertd della scenografia, che ¢
rimasta statica durante tutto il corso della vicenda mentre si susseguivano le scene e venivano
presentati i vari argomenti.

Giorgia Sclippa, Silvia Metz, Marta Catto, Annachiara Borghi
Classe 3”A, ISIS Le Filandiere - San Vito al Tagliamento
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Dove sono le risate?

E I'8 settembre 1943, una brigata di attori messa assieme da uno stravagante
capocomico dall'ironia pungente corre a rifugiarsi nel sottopalco di un teatro di periferia,
dove stava provando per la “prima” dello spettacolo, non appena si sentono le sirene
che segnalano un imminente attacco aereo. Saranno la paura di essere bombardati,
la convivenza forzata in uno spazio ristretto e le stravaganti e differenti personalita di
ognuno di questi personaggi a far uscire allo scoperto la loro vera natura, differente da
cio che puo sembrare a un primo e affrettato sguardo.

Tra questi attori spicca il trio di musicisti, il loro perpetuo silenzio e la loro bravura
nell'alleggerire il tema dello spettacolo, che ha portato una consistente quantita di
momenti poco divertenti e noiosi, cosa che in una commedia non dovrebbe succedere.
(...) Nel complesso la recitazione di tutti gli attori & stata molto forzata ed enfatizzata.
Lo spettacolo non mi € piaciuto perché non si e capito nulla della storia (sempre che ce
ne fosse una), dato che sono stati inseriti tutti gli elementi possibili in uno spettacolo
che sembrava infinito. E stato un concentrato di temi, idee, generi, e chi pit ne ha piu
ne metta, e I'unica cosa che invece mancava erano proprio le “risate” indicate dalla
locandina dello spettacolo.

A volte basterebbe concentrarsi esclusivamente su un paio di temi e svilupparli
semplicemente ed efficacemente, rendendo la rappresentazione piacevole a tutti.
Bisogna sottolineare il fatto che non e facile realizzare uno spettacolo incentrato sulla
guerra e renderlo allegro e appetibile ad un pubblico che in sala andava da noi liceali
fino ad arrivare a una signora di piu di novant’anni, sintomo che andare a teatro e farsi
una risata ogni tanto & piu che salutare, anche se questo non e stato il caso.

Francesco Zoccarato
Classe 3”A, ISIS Le Filandiere - San Vito al Tagliamento

Una commedia in cui tutto pud accadere

Le Sorelle Marinetti e Gianni Fantoni ci riportano nel 1943, in pieno periodo bellico, in una citta
di provincia, dove una compagnia teatrale appena formatasi sta iniziando le prove generali
del proprio spettacolo. A pochi minuti dallinizio, suona improvvisamente l'allarme aereo e,
colti dallo spavento, gli spettatori fuggono via dal teatro lasciando i le tre Sorelle Marinetti,
il capocomico Altiero Fresconi, la soubrettina Velia Duchamp, il refrenista Rollo ed alcuni
musicisti che decidono di rifugiarsi sotto il palco nel camerino del coro. Impauriti e preoccupati
per la situazione in cui si trovano, gli artisti decidono di non perdere tempo e continuare le
prove bruscamente interrotte. Lo spettacolo riprende a pieno regime, nonostante i teatranti
non mangino da piu di un giorno. Tra canzoni e risate quasi ci si dimentica della guerra che
incombe fuori, ma le bombe iniziano a cadere e subito nella compagnia si diffonde il panico.
Tutti cercano un riparo, chi sotto la scala, chi sotto il tavolo del camerino, ovunque ci sia posto
dove nascondersi gli attori vi si rifugiano. Questo via vai cessa quando entra da una finestra
un misterioso personaggio in divisa che svelerd la cospirazione che si cela in quel sotto palco.
Mistero, risate, canti e balli. Le Sorelle Marinetti non si sono risparmiate nullal In una
commedia dove tutto pud accadere, piena di suspense e divertimento (nonostante la
situazione rappresentata), il gruppo teatrale dimostra una bravura fuori dal comune. In poco
meno di 120 minuti gli artisti sono riusciti a rappresentare la tragicita di quel tempo, la fame,
la paura, la voglia di fuggire e di riscattarsi, la voglia di sopravvivere e di lasciarsi alle spalle
la guerra, senza far deprimere il pubblico, tenendo tutti incollati alla poltrona del teatro con

un enigma che quasi piove dal cielo. Il gruppo riesce a dipingere un perfetto clima, né troppo
pesante da seguire né troppo scontato. Nonostante sia stata a teatro poche volte, posso
comunque affermare che questo spettacolo € stato, senza dubbio, una bellissima esperienza.
La compagnia davvero impeccabile in ogni sua scena fa amare il teatro. Consigliato a
chiunque voglia vedere la Seconda Guerra Mondiale sotto un nuovo punto di vista.

Alice Novellozzi
Classe 3B, Liceo Scientifico ISIS Le Filandiere - San Vito al Tagliamento

Speranze di uomini e donne comuni in tempo di guerra

8 settembre 1943: Badoglio annuncia via radio la firma dell’armistizio, gettando
nell'incertezza e nella confusione l'esercito e la popolazione italiana. E in questa
giornata, fondamentale per la storia italiana, che lo spettacolo teatrale Risate sotto le
bombe & ambientato. Le Sorelle Marinetti e Gianni Fantoni danno vita e voce ad una
scalcinata compagnia teatrale che, in vista del debutto in cittd, sta preparando un
nuovo spettacolo, un varietd.

Pur essendo una rappresentazione teatrale all'apparenza non impegnativa, composta
prevalentemente dagli sketch e dalle esibizioni divertenti dei singoli attori che stanno
provando il nuovo spettacolo, essa tratta tuttavia tematiche pit ampie e serie, quali la
fame, la povertd e le speranze di uomini e donne in tempi duri come quelli della Seconda
guerra Mondiale.

Tra le esibizioni delle Sorelle Marinetti, del capocomico Fresconi, del refrenista Rollo
e della soubrette Velia Duchamp, trovano infatti spazio momenti in cui gli attori si
rivelano anche loro, come tutte le altre persone, bisognosi di cibo per sopravvivere alla
miseria, impauriti dai bombardamenti e speranzosi in un futuro in cui riscattarsi. Oltre
a divertenti esibizioni canore e di ballo, in cui Le Sorelle Marinetti possono mettere in
mostra le loro doti, non mancano colpi di scena che danno risvolti inaspettati alla storia
e rovesciano la tranquillita di una piccola compagnia teatrale. Risate sotto le bombe
€ uno spettacolo piacevole che, oltre a far ridere il pubblico, riesce a riportare alla
memoria fatti lontani nel tempo che perd non vanno dimenticati.

Elisa Devetta
Classe 3”B, Liceo Scientifico ISIS Le Filandiere - San Vito al Tagliamento

Uno sguardo insolito sulla Seconda Guerra Mondiale

Compagnia teatrale attiva in Italia dal 2008, Le Sorelle Marinetti si cimentano in
Risate sotto le bombe, spettacolo ambientato nel settembre 1943 a Milano, sotto
i bombardamenti e le insidie della Seconda Guerra Mondiale. Le tre protagoniste
principali sono tre sorelle: Turbina, la pit saggia, Mercuria, la piu spensierata, Scintilla
la piu astuta. Le sorelle, provate dai tempi difficili, cercano nuovo successo all'interno
di una compagnia teatrale molto originale, guidata dal commendator Fresconi e
affiancata da altri bizzarri e inattesi personaggi. Gli attori si ritrovano a condividere,
al riparo in un sotterraneo, alcuni giorni di paura, fame, indecisione, sospetti, gioie,
con una sorprendente svolta finale. Attendendo con ansia di poter uscire in sicurezza,
approfittano del loro tempo per provare divertenti e fantasiosi numeri teatrali.

Risate sotto le bombe
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Lo spettacolo originale, semplice, spiritoso e avvincente ci propone un tema importante
come quello della Seconda Guerra Mondiale da un punto di vista nuovo, in una chiave
di ironia e comicita. Ci lascia inoltre un messaggio: “Ridere, sotto le bombe ridere, e se
ti vien da piangere son lacrime d’amor”.

Gli attori sono calati nei loro ruoli con grande espressivita, parlano in modo chiaro e
deciso, cantano con piacere e divertimento e si lanciano con grazia in balli e coreografie
inusuali e comiche. Personaggi a dir poco sorprendenti sono le “sorelle”, che ricercano
movenze il piu possibile femminili e leggiadre, nonostante siano impersonate da
interpreti maschili, e per questo suscitano lilaritd del pubblico. Le scenografie sono
curate nel dettaglio: mobili, sedie, camerini, strumenti musicali, non manca nulla
e la scena appare arredata con realismo. | particolari, gli abiti, gli oggetti di scena
molto colorati catturano l'attenzione degli spettatori, che facilmente e piacevolmente
riescono a seguire lo spettacolo.

Nicole Radegonda
Classe 3”B, Liceo Scientifico ISIS Le Filandiere - San Vito al Tagliamento

Una commedia davvero... esplosiva!

Spettacolo pieno di vivacita e sorpresa €& Risate sotto le bombe, commedia/musical
con le famose Sorelle Marinetti (Nicola Olivieri, Andrea Allione e Marco Lugli), Gianni
Fantoni, Francesca Nerozzi, Paolo Cauteruccio e Gabrio Gentilini, ambientato in una
saletta sottostante ad un teatro ai tempi della Seconda Guerra Mondiale.

In una citta di provincia, nel pomeriggio dell’8 settembre 1943, una piccola compagnia
di attori e cantanti si rifugia nel camerino del coro, sotto il palcoscenico di un teatro,
a causa di un improvviso allarme aereo. Era infatti abitudine che le compagnie d'arte
si arrangiassero tra mille difficolta con mezzi di fortuna alla disperata ricerca di un
ingaggio. Questa & la cornice in cui si dipana la commedia musicale Risate sotto le
bombe.

La simpatia delle Sorelle Marinetti e degli altri attori e contagiosa; inoltre, fattore
assolutamente positivo € la genuina allegria che non abbandona mai i protagonisti,
nemmeno nella precaria situazione in cui si trovano: decidono cosi di provare di nuovo i
numeri dello spettacolo per impiegare il tempo e scacciare la preoccupazione.

La trama non e scontata ed & costellata da nascosti ed impliciti insegnamenti: e
sempre incredibile come la risata, l'allegria e la speranza possano accompagnare le
persone anche nei momenti piu pericolosi e complicati, proprio come quelli vissuti dalla
scalcinata compagnia teatrale. L'angusto spazio e la fame non aiutano di certo, e le
forze e I'entusiasmo gradualmente si esauriscono, ma la speranza anima sempre i nostri
protagonisti che non si scoraggiano facilmente. E proprio cosi che la gioia di vivere e le
spontanee risate non mancano mai, dall’inizio alla fine, in questa commedia davvero...
esplosiva.

Martina Orlando
Classe 3”B, Liceo Scientifico ISIS Le Filandiere - San Vito al Tagliamento

Una commedia poco vitale

La commedia, ambientata nello scenario della seconda guerra mondiale, ci racconta
i disagi di una compagnia teatrale; la quale si arrangia come pud, girando il paese
tra mille difficoltd e con mezzi di trasporto improvvisati, alla disperata ricerca di
un ingaggio e con la speranza che l'impresario non scappi con il magro incasso. La
compagnia si ritroverd sotto il palcoscenico, in seguito ad un allarme aereo, a provare
per gli spettacoli che verranno. Il gruppo, intrappolato, nonostante fuori dall'edificio ci
sia la battaglia, discute scherzosamente e tranquillamente tra una canzone e l'altra sul
futuro della compagnia teatrale.

L'ottimismo e l'allegria delle risate diventano quindi uno strumento di battaglia artistica
contro il dramma della battaglia militare. Non si tratta soltanto di passare qualche
minuto di serenitd e dimenticare i brutti pensieri: € uno spirito diverso con cui affrontare
le difficolta di ogni giorno.

| protagonisti della commedia sono stati ispirati a famosi artisti dell'epoca: Le Sorelle
Marinetti rappresentano il Trio Lescano, Altiero Fresconi ricorda Rodolfo de Angelis, Velia
Duchamp si ispira alla famosa Dina Galli, Rollo ricorda Nunzio Filogamo.

Molte sono le prestazioni musicali che intrattengono il pubblico: “lo non credo se non
vedo” (1939), “Amore e profumi”, “Ho il cuore tenero” (1937), “Signorine non guardate
i marinai” (1935), “Girotondo dell'amore” (1940), “Vado in Cina e torno”, “Quando
mi addormento al cinema”, “La canzone del boscaiolo”; “Nebbia”, che rende in modo
superbo il senso di smarrimento che si provava all’inizio del secondo conflitto mondiale,
(1941); "Mi ami Memy"” e per finire “Ridere sotto le bombe”, composta nel 2013 per
questa commedia musicale, che chiude lo spettacolo con uno slancio di spigliata ironia.
Melodie adatte e non adatte, piacevoli e non piacevoli, dipende dai gusti musicali che,
forse, sono state I'unico punto di forza dello spettacolo. Si & percepita una mancanza di
vitalita nella trama della commedia perché era continuamente spezzettata da canzoni
che, seppur abbiano dato man forte e varietd alla commedia rappresentandone
I'aspetto positivo, sarebbero dovute essere idee da scartare o limitare, proprio perché
non lasciano spazio alla trama che viene annullata.

Peccato, perché il materiale ha potenzialita; resta il mistero sul perché di questa
operazione che adombra, insensatamente, le peculiaritd storiche e sociali di quegli anni,
caratterizzanti della trama. Qualche passaggio spassoso risolleva qua e la le sorti di
uno spettacolo che comungue non convince. Noi come pubblico siamo rimasti pensosi,
dubbiosi e delusi.

Samuele Maieron, Kevin Marzio, Mattia Vazoler
Classe 3”A, ISIS Le Filandiere - San Vito al Tagliamento
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MAGAZZINO 18

Una pagina strappata dai libri di storiaq, il viaggio in un abisso

Sedie, banchi, lettere, libri, fotografie, utensili, effetti personali... tanti oggetti accatastati
ricoprono il palcoscenico accompagnati dal volto e dalla voce di Simone Cristicchi. Cosi si
presenta la scena che, luminosa, dipinge il Teatro Verdi di Maniago. Cid che Cristicchi propone
€ una cruda pagina strappata dai libri di storia, quella che narra la “tragedia degli esuli”.
Con il trattato di pace del 1947 I'ltalia perse vasti territori dell'stria e della fascia costiera; ben
quasi 350 mila persone scelsero, davanti a questa situazione, di lasciare le proprie terre natali,
destinate ad essere jugoslave, e di proseguire la loro esistenza in Italia. Gli esuli, quindi, che
come polvere vagavano senza casa ed erano costretti ad affrontare lunghi periodi in campi
profughi o in terre lontane, depositavano i propri affetti e ricordi in un magazzino, che si trova
tuttora nel Porto Vecchio di Trieste, il “Magazzino 18”.

Simone Cristicchi parte proprio da qui col suo “Magazzino 18", per la regia di Antonio Calenda.
Nel personaggio di un archivista romano, fruga e smista tra gli infiniti scaffali, dando vita a
pensieri e ricordi di migliaia di persone, aiutandosi con musiche, immagini e racconti inediti.
Il pubblico, silenzioso e meravigliato, capta ogni singolo gesto e dettaglio. Ne & sbalordito.
Tant'e che tutta la platea, a fine spettacolo, si alza, abbracciando I'artista con applausi ricchi
di immensa riconoscenza e gratitudine. Lo spettacolo ci e piaciuto, Cristicchi ha inscenato un
monologo di due ore riuscendo a tenerci sempre sollecitati ad ascoltarlo. Alcuni pezzi sono stati
fin troppo emozionanti, alcuni terrificanti: € stato come un viaggio dentro I'abisso. L'abisso di
chi si & sentito perso, solo. Prima dello spettacolo lo abbiamo incontrato: “Una pagina di
storia poco frequentata, fino a qualche anno fa passata sotto silenzio anche nei manuali
scolastici”, ci ha confermato, “alla quale & opportuno dare dignita” E Cristicchi lo ha fatto
con un discorso alto, bello sotto il profilo storico ma soprattutto etico, che ha sottolineato
I'ilnportanza della memoria (“c’¢ un undicesimo comandamento, non dimenticare”), facendo
riferimento a tutte le popolazioni profughe che in una continua diaspora di disperazione e di
dolore perdono il rispetto della loro cultura e della loro identitd, che soffrono perché non si
sono mai sentite a casa propria, di coloro che sono stati e continuano ad essere emarginati
e considerati stranieri ovunque. Entusiasti, alla fine dello spettacolo anche noi studenti ci
alziamo in piedi ad applaudire un artista colto, bravo nei testi, nel canto e nella recitazione che
ci ha toccato le corde del cuore. Tra il pubblico, notiamo gli sguardi di persone che abitano al
Dandolo, paesino vicino alla cittadina di Maniago, che respira ancora l'esperienza dell'esodo. E
a suggellare quell'incontro, la professoressa Annamaria Poggioli consegna, a nome di tutti noi,
il testo Dandolo, scritto proprio per raccontare di questa comunitd maniaghese nata appunto
dall'esodo istriano-giuliano. Una grande lezione di storia e umanitd, dunque, quella di Simone
Cristicchi, che nel richiamare l'attenzione sui drammi delle guerre, ci ha indotti a riflettere
sulla bellezza della diversita... e in omaggio proprio a lui, che alla diversita, e alla follia sta
dedicando buona parte del suo percorso artistico, vorremmo concludere con questo pensiero
di Gandhi: “Questo messaggio lo dedichiamo ai folli. A tutti coloro che vedono le cose in modo
diverso. Potete citarli, essere in disaccordo con loro. Potete glorificarli o denigrarli, ma l'unica
cosa che non potete fare & ignorarli. Perché riescono a cambiare le cose. E mentre qualcuno
potrebbe definirli folli, noi ne vediamo il genio. Perché solo coloro che sono abbastanza folli da
pensare di poter cambiare il mondo, lo cambiano davvero”.

llaria Tommasini Classe 5B, Andrea Siega e Sara Zongaro Classe 5*A,
Cristina Cojocaru Classe 5*C, ISIS E. Torricelli - Maniago
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LADRO DI RAZZA

Amore e generosita in tempo di guerra

Roma, anni ‘40. Dopo aver scontato l'ennesima condanna, Tito si rifugia a casa del suo
amico Oreste per sfuggire ad un usuraio. Tito deve procurarsi assolutamente dei soldi e
in poco tempo trova la sua prossima vittima: Rachele, la proprietaria della fornace dove
lavora Oreste, una ricca ebrea che vive sola in un lussuoso appartamento del ghetto.
Dopo un lungo corteggiamento, Tito riesce ad entrare nelle sue grazie e, coinvolgendo
il suo amico, decidono di fare il colpaccio: rubare tutto cid che era presente e di valore
nell'appartamento. Era la notte del rastrellamento degli ebrei nel ghetto di Roma
da parte dei nazisti. Proprio quando sembrava finito e riuscito il tentativo, Tito torna
indietro, decidendo di condividere il suo destino con la donna che ha imparato ad
amare. Drammaticamente si conclude questo comico spettacolo.

In Massimo Dapporto si pud notare grande talento; nelle vesti di Tito € riuscito per tutto
il tempo a divertire e ad emozionare il pubblico. Nulla da togliere agli altri due attori che
hanno reso lo spettacolo completo e simbolico in una scenografia piuttosto semplice,
ma d'impatto: da una parte la baracca di legno piccola e fredda di Oreste e dall‘altra
la casa accogliente e lussuosa di Rachele.

Una storia che ci fa riflettere sull’amore e la generosita nelle circostanze di guerra e
razzismo; emozioni e sentimenti che hanno truffato persino un ladro.

Valeria Pilat,
Classe 4"A AFM, ISIS P. Sarpi - San Vito al Tagliamento

LE INTERVISTE IMPOSSIBILI:

Intervista impossibile a Oreste

Oggi abbiamo avuto la fortuna di incontrare Oreste, il noto personaggio dell’opera
Ladro di razza, tanto povero quanto altruista, lui che aiuta gli amici nel momento
del bisogno anche se magari € piu in difficolta di loro, senza farli sentire a disagio.
Per approfondire la conoscenza dei tratti del suo carattere e degli eventi avvenuti in
seguito alla chiusura del sipario, porremo a questo importante personaggio alcune
domande.

Porti ancora rancore a Tito a causa dell'inganno che ha ordito contro di te al
tuo mai avvenuto matrimonio?

Inutile dire che superare un oltraggio simile non e un‘impresa semplice, perd essendo
un amico di vecchia data mi é impossibile fare il sostenuto; Tito & una persona
importante per me e lo aiuterd sempre, pur facendogli sudare i favori che mi chiede
costantemente.

Credi che se si fossero invertiti i ruoli e tu avessi avuto bisogno di ospitalita lui
ti avrebbe aiutato?

In buona fede io ti risponderei di si, non solo per I'amicizia che condividiamo, ma anche
per il favore che mi doveva a causa dell'inganno tesomi, di cui parlavamo prima. Pero
non ne sarei del tutto convinto, perché Tito, come dire, € imprevedibile.

Come mai hai deciso di partecipare alla nascita delle prime cellule partigiane nonostante
la tua situazione economica a rischio che avrebbe potuto mandarti in rovina?

Ladro di razza
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Portare avanti una vita come la mia, nella miseria e nella paura della Roma fascista
era impensabile. Non ce la facevo pil, mi stava uccidendo. Quando mi parlarono per
la prima volta di queste cellule, vidi in loro una possibilita, un modo per rinascere, per
cominciare una nuova vita. Alla fine non avevo niente da perdere, quindi ci misi tutto il
mio impegno.

Se la sera del grande colpo a casa di Rachele fosse andata a buon fine, cosa ne
avresti fatto di tutta la ricchezza accumulata?

In realta faccio anche fatica a pensarci, sarebbe troppo bello per essere vero, pero,
impegnandomi a fondo, credo che innanzitutto avrei comprato un anello bello, prezioso e
soprattutto, vero, per la mia amata e poi le avrei chiesto di sposarmi, avrei comprato una
grande casa e avrei organizzato un bellissimo matrimonio per soddisfare tutti gli sfizi della
mia bella. Poi non saprei, avrei vissuto da signore!

Quella notte come hai fatto a scappare senza essere visto?

Non ho avuto problemi, i nazisti erano ancora occupati nelle case accanto percid sono
tornato a casa tranquillo; ero un po’ preoccupato per Tito, ma se l'era cercata, non ho
potuto farci niente. Se la sono cavata benissimo comunque, anche se la fortuna ha
aiutato molto!

Oreste, ultima domanda e poi ti lasciamo andare: Tito e Rachele, come hanno
fatto a cavarsela?

Sicuramente non mi crederete, ma quando i nazisti sono arrivati nell'appartamento
di Rachele hanno trovato i due innamorati stesi a terra, come morti, poiché non si
muovevano. Cosi i due omaccioni grandi, grossi e senza cervello hanno pensato fossero
davvero passati a miglior vita e, dato il fatto che in ogni caso nel furgone non ci sarebbero
entrati, per assenza di posti liberi, li hanno lasciati li. Tito non ci poteva credere, da quel
giorno ha considerato Rachele il suo angelo custode e ora vivono assieme pit innamorati
che mai! Da non crederci, Tito innamorato, nessuno l‘avrebbe mai detto! Arrivederci, a
presto!

Enrico Bassi, Beatrice Danelon, Gianluca Defend, Massimiliano Gardin, Stefania Moretto
Classe 2*G, ISIS Le Filandiere - San Vito al Tagliamento

Intervista impossibile a Rachele

Rachele e una donna ebrea che ha vissuto l'esperienza dei campi di concentramento,
una donna che nel dolore aveva scoperto qualcosa di lei che non conosceva: I'amore e
I'importanza del vivere con gli altri. Abbiamo trovato Rachele a una manifestazione per
il Giorno della Memoria e abbiamo sfruttato l'occasione per chiederle se ci permetteva di
intervistarla. Con suo e nostro grande piacere ha accettato. Prima di chiedere della sua
tragica esperienza all'interno dei campi, pero, abbiamo preferito indagare nella sua vita
privata, parlando di un uomo che le ha insegnato a vivere: Tito.

Che cosa I'ha affascinata di Tito?

Inizialmente non provavo nessun interesse, perché pensavo che fosse come tutti gli altri, ma
poi le sue attenzioni e la sua presenza mi hanno fatto capire quanto ci tenessi a lui e che mi
sarei dovuta togliere la maschera della rigidita gia molto tempo prima.

Una situazione in cui ho compreso veramente | miei sentimenti per Tito e stato quando, per
contribuire alla raccolta dei 50kg d’oro, mi ha donato la sua collana; in questo modo ha
cercato di salvare la vita a me e anche a tutte le persone del ghetto.

Da quel momento in poi, c’e stato un susseguirsi di gesti ed emozioni che hanno reso
sempre pit speciale il nostro rapporto.

Il fatto di essere una donna di potere, ma anche ebrea, fanno parte dei motivi per cui
lei & cosi rigida? E perché prima di Tito non si era mai avvicinata a nessun uomo?
Non penso che il fatto di essere ebrea mi abbia condizionata nel mio modo di essere,
credo invece che il percorso che mi ha portato al potere sia stato uno dei fattori che
hanno causato la rigidita nel mio carattere. Ho dovuto contare solo sulle mie forze e su
nessun altro; mi sono trovata da sola a lottare per il mio “essere donna’, arrivando quindi
ad acquisire una forza quasi maschile. Non avendo grandi rapporti al di fuori di quelli
lavorativi, anche perché non ne sentivo l'esigenza, non mi ero resa conto dellimportanza
delle amicizie e dell'amore che inconsciamente io stessa ho rifiutato per il mio modo di
essere. Per questa serie di motivi inizialmente rifiutavo Tito; grazie a lui, perd, ho scoperto
l'importanza di essere donna, cioé di provare sentimenti e interesse per qualcuno e non solo
per cio che riguarda i beni materiali.

Cosa hai pensato quando ti sei risvegliata e hai visto che Tito era ancora li?

Mi sono sentita strattonare e quando ho aperto gli occhi non capivo cosa mi stava
succedendo. Si sentivano urla ovungue; dopo poco ho iniziato a comprendere la situazione.
Per me stava arrivando la fine. La mia casa era sottosopra, in parte a me Tito piangeva ed
eravamo circondati da quegli spietati nazisti. Ci hanno preso e portato via, come se fossimo
animali da macello, caricati su di un carro bestiame e da quel momento ricordo solo piccoli
istanti del terrificante viaggio che conduceva ad Auschwitz;, mi tornano alla mente | volti
dei bambini, ignari del loro triste destino. Tito era ancora li, al mio fianco, silenzioso e con
lo sguardo perso nel vuoto. Il suo gesto era stato estremo e non riuscivo a spiegarmi come
avesse potuto scegliere una fine cosi tragica, nonostante non fosse coinvolto direttamente
nella guerra silenziosa che ci stava sterminando. lo capii che non volevo finisse [i la nostra
vita, soprattutto perché la mia era appena cominciata, desideravo altri attimi con Tito,
attimi di felicita e spensieratezza fin ora a me sconosciuti; purtroppo, pero, eravamo arrivati
a destinazione e le nostre strade si dividevano. Conoscevo il destino di entrambi. Quel bacio
e quell'abbraccio erano il nostro saluto, il nostro addio! Nelle ore successive ... - piange.
Rachele era molto turbata quindi abbiamo pensato che fosse meglio fermare il suo
racconto; possiamo pero dirvi che purtroppo Tito non ce I'ha fatta a causa dei pesantissimi
lavori e dei gravi maltrattamenti a cui era sottoposto, & stato trovato morto nella sua
baracca. Questo & tutto cio che ci siamo sentiti di chiederle, speriamo di avere altre
occasioni per poter riprendere questo tipo di argomento con la superstite.

Matilde Vatri, Milan Giulia, Luca Di Montegnacco, Matteo Clemente
Classe 2”G, ISIS Le Filandiere - San Vito al Tagliamento

Intervista impossibile a Tito

Abbiamo incontrato il signor Tito e abbiamo colto I'occasione per porgli qualche domanda.
Buongiorno, signor Tito, sappiamo che quello che le stiamo per chiedere & un
argomento delicato. Si senta libero di non rispondere se é troppo doloroso: come ha
vissuto la deportazione e pensa di essere cambiato dopo aver vissuto quell‘orribile
periodo di vita?

Non mi sento a mio agio a parlare di questo argomento, ma voglio comunque condividerlo
con voi. Preferirei parlare solo del cambiamento che mi ha portato questa esperienza,
perché non riuscirei a spiegare a parole quello che é successo allinterno del campo di
concentramento, poiché solo chi lo ha vissuto pud capire. Prima ero meno responsabile
e non capivo veramente il valore della vita; ora sono sempre lo stesso, solo che ho una
consapevolezza diversa del mondo.

Ladro di razza
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Cosa I'ha spinto a truffare le persone?

Ma signore, chi le ha detto questa sciocchezza? lo non ho mai truffato nessuno, lo pud
confermare il mio caro amico Oreste, che mi conosce da quando eravamo bambini. Oggi,
infatti, avevo in mente di cercarmi un lavoro perché io non rubo... sono una brava persona...
ma ha altre domande?

Certo signor Tito, come spiega la sua permanenza in carcere se & un brav’'uomo?

Mi sono trovato al momento sbagliato nel posto sbagliato, ero li per una commissione. Sono
stato fregato, mi hanno ingiustamente messo in galera.

In questi giorni ci sono molte persone innocenti che finiscono in carcere, lei ne conosce?
No non ne conosco.

Proseguiamo con le domande: con quali aggettivi si descrive?

Sono un grande lavoratore, onesto, anzi onestissimo e sempre disponibile e anche un grande
romanticone: mi piace far cadere le donne ai miei piedi.

Si vanta del fatto che le donne cadano ai suoi piedi, ma lei si & mai invaghito di
qualcuna di esse?

A dir la verita una c’é stata ma non mi ha proprio conquistato lei il cuore; sono io che le ho
rubato l'argente... cioé 'ardente cuore. Si tratta di Rachele, come sapete, con cui ho condiviso
I'esperienza pit coinvolgente e incredibile che mi sia capitata, nel bene e nel male.

Pietro Casola, Debora Gri, Daniela Maiorana, Federico Pittaro, Riccardo Tesolin e Giulia Villalta
Classe 2"G, ISIS Le Filandiere - San Vito al Tagliamento

Tre attori meravigliosi, perfetti in scena

Un abile ladro e truffatore, Tito, costretto e ormai abituato a inventarsi la vita, ha appena
finito di scontare I'ennesima pena in carcere: ora perd non puod tornare a casa dai suoi genitori,
in quanto, a cercarlo, c'& un usuraio, noto per la sua crudelta.

La vicenda narra un pezzo di storia reale. Roma, 1943: i tedeschi si impegnano a deportare
gli ebrei dal ghetto della capitale. In questa grande tragedia, trova spazio anche Tito,
appena uscito di galera, che decide (quasi costretto) di andare ad abitare dal suo amico
Oreste, il quale fard incontrare involontariamente il furfante con la ricca ebrea Rachele; cosi
Tito trova la vittima del suo prossimo furto, nel quale cerca di coinvolgere anche Oreste,
onesto lavoratore nella fornace di proprieta di Rachele. | tre meravigliosi attori, Massimo
Dapporto (Tito), Blas Roca Rey (Oreste) e Susanna Marcomeni (Rachele), sono molto bravi
ad interpretare i loro ruoli con l'affascinante parlata romana, inoltre mostrano un'espressivita
significativa e si muovono con grande efficacia sulla scena. Devo dire che lo spettacolo mi &
piaciuto e gran merito va appunto agli attori capaci di catturare la nostra attenzione per due
ore abbondanti, durata che forse, inizialmente, aveva preoccupato un po’ tutti noi studenti.

Luca Aprilis
Classe 3"G, Liceo Scientifico ISIS Le Filandiere - San Vito al Tagliamento

Uno spettacolo teatrale all’insegna del divertimento

Il 31 gennaio 2015 la classe 3G del Liceo Le Filandiere di San Vito al Tagliamento si é recata
all’Auditorium Zotti per assistere allo spettacolo teatrale Ladro di razza. La commedia
& ambientata a Roma nel 1943 e ha per protagonista Tito, interpretato da Massimo
Dapporto, ladro e truffatore che si approfitta dell'ingenuita dei suoi concittadini. Per lui
il lavoro e troppo faticoso e impegnativo e, una volta scontata I'ennesima condanna, si
rifugia a casa del suo amico d’infanzia Oreste, instancabile lavoratore alle fornaci di Valle
Aurelia. Tito & costretto a chiedergli aiuto per sfuggire a uno spietato usuraio che gli da la
caccia per riavere i suoi soldi e sa dove abita. Oreste, buon uomo, gli concede ospitalita,
ma Tito dovrd comunque riuscire a trovare quei soldi prima che |'usuraio lo scovi. Cosi
progetta un furto ai danni di una ricca zitella ebrea di nome Rachele, per altro proprietaria
della fornace dove Oreste lavora. Rachele vive sola in un appartamento lussuoso del
ghetto: sara proprio lei la vittima di Tito. Grazie alla furbizia, Tito riesce a conquistarne
la fiducia e, la notte del quindici ottobre del 1943, mette in atto il suo piano dandole del
sonnifero. Proprio quella notte perd avviene il rastrellamento degli ebrei nel ghetto di
Roma da parte dei nazisti e Tito trova il coraggio di riscattarsi. Qui lo spettacolo finisce
e il sipario scende. La commedia ha avuto grande successo: nonostante la drammaticita
del tema storico c'e stato spazio anche per il divertimento grazie alla bravura e all’ironia
dei protagonisti. Spero ci sia un altro spettacolo cosi anche I'anno prossimo, in cui tutti
possano sentirsi coinvolti e partecipi, senza noia né distrazione.

Martina Steffanon
Classe 3G, Liceo Scientifico ISIS Le Filandiere - San Vito al Tagliamento

Ritmi diversi per tempi diversi

(...) Anche se le storie con un finale drammatico non sono quelle che preferisco,
obiettivamente la trama di Ladro di razza e interessante. Personalmente vorrei sottolineare
la bravura degli attori, che hanno sostenuto uno spettacolo della durata di due ore
concedendosi solo una breve pausa. Ladro di razza non & uno spettacolo dinamico; le
azioni passano in secondo piano rispetto alle battute dal marcato accento romano e
spesso dalle sfumature ironiche. Tuttavia devo riconoscere che in alcuni passaggi ho
trovato lo spettacolo eccessivamente ricco di dettagli che pero davano l'idea di non
arrivare mai al “punto”. Probabilmente questo mio giudizio nasce dall'abitudine della
mia generazione a storie piu movimentate, perché noi giovani abbiamo bisogno di
ritrovare nelle trame la stessa velocitd che fa ormai parte della nostra quotidianitad, i
cui tempi sono spesso dettati da tecnologie velocissime, da internet al cellulare. Questa
mia considerazione personale non va di certo intesa come una critica nei confronti dello
spettacolo, che ha ricevuto scrosci di applausi per diversi minuti.

Alessandra Minatel
Classe 3G, Liceo Scientifico ISIS Le Filandiere - San Vito al Tagliamento

Ladro di razza
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Sacrificare tutto, ed anche se stessi, solo per amore

Si & appena concluso lo spettacolo Ladro di Razza. E una delle prima volte che partecipo
a uno spettacolo teatrale. (...) E stata una bella esperienza partecipare a questa
rappresentazione soprattutto perché hanno recitato degli attori conosciuti in tutto il
mondo come Massimo Dapporto, Susanna Marcomeni e Blas Roca Ray.

Mi ha colpito la capacita del regista nel ricreare la scena, riuscendo ad allestire due
viste differenti all'interno dello stesso palco senza mai chiudere il sipario. Le luci che
illuminavano I'attore durante il suo ruolo e la musica che accompagnava la recitazione
hanno contribuito a migliorare lo spettacolo. Grazie ad un solo letto e a delle semplici
sedie si € riusciti a creare un‘atmosfera che ha reso piu realistica la rappresentazione. La
storia mi ha aperto gli occhi, mi ha mostrato, attraverso scene comiche e tristi, che ci
sono persone che talvolta “sfruttano” il prossimo per soddisfare lo proprie necessita e le
proprie mancanze ma che si & pronti a sacrificare se stessi e tutto cid che si possiede per
amore. E questo I'ho percepito grazie alla bravura degli attori nel recitare le proprie parti.

Anna Bernardotto
Classe 2"D, Liceo Scientifico ISIS Le Filandiere - San Vito al Tagliamento

Una bella prova d’attore

Abbiamo appena assistito allo spettacolo teatrale Ladro di razza. Non ¢ la prima volta che
vado a vedere uno spettacolo teatrale perché gid quando ero alle elementari mi ricordo
che siamo andati a vedere una rappresentazione, ma sicuramente non cosi mirata su una
tematica come quella del rastrellamento del ghetto di Roma nel 1943. Questo argomento
abbiamo avuto I'occasione di apprenderlo solo con i libri scolastici e quindi vederlo adesso
sotto forma di spettacolo e sicuramente piu interessante e anche molto piu semplice da
capire, ma soprattutto pit memorabile. Ovviamente tutto questo facilitato dalla bravura dei
tre attori di fama internazionale. Tutti e tre svolgono la loro parte in maniera perfetta, ma
quello che mi sembra fosse pit a suo agio € il protagonista, Tito, rappresentato dall'attore
Massimo Dapporto. La cosa che si nota di piu ¢ il suo modo di interpretare lo spettacolo
con semplicitd, sicurezza e quasi totale immedesimazione nel ruolo. La parte piu bella e
sicuramente quando Tito comincia a presentarsi quotidianamente nella casa di Rachele (ricca
zitella ebrea) cercando di rubarle sempre qualcosa di valore senza che lei se ne accorga.
Questa fase e sicuramente la pit divertente, allegra e anche scherzosa della commedia, dove
I'attore dimostra la sua vena comica ma anche la sua sicurezza davanti ad un pubblico che si
aspetta molto da lui e a cui I'attore deve dare in quel momento tutto se stesso. Il punto forte
della commedia ¢ il contrasto tra la drammaticita del contesto storico e la comicita di alcuni
momenti della storia. Di questo spettacolo rimane sicuramente, oltre alla prova impeccabile
degli attori, la difficolta nell'assemblare tutti gli elementi per creare una rappresentazione cosi
credibile tanto che lo spettatore si senta parte integrante dello spettacolo stesso.

Lorenzo Cescon
Classe 2”D, Liceo Scientifico ISIS Le Filandiere - San Vito al Tagliamento
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IL GIARDINIERE DI VILLA MANIN

Il Giardiniere di Villa Manin: Amedeo Giacomini e la natura

Il giardiniere di Villa Manin € un‘opera scritta da Amedeo Giacomini in cui si narra la
vicenda di un giardiniere che ha speso la maggior parte della sua vita nel prendersi cura
del parco del Conte Manin. Il giardiniere descrive il luogo come il Paradiso Terrestre, dove
si possono trovare tutte le specie animali e vegetali del mondo. All'inizio € talmente
estasiato dalla vista di quel luogo che si mette a recitare Ariosto; tutta la servitu lo
prende per un pazzo che ha iniziato a delirare, ma in realta sono loro che non capiscono
cosa lui prova.

La vicenda inizia con il messaggio che i suoi superiori gli hanno recapitato, ovvero
che dopo quindici giorni, lui avrebbe dovuto lasciare I'incarico e l'alloggio al nuovo
giardiniere. Il giardiniere rimane deluso, e cosi inizia a rimembrare i suoi anni vissuti in
quel luogo sotto forma di narrazione.

La parte finale racconta la sua partenza dalla villa.

Mi e piaciuta molto quest'opera, perché l'attore e riuscito a trasmettermi delle
forti emozioni attraverso la recitazione, inoltre ho trovato molto suggestivo
l'accompagnamento dell'opera con la presenza del pianoforte; la musica mi ha
incantata ed il pianista e stato molto bravo, perché é riuscito a dare un‘atmosfera
poetica al tutto. Non e stata da meno la presenza della pittrice che dipingeva il quadro
durante l'opera.

E stata un‘esperienza magnifica, visto che io, fino ad ora, avevo conosciuto solo I'opera
lirica.

Giorgia Renzulli
Classe 1D, Liceo Scientifico ISIS Le Filandiere - San Vito al Tagliamento

Una storia malinconica, profonda e romantica

Il giardiniere di Villa Manin & un libro scritto da Amedeo Giacomini nel 1983. Narra la
storia di un giardiniere che, dopo aver ricevuto l'ordine di andare in pensione, rivive i
suoi ricordi piU intensi prima di dire addio al parco che tanto aveva amato e curato.
Il protagonista rievoca non solo i momenti felici, ma anche quelli che avrebbe voluto
dimenticare, come il suo ritorno alla villa dopo la Seconda Guerra Mondiale. Amante
dei bambini e dei ragazzi, il giardiniere & anche un esperto filosofo, scienziato e artista.
Lo spettacolo che ci e stato proposto e tratto da questo libro, ed é realizzato dall'attore
Fabiano Fantini, dal pianista Glauco Venier e dalla pittrice Luigina Tusini. La voce che
ha dato vita alle parole dello scrittore Giacomini, unita alla meravigliosa musica del
pianoforte e al particolare stile di pittura di Tusini, hanno reso l'opera interessante e
raffinata. Penso che sia una storia molto malinconica, profonda e, in un certo senso,
anche romantica. L'amore platonico che il giardiniere prova per il parco dove ha passato
gran parte della sua vita & indescrivibile, ma nonostante cio i tre artisti hanno saputo
rappresentarlo alla perfezione. L'opera mi ha interessato davvero, e mi ha fatto capire
quanto potente sia il legame uomo-natura.

Alessia Antoniazzi
Classe 1D, Liceo Scientifico ISIS Le Filandiere - San Vito al Tagliamento

Il giardiniere di Villa Manin
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L'Uomo e la Natura: riflessioni a margine dello spettacolo
Il Giardiniere di Villa Manin

Sin dai tempi piu antichi, l'uomo si e rispecchiato nella grandezza e nell'immensita
della natura. Gli umani stessi sono nati dall'ambiente, una forza grande e misteriosa
dai mille lati nella quale la gente ha sempre cercato una risposta a dubbi e
preoccupazioni, a cominciare proprio dalla vita.

Da sempre, la natura ci appare in quattro diverse forme durante I'anno: la primavera,
periodo luminoso e rigoglioso, con i suoi mille fiori che sbocciano, i profumi che si
diffondono nel cielo turchino, le allodole che cinguettano e la brezza giovanile che sfiora
i tetti delle case e le cime degli alberi carichi di gemme.

A questo segue il sole caldo dell'estate, i campi di grano che formano immense distese
dorate intervallate da papaveri rossi, i frutti che maturano sui rami degli alberi e le citta
che si svuotano, dirette, come stormi di uccelli migratori, verso il calore del mare. Dopo
la massima rigogliosita della natura, v'e la sua morte: I'autunno. Le foglie si seccano,
colorano i boschi di rosso, arancione e giallo, per poi cadere, i funghi riempiono il
sottobosco, la nebbiolina ricopre ogni cosa e la pioggia incessante bagna la terra. Alla
caducita dell'autunno, segue il grande sonno invernale: tutto si raffredda e si ricopre di
neve, un mantello sottile e silenzioso, mentre gli aghi dei pini e degli abeti profumano le
case addobbate per le feste. Il ciclo delle stagioni, in fin dei conti, corrisponde alla vita
stessa: la primavera € la giovinezza, il periodo dei giochi e della spensieratezza, delle
corse nei campi e degli scherzi, I'estate I'eta adulta e matura, con le sue responsabilita
e il duro lavoro, I'autunno la vecchiaia, la debolezza che avanza e l'inverno, infine, non
é che la morte.

Pur sapendo cio, 'uomo non puo fare a meno di rispecchiarsi nei laghi di montagna,
nel cielo e nei prati: ognuno ritrova la gioia vedendo i peschi in fiore, la tristezza
osservando le foglie che cadono e la malinconia guardando la neve. Quando grandi
drammi colpiscono gli animi fragili degli umani, sono in molti a cercare rifugio nel mare
al tramonto, nei boschi di montagna o nei prati pieni di margherite.

Sebbene la natura sia, dunque, un cordone ombelicale che unisce I'umanita al mondo,
spesso 'uomo non esita a distruggerla: fabbriche inquinanti, dighe per controllare
l'acqua, petrolio versato in mare e persino le cartine delle caramelle nei prati
danneggiano la grandissima meraviglia dell'ambiente.

Ed e allora che questa forza misteriosa e potente si ribella: alluvioni e maremoti
invadono le cittd, terremoti, tornado e incendi distruggono le case, i deserti avanzano
e divorano i villaggi, i vulcani eruttano.

La stessa cosa accade con gli animali, nostri fratelli, poiché anche loro figli della terra
e dell'acqua e succubi al suo volere: quando non li si rispetta, uccidendoli, cacciandoli,
usandoli per esperimenti o picchiandoli come fossero dei pupazzi di carta, loro si
ribellano e reagiscono.

Nel Novecento, lo splendido rapporto con I'ambiente pare degradarsi: guerre mondiali,
rivoluzioni e dittature distruggono l'‘animo e i sentimenti, portando I'umanita a
una forte palpitazione e a una profonda crisi. Nella seconda meta di questo
secolo, inoltre, il fortissimo sviluppo porta alla crescita delle citta, all’'urbanizzazione
e all'industrializzazione: la natura viene quasi considerata un bene secondario.
Si arriva cosi ad oggi, il secolo dell'inquinamento: la bellezza del creato é stata distrutta
dalla smania di conquista dell'uomo, che ne ha dimezzato gli animali, abbattuto gli
alberi, distrutto prati e forato monti.

Gli altissimi livelli d'inquinamento ci portano a pensare seriamente al futuro del nostro
mondo: bisogna evitare di continuare a inquinare e industrializzare per salvare il nostro
pianeta, che, altrimenti, finirebbe per scomparire. Questa campagna & sostenuta

da varie associazioni ecologiche e da progetti comunali, ma sono in molti ad essersi
cimentati in vari progetti per salvare la Terra.

E importante, ora piu che mai, che ciascuno, in nome anche di quel meraviglioso
rapporto che lega ognuno alla natura, si impegni per salvaguardarla. Sono sufficienti
piccolissimi gesti: chiudere l'acqua del rubinetto piu spesso, spegnere le luci, gettare
i rifiuti nel corretto bidone, non buttare oggetti che potrebbero essere ancora utili e
milioni di altri piccoli atti potrebbero davvero avere un grande impatto sull'ambiente.
E necessario impegnarsi per salvare la Terra, anche in nome di quell‘antico e infinito
rapporto che lega I'uomo alla natura, di quella forza misteriosa che spinge gli uomini a
incantarsi di fronte a un temporale o ad un arcobaleno.

Tutti, in fondo, sappiamo perfettamente che la natura é nostra madre e colei da dove
tutto comincia e tutto finisce.

Emily Simoni
Classe 1"D, Liceo Scientifico ISIS Le Filandiere - San Vito al Tagliamento

Il giardiniere di Villa Manin
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QUI CITTA DI M.

Sette personaggi per un crimine

Sono le nove meno un quarto, gli spettatori sono tutti seduti nella piccola sala del
Ridotto del Teatro Verdi, ancora infreddoliti dall‘aria invernale del sette gennaio, ma in
trepida attesa, con lo sguardo rivolto verso il palco perché, da un momento all’altro, da
dietro le quinte dovrebbe uscire Arianna Scommegna.

E invece, con un tocco pirandelliano, 'attrice, vincitrice del Premio Ubu 2014, entra in
scena dalla porta d’ingresso, spogliata della sua femminilitd, per vestire i panni di un
capocantiere, la prima delle maschere che lei, sola sul palcoscenico, indossera durante
tutto lo spettacolo.

E stato il capocantiere appunto ad arrivare per primo sul luogo di lavoro e a trovare quelle
che sembravano due comunissime scatole di cartone, ma che, invece, nascondono due
cadaveri.

Piero Colaprico, nel suo Qui citta di M., fa ruotare attorno alla scena di un crimine
orrendo sette personaggi diametralmente opposti fra loro, ognuno catturato a modo
suo dalla frenesia della Milano pulsante, multiculturale, capace di diventare gabbia, ma
anche maestra di vita.

Sulle note di Mina, lo spettatore assiste alle indagini, alle infinite telefonate dellispettore
Bagni, ai test della polizia scientifica, al monologo malinconico del medico legale,
interpretati uno dopo l'altro da Arianna Scommegna, che si muove nel suo regno, il
palco, con particolare maestria, mentre diventa un tutt'uno con la frenesia della citta
di M., dove “non si esiste, si resiste”.

Lo spettacolo da diamante grezzo lentamente si trasforma, mostrando la sua vera
natura nel finale, con un vero colpo di scena e, si potrebbe dire che, per una volta,
andare a teatro puod essere una gradevole alternativa al sintonizzarsi su FoxCrime.

Asia De Pol
Classe 4B, Liceo Scientifico M. Grigoletti - Pordenone

M. Come ltaliano ... Medio

(...) Quella notte il pubblico e stato protagonista fino al collo, fisicamente e
spiritualmente: fisicamente perché I'improvvisa entrata alle spalle degli spettatori di
una Scommegna, capocantiere, d'indubitabile provenienza bergamasca, li ha inglobati
in quella bolla di reale finzione che ¢ il teatro; spiritualmente perché, fino all’ultimo
attimo della “finzione”, & stato I'ltaliano ad essere il centro dello spettacolo.

Con ammirabile destrezza e senza un briciolo di confusione (eccetto quella necessaria
alla riuscita della piéce), Arianna Scommegna ha rappresentato sette diversi personaggi,
rendendoli unici e chiaramente distinguibili 'uno dall’altro: un carosello del peggio che
gli Italiani possono offrire al mondo, ma soprattutto a se stessi, immerso in un caso di
omicidio, nella periferia di Milano, Citta di M.

Emblematica e l'operazione di scaricabarile, cosi comune nel Bel Paese, che il rozzo
capocantiere mette in atto, pur di allontanare da sé eventuali sospetti. Il personaggio
del vecchio condomino, dirimpettaio delle vittime, non & da meno: interrotto durante
una partita dell’Inter, atto quasi blasfemo e sacrilego, liquida con rapidita le domande
dell'ispettore Bagni, avendo perd cura di mostrarsi il piu neutro e disinteressato possibile

Qui citta di M.
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riguardo quanto accaduto giusto un piano sopra la sua testa. L'interpretazione della
giornalista d'assalto & poi magistrale: vuota, superficiale, opportunista. In tre parole,
una fetta consistente d'ltalia viene facilmente descritta, mentre la somiglianza con
donne che si reputano “di spettacolo” nei pomeriggi della televisione italiana & a dir
poco inquietante. Dopotutto, e purtroppo, I'ltaliano medio e cosi: un pubblico che
osserva una scena del crimine, come accaduto durante la rappresentazione, quello che
scatta foto e le carica sui social per dimostrare che “lui c'era”, che si riempie la bocca
di moralismi per poi fregare il prossimo alla prima occasione.

Qui citta di M. fa vergognare gli ltaliani, almeno quelli che sono coscienti di cosa accade
oltre al muro di squallida ignoranza servito loro tutti i giorni. Come occorso con il vaso
di Pandora, tuttavia, sotto tanto fango e liquami disgustosi brilla, ancora una volta, la
speranza, o almeno un appiglio a cui appendersi.

A sorpresa, & proprio la stessa giornalista d'assalto ad offrirlo: una mano tesa al
pubblico, fatta per essere stretta, scaldata, accarezzata.

Una mano, estrema estensione di un braccio, innestato su di un corpo dotato di cuore,
ormai svuotato e prosciugato, ma ancora capace di battere. Una mano, a lungo
assetata di contatto, capace di lavare via il disinteresse, il cinismo ed il menefreghismo.

Giacomo Quaia
Classe 4”B, Liceo Scientifico M. Grigoletti - Pordenone

Recensione rap

Questa recensione sard scritta come un rap,
cosi, perché mi va, non c’e un altro perché.
Sullo spettacolo Qui citta di M,

se non I'hai capito lo ripeto lemme lemme.
Anzi, se serve posso andare anche piu piano -
e qui ti sto davvero prendendo per mano -
dird lettera per lettera il nome di citta

che contiene di concetti una gran densita.

M innanzitutto, puo significare “mamma”,
I'amore della quale il cor di tutti inflamma,
dovrebbe perlomeno: ma qualcosa qui non va,
€ una madre crudele, non concede cid che ha,
anzi, se capita ti sputa pure in faccia,

cosi crudele, dico, & proprio una donnaccia.

La cittd come la mamma, e ti senti d'esser orfano
[i dove ognun ti venderebbe per un dollaro.

| - impersonale & la gente e anche la scienza
entrambi t'analizzano, con (pensano) sapienza.
Insegnano Freud, Darwin e Copernico:
“Guardati un po’ intorno, e non fare il mistico,
ché tu sei solo polvere in mezzo all’'universo
percio & naturale che ti senta un poco perso
ma ci raccomandiamo, non pensare mai

di meritare piu amore di quello che hai.”

Ai - la pronuncia della terza vocale

ovvero "“i0”, in inglese: pronome personale;

il che & appropriato per un discorso tale

da rappresentare un’introspezione cerebrale.

L, infatti, prossima lettera, sta

a rappresentare il fulcro della civilta:

il fulcro e la ragione, e la parola e Logos,

ma a dirtelo cosi lascio un po’ il tempo che trovo.
La questione e: lo spettacolo & di una persona sola,
che un attimo sussurra e poi urla a squarciagola,
per descrivere cido con un termine a tono

fai attenzione e metti prima di logo - mono.

Ora abbiamo detto MIL, ci manca solo ANO,
luogo corporeo di un atto molto sano,

il cui risultato, appunto, & stato comparato

alla cittd in cui ogni sentimento & messo a lato.
No, per come stanno le cose oggidi

caro mio, non ti conviene andare a vivere .

Jacopo Tissino
Classe 4”B, Liceo Scientifico M. Grigoletti - Pordenone

M. é una citta spietata

Gelo invernale. Ci si adatta appena al tepore del Ridotto del Verdi che la tragedia ha
subito inizio. Citta di M. & tra di noi. Tra la folla che si addensa all’entrata, fuoriesce
Arianna Scommmegna nei panni di un improbabile capocantiere. Lo stupore iniziale lascia
spazio ad una forte angoscia: la scena & gia intrisa di paura, sangue e cadaveri.

M. & una cittd spietata, che non guarda in faccia nessuno. Una madre che ti attrae con
un sorriso e poi ti gira le spalle vilmente. Un‘oppressiva esistenza, o resistenza, che porta al
folle atto omicida, forse affermazione prometeica nei confronti di una vita comune, si, ma
solitaria, triste e dimenticata. Un vano gesto che rimane inosservato dalla gente, presa
dalla quotidianitda nevrotica di una metropoli che corre e non aspetta nessuno.
L'amarezza viene smorzata dalla leggerezza dei personaggi, ma il sorriso che cercano
stenta a decollare in un‘atmosfera cosi pesante. Si susseguono, nell’‘analisi dell'autore
Piero Colaprico, la critica ad un giornalismo inefficace e incapace, alla presunzione della
scienza di dare ogni risposta, alla corruzione della politica, alla cecitd della gente che
egoisticamente non alza lo sguardo, tr