ADOTTA
UNO SPETTACOLO

2015’16

DOPO
LA PRIMA

studenti a teatro

TH SIS

associazione culturale
PORDENGONE




TH=SIS

associazione culturale
PORDENGONE

ADOTTA

UNO SPETTACOLO

VISIONI/INCONTRI
ESPERIENZE
015’16

PROGETTO DI EDUCAZIONE TEATRALE PER LA SCUOLA
SECONDARIA DI I GRADO COLLEGATO ALLE STAGIONI
TEATRALI DI PORDENONE, CASARSA DELLA DELIZIA,
MANIAGO, SACILE, SAN VITO AL TAGLIAMENTO,
ZOPPOLA

Con il sostegno di

= | FONDAZIONE o
[] o

" Provincia
% E%% di Pordenone

Con il patrocinio di In collaborazione con

=

Comune di Pordenone




GIOVANI A TEATRO: UN’OPPORTUNITA
PER CRESCERE IN SPIRITO CRITICO E
CONSAPEVOLEZZA

E iniziato nel 1995 il progetto formativo Adotta uno spettacolo per gli studenti
delle scuole superiori, un progetto nato con 'obiettivo di costruire nel tempo,
attraverso la visione e la partecipazione a spettacoli teatrali di genere e
contenuto differenti, uno spettatore, ma soprattutto, un individuo critico e
consapevole. Le Conferenze mondiali sull'educazione artistica promosse
dall'lUNESCO hanno ribadito 'importanza di tale percorso di formazione
nelle scuole per una ricaduta positiva sullo sviluppo di personalita libere,
critiche e responsabili, ed anche, e non ultimo, sul miglioramento della qualita
dell’educazione scolastica. Adotta uno spettacolo in tal senso & un importante
strumento per il nostro territorio e per le sue istituzioni scolastiche, atto a
coadiuvare e sostenere concretamente la responsabilita della crescita di
nuove generazioni ricche sul piano culturale e umano, capaci di sviluppare
un cambiamento sostenibile e responsabile, dal quale dipende la qualita del
futuro di tutti. E proprio per renderlo sempre piu efficace, di anno in anno il
progetto e stato implementato e arricchito dalle esperienze interagenti di
studenti-insegnanti-artisti, da proposte diversificate e dal coinvolgimento
di un numero sempre piu rilevante di ragazzi e docenti, che con passione si
spendono attivamente. Alla sua 18 edizione, infatti, hanno aderito ben 3600
studenti, coordinati da 100 insegnanti di 14 scuole secondarie di secondo
grado della provincia di Pordenone. Della loro esperienza possiamo leggere
gli scritti raccolti in questo volume, mentre € possibile visionare i loro prodotti
multimediali nel sito di www.adottaunospettacolo.it. A tutti i destinatari - in
realtd, protagonisti - del progetto e a Carla Manzon, che lo ha con slancio e
trasporto curato, un ringraziamento sincero, da estendere anche agli organismi
che convintamente hanno sostenuto Adotta uno spettacolo condividendone
I'impegno e gli obiettivi:la Fondazione Cassa di Risparmio di Udine e Pordenone,
partner fondamentale per I’Associazione Thesis, la Provincia di Pordenone,
I'Ente Regionale Teatrale e tutti i Teatri coinvolti attraverso gli spettacoli.

Un ringraziamento speciale va al Teatro Verdi di Pordenone, in particolare alla
direttrice artistica del settore prosa Emanuela Furlan, che con la sua generosa
collaborazione ha fornito al progetto un sostegno davvero prezioso.

Gianfranco Verziagi
Presidente
Thesis Associazione Culturale
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DOPO LA PRIMA 201516

“Il teatro non pud cambiare il mondo, ma puo cambiare gli spettatori e gli
spettatori - se desiderano - possono cambiare il mondo”.
B. Brecht

Quest'anno voglio iniziare la presentazione di “Dopo la prima” con questa
citazione riportata in una delle quasi novecento recensioni arrivate, da
parte di una studentessa del Liceo Grigoletti di Pordenone.

Adotta uno spettacolo compie 18 anni, diventa maggiorenne, e le
riflessioni, gli spunti tematici che giungono dagli elaborati scritti sono il
netto sintomo di una raggiunta maturitd da parte dei ragazzi.

Dovendo fare un consuntivo di quest'‘anno di lavoro difficile ed
entusiasmante, che ha annoverato una presenza di quasi quattromila
studenti, devo mettere in conto che i temi affrontati nelle stagioni del
Teatro Comunale “G. Verdi” di Pordenone e dell'ERT FVG non erano tra i
piu facili per un pubblico di giovanissimi.

Immigrazione, omosessualitd, la condizione femminile nei paesi islamici, il
bellissimo percorso teatrale perseguito da giovani attori palestinesi con la
guida di Marco Paolini e Gabriele Vacis erano solo alcuni degli importanti
spunti che hanno suscitato profonde riflessioni e hanno portato nelle
classi una visione del mondo contemporaneo a tutto tondo.

Non sono mancate polemiche e dissensi, voci “contro” che hanno reso
ancora piu interessante, da parte mia, la lettura degli scritti.

Credo profondamente nelle parole di Brecht, il teatro € nato per questo
scopo, per cambiare il punto di vista, i pregiudizi e le convinzioni piu
radicate, per sviluppare dentro sé stessi un parere critico e una dialettica
con gli altri, per crescere insieme come collettivita di esseri umani e infine,
perché no: anche per divertirsi.

Voci stupite, straordinariamente critiche, vivaci e incredibilmente mature,
che, al nostro sguardo di adulti, fanno sperare veramente in un “mondo
salvato dai ragazzini” come diceva Elsa Morante.

Anche quest’anno non sono mancati interessanti video ed elaborati
grafici: sottolineo perd che la scelta editoriale & stata di non pubblicarli
nella brochure, bensi di poterne apprezzare la visione sul sito del progetto
(www.adottaunospettacolo.it).

£

Un‘altra importante sezione di Adotta uno spettacolo, sono stati gl
incontri Visti da vicino che hanno permesso ai ragazzi (quasi 1700
presenze per 26 incontri in vari Istituti della Provincia), di parlare con
artisti, campioni dello sport, giornalisti e tecnici teatrali, e questo ha fatto
si che gli studenti abbiano avuto una maggiore possibilitd di maturare
una conoscenza piu approfondita del mondo del teatro.

Una nota a parte va ai ragazzi del’ABC del Teatro. Quest’anno la redazione
si e arricchita di nuove e piu giovani risorse, regalando cosi un’ancora
maggiore creativita e freschezza alla pagina Facebook di Adotta.

E ora passiamo ai ringraziamenti.

Innanzitutto vorrei ricordare la dedizione, I'entusiasmo, la professionalita
e I'amore che Emanuela Furlan ha da sempre profuso, fin dal suo inizio, a
questo progetto. La sua gestione come direttore artistico del Teatro Verdi
di Pordenone non ha mai smesso di pensare alle giovani generazioni,
sintomo da parte sua di grande oculatezza e responsabilita culturale.
Aver avuto la possibilita di lavorare al suo fianco € stato per me di grande
conforto e insegnamento. Grazie a lei per il supporto morale e la fiducia
che non mi ha mai fatto mancare.

All'Associazione Thesis e a tutti i suoi componenti, che mi hanno sempre
sostenuta e hanno voluto generosamente rinnovare la fiducia nei miei
confronti, va il mio commosso ringraziamento.

AI'ERT FVG e soprattutto a Renato Manzoni, che mi ha seguita per
la preparazione della stagione e gli incontri con i ragazzi in maniera
divertita e amorevole, non finird di dire grazie per la sua disponibilita e
comprensione.

Infine, vorrei ricordare soprattutto la dedizione e la passione che i docenti
hanno messo come sempre, nel seguire il progetto. Senza la loro costante
premura e professionalitd, e inutile ribadirlo, Adotta uno spettacolo non
potrebbe esistere. A loro, che sono le vere colonne portanti di questo
meraviglioso progetto, va il mio piu caloroso e gioioso ringraziamento.
Vorrei concludere con un augurio: buon 18° compleanno, Adotta uno
spettacolo!

Carla Manzon
responsabile del progetto
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IL PROGETTO IN NUMERI

SPETTACOLI

n°® spettacoli: 30
n® istituti partecipanti: 14
n°® adesioni: 3742

INCONTRI “VISTI DA VICINO"

n® incontri: 26
n® istituti partecipanti: 12
n°® presenze: 1667 per 87 classi

MATERIALI VIDEO E GRAFICI A CORREDO

n°® 52
pubblicati nel sito web del progetto: www.adottaunospettacolo.it
nella sezione “Dopo la Prima”

CONCORSO “LA SCENA DELLA PAROLA"
DEDICA A YASMINA KHADRA

n® istituti partecipanti: 6

n°® studenti partecipanti: 400 per 20 classi
opere in concorso: n° 135

n°® studenti presenti all'incontro con I'autore: 170
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| PERCORSI, GLI SPETTACOLI E LE SCUOLE

PERCORSO
“1 CLASSICI"”

IVANOV

Spettacolo adottato da:

Liceo E. Vendramini Pordenone
Liceo Leopardi-Majorana Pordenone
Liceo Scientifico M. Grigoletti
Pordenone

SCANDALO

Spettacolo adottato da:

I.T.S.T.S. Pertini Pordenone

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

Liceo Leopardi-Majorana Pordenone
Liceo Scientifico M. Grigoletti
Pordenone

L’AVARO

Spettacolo adottato da:

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

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

I.S.1.S. P. Sarpi San Vito al Tagliamento

O PATRIA MIA... LEOPARDI E L'ITALIA
Spettacolo adottato da:

I.S.1.S. Licei G. A. Pujati Sacile
Liceo Artistico I.S.A. E. Galvani
Cordenons

Liceo Scientifico M. Grigoletti
Pordenone

ROMEO E GIULIETTA

Spettacolo adottato da:

I.S.1.S. G. Marchesini Sacile

I.S.1.S. P. Sarpi San Vito al Tagliamento
Liceo E. Vendramini Pordenone

Liceo Leopardi-Majorana Pordenone
Liceo Scientifico M. Grigoletti
Pordenone

LO STRANIERO, UN'INTERVISTA
IMPOSSIBILE

Spettacolo adottato da:

I.S.1.S. Licei G. A. Pujati Sacile
I.T.S.S.E. O. Mattiussi Pordenone
I.T.S.T. S. Pertini Pordenone
Liceo Artistico I.S.A. E. Galvani
Cordenons

Licei Don Bosco Pordenone
Liceo Leopardi-Majorana Pordenone
Liceo Scientifico M. Grigoletti
Pordenone

PERCORSO
“IL TEATRO DELLE
EMOZIONI"

DUE DONNE CHE BALLANO
Spettacolo adottato da:

I.S.1.S. Licei G. A. Pujati Sacile
Liceo Scientifico M. Grigoletti
Pordenone

PER UNA BIOGRAFIA DELLA FAME
Spettacolo adottato da:

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

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

Liceo Leopardi-Majorana Pordenone
Liceo Scientifico M. Grigoletti
Pordenone

LA LEGGENDA DEL PALLAVOLISTA
VOLANTE

Spettacolo adottato da:

1.S.1.S. Liceo Le Filandiere

San Vito al Tagliamento

BARBECUE

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

Spettacolo adottato da:

I.S.1.S. G. Marchesini Sacile
I.S.1.S. Licei G.A. Pujati Sacile
I.T.S.T. J.F. Kennedy Pordenone
I.T.S.T. S. Pertini Pordenone
Liceo Artistico |.S.A. E. Galvani
Cordenons

Liceo Leopardi-Majorana Pordenone
Liceo Scientifico M. Grigoletti
Pordenone

ALLA MIA ETA MI NASCONDO ANCORA
PER FUMARE

Spettacolo adottato da:

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

I.S.1.S. P. Sarpi San Vito al Tagliamento
Liceo Artistico I.S.A. E. Galvani
Cordenons

Liceo Leopardi-Majorana Pordenone
Liceo Scientifico M. Grigoletti
Pordenone

TRE ALBERGHI

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

PERCORSO
“IL TEATRO DELLE IDEE"”

BIG BANG

Spettacolo adottato da:

I.S.1.S. Licei G. A. Pujati Sacile
I.S.1.S. Liceo Le Filandiere

San Vito al Tagliamento

I.T.S.T. J.F. Kennedy Pordenone
Liceo E. Vendramini Pordenone
Liceo Scientifico M. Grigoletti
Pordenone
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MOLIERE: LA RECITA DI VERSAILLES
Spettacolo adottato da:

1.S.1.S. G. Marchesini Sacile

I.T.S.T. S. Pertini Pordenone

Liceo Leopardi-Majorana Pordenone
Liceo Scientifico M. Grigoletti
Pordenone

IL SOLE E GLI SGUARDI
Spettacolo adottato da:
I.S.1.S. E. Torricelli Maniago

LA VITA E UN VIAGGIO

Spettacolo adottato da:

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

1.S.1.S. G. Marchesini Sacile

I.T.S.T. S. Pertini Pordenone

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

Liceo Leopardi-Majorana Pordenone
Liceo Scientifico M. Grigoletti
Pordenone

STONES

Spettacolo adottato da:

I.S.1.S. P. Sarpi San Vito al Tagliamento
Licei Don Bosco Pordenone

Liceo Scientifico M. Grigoletti
Pordenone

CABARET
Spettacolo adottato da:
I.S.1.S. G. Marchesini Sacile

COME CAVALLI CHE DORMONO
IN PIEDI

Spettacolo adottato da:

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

AMLETO A GERUSALEMME

Spettacolo adottato da:

I.S.1.S. P. Sarpi San Vito al Tagliamento
I.T.S.T. J.F. Kennedy Pordenone

Liceo Leopardi-Majorana Pordenone
Liceo Scientifico M. Grigoletti
Pordenone

PERCORSO ‘
“TEATRO E SOCIETA”

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

POLVERE

Spettacolo adottato da:

I.S.1.S. G. Marchesini Sacile

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

Licei Don Bosco Pordenone

Liceo Leopardi-Majorana Pordenone
Liceo Scientifico M. Grigoletti
Pordenone

WONDER WOMAN

Spettacolo adottato da:

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

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

THE PRIDE

Spettacolo adottato da:

I.S.L.S. Licei G. A. Pujati Sacile
I.T.S.S.E. O. Mattiussi Pordenone
I.T.S.T. S. Pertini Pordenone
Liceo Scientifico M. Grigoletti
Pordenone

ROOMS 2.0

Spettacolo adottato da:

I.S.1.S. G. Marchesini Sacile

I.S.1.S. Licei G. A. Pujati Sacile
I.T.S.T. J.F. Kennedy Pordenone

Licei Don Bosco Pordenone

Liceo Leopardi-Majorana Pordenone
Liceo Scientifico M. Grigoletti
Pordenone

| SUOCERI ALBANESI

Spettacolo adottato da:

I.S.1.S. Liceo Le Filandiere

San Vito al Tagliamento

I.S.1.S. P. Sarpi San Vito al Tagliamento

QUEI DUE

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

IL CANTO DEI PROFUGHI

Spettacolo adottato da:

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

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

Licei Don Bosco Pordenone

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

Liceo Leopardi-Majorana Pordenone
Liceo Scientifico M. Grigoletti
Pordenone

INCONTRI
CON GLI STUDENTI
“VISTI DA VICINO”

BIG BANG

Lucilla Giagnoni

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

San Vito al Tagliamento

I.T.S.T. J.F. Kennedy Pordenone
Liceo E. Vendramini Pordenone
Liceo Scientifico M. Grigoletti
Pordenone

IVANOV

Filippo Dini, Sara Berteld, Nicola Pannelli,
Valeria Angelozzi

hanno incontrato gli studenti di:

Liceo E. Vendramini Pordenone

Liceo Leopardi-Majorana Pordenone
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POLVERE

Saverio La Ruina e Cecilia Foti

hanno incontrato gli studenti di:
I.T.S.T. J.F. Kennedy Pordenone

Licei Don Bosco Pordenone

Liceo Leopardi-Majorana Pordenone
Liceo Scientifico M. Grigoletti
Pordenone

IL SOLE E GLI SGUARDI

Luigi Lo Cascio

ha incontrato gli studenti di:
I.S.1.S. E. Torricelli Maniago

PER UNA BIOGRAFIA DELLA FAME
Annagaia Marchioro e Anna Resmini
hanno incontrato gli studenti di:
I.S.1.S. F. Flora Pordenone

Liceo Leopardi-Majorana Pordenone

LA LEGGENDA DEL PALLAVOLISTA
VOLANTE

Andrea Zorzi e Beatrice Visibelli
hanno incontrato gli studenti di:
1.S.1.S. Liceo Le Filandiere

San Vito al Tagliamento

ROOMS 2.0

Lisa Moras e Alberto Biasutti
hanno incontrato gli studenti di:
I.T.S.T. J.F. Kennedy Pordenone
Licei Don Bosco Pordenone
Liceo Scientifico M. Grigoletti
Pordenone

COME CAVALLI CHE DORMONO
IN PIEDI

Paolo Rumiz

ha incontrato gli studenti di:
I.S.1.S. E. Torricelli Maniago

La Compagnia dello spettacolo
LA SCUOLA

ha incontrato gli studenti di:
I.S.1.S. Licei G. A. Pujati Sacile
Liceo Artistico I.S.A. E. Galvani
Cordenons

Liceo Scientifico M. Grigoletti
Pordenone

ALLA MIA ETA MI NASCONDO ANCORA
PER FUMARE

Chiara Stoppa, Arianna Scommegna,
Annagaia Marchioro, Anna Coppola e
Mariangela Granelli

hanno incontrato gli studenti di:

Liceo Leopardi-Majorana Pordenone
Liceo Scientifico M. Grigoletti
Pordenone

La Compagnia dello spettacolo

ROMEO E GIULIETTA

ha incontrato gli studenti di:

I.S.1.S. P. Sarpi San Vito al Tagliamento
Liceo Leopardi-Majorana Pordenone
Liceo Scientifico M. Grigoletti
Pordenone

IL CANTO DEI PROFUGHI

Marco Baliani e Lella Costa

hanno incontrato gli studenti di:
I.S.1.S. Licei G. A. Pujati Sacile
Liceo Leopardi-Majorana Pordenone
Liceo Scientifico M. Grigoletti
Pordenone

sul tema: LA CARTA DI PORDENONE
Paola Dalle Molle
ha incontrato gli studenti di:

1.S.1.S. G. Marchesini Sacile

sul tema: RECENSIRE UNO SPETTACOLO
Nico Nanni
ha incontrato gli studenti di:

Liceo Leopardi-Majorana Pordenone
Liceo Scientifico M. Grigoletti
Pordenone

sul tema: IL LINGUAGGIO DEL TEATRO
Carla Manzon
ha incontrato gli studenti di:

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

Liceo E. Vendramini Pordenone
Liceo Scientifico M. Grigoletti
Pordenone

Visita al palcoscenico del Teatro Verdi
per gli studenti di:
Liceo E. Vendramini Pordenone

PERCORSO
“LA SCENA DELLA PAROLA"

Dedica a Yasmina Khadra
[stituti partecipanti al Concorso e

allincontro con I'Autore all’ex-Convento

di San Francesco:

I.S.1.S. Liceo Le Filandiere

San Vito al Tagliamento

I.S.1.S. P. Sarpi San Vito al Tagliamento
I.T.S.S.E. O. Mattiussi Pordenone
Liceo Artistico I.S.A. E. Galvani
Cordenons

Liceo Leopardi-Majorana Pordenone
Liceo Scientifico M. Grigoletti
Pordenone



IVANOV

di Anton Cechov

con Filippo Dini, Sara Bertela,
Nicola Pannelli, Gianluca Gobbi,
Orietta Notari, Valeria Angelozzi,
Ivan Zerbinati, llaria Falini,

Fulvio Pepe

regia di Filippo Dini

Teatro Comunale Giuseppe Verdi
Pordenone
18-19 novembre 2015

PERCORSO “I CLASSICI”
SPETTACOLO ADOTTATO DA:
Liceo E. Vendramini

Pordenone

Classi: 5 SC BIO

Coordinatrice: Prof.ssa S. Privitera
Liceo Leopardi-Majorana
Pordenone

Classe: 3* C CL

Coordinatrice: Prof.ssa C. Tedeschi
Liceo Scientifico M. Grigoletti
Pordenone

Classi: 5" M - F

Coordinatrice: Prof.ssa V. Vakhova

IVANOV

L'irreale realtd

(...) Ivanov, I'uomo che forse pit di tutti ha un’esatta comprensione della realtq,
comprensione maturata dalla cultura e filosofia, sembra non capire la realta
aristocratico-borghese e non riesce a identificarsi: suggerimento stesso del
drammaturgo, che vuol far intendere come nella vita non vi siano valori o scopi veri,
se non la schopenaueriana autoaffermazione. Cechov esaspera I'atmosfera creando
un‘estrema indecisione agli occhi dello spettatore: di fronte alla banale domanda
se Ivanov sia o meno un malfattore, non € in grado di pronunciarsi, proiettato da
un estremo al suo opposto ad ogni battuta dei personaggi. Per quanto questo
dramma sia uno dei meno noti del grande scrittore russo, forse esprime al meglio
la sua drammaturgia: Cechov vuole presentare al pubblico problemi sociali, morali
e psicologici, facendo leva sulla varieta dei sentimenti contradditori umani, senza
perd pronunciarsi giudicando l‘agire dei suoi protagonisti. Per quanto il finale possa
sembrare assoluto e irrevocabile, esso stesso non risolve affatto il dilemma che ormai
lancinante consuma lo spettatore, che mai capird se Ivanov sia stato o meno un
opportunista o solo un disilluso che consapevolmente non riusciva pit a identificarsi
con una realtd cosi insensata. Pertanto & fatto assoluto da parte nostra considerare
e rivalutare l'opera, come una delle piu coerenti e organiche dell'intera produzione
cechoviana. (..) La rappresentazione teatrale del 19 novembre 2015 al Verdi di
Pordenone ¢ riuscita ad interpretare al meglio il dubbio cechoviano, mantenendo vivo
il dissidio interiore di Ivanov..(...) Straordinario dunque il risultato, considerando tale
messa in scena una prima assoluta in ltalia, e ricordando che gli stessi contemporanei
russi di Cechov raramente sono stati in grado di realizzare I'opera come voluto dallo
stesso drammaturgo.

Alessandro Candido, Silvia Favro, Julia Hertsun
Classe 5* M - F, Liceo Scientifico M. Grigoletti - Pordenone

Il tragico potere del comico o il comico potere del tragico

Molto coinvolgente, comica ma anche lirica, movimentata, profonda, ma meravigliosa
anche in superficie la rappresentazione offerta dal Teatro Stabile di Genova, a cura del
brillante Filippo Dini. Innanzitutto, cid che sorge spontaneo sottolineare e I'impostazione
tragicomica data al copione, a un‘opera che invece &, nella sua funzione di descrizione
dell'uomo fallito, fatalmente grigia e noiosa. (...) Ci sono per l'appunto dei momenti
della rappresentazione cosi intensi e reali da far sorgere addirittura nel pubblico un senso
di vuoto, di mancanza di speranze, la sensazione di essere in un vicolo cieco. Ed ¢ allora
che, come se venisse tirato fuori da una vasca d’acqua calda ed esposto al freddo umido
dell’algido cielo invernale, lo spettatore prova un brivido profondo e tetro, un tremore
che muove le ossa della coscienza, e si sente confuso (almeno per quell’attimo), sente
di soffrire proprio come Ivanov. Ma questo magnifico effetto & stato semplicemente
il risultato dell’azione coordinata e perfettamente armoniosa tra gli attori, delle
luci e delle musiche. E d'obbligo sottolineare il feeling tra gli attori, la spontaneitd
nell'interpretazione, la ben concertataillusione che rende la rappresentazione verosimile,
viva, e che assottiglia fino a farla scomparire la linea che divide il palco e il pubblico,
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fornendo un ottimo esempio di metateatro. Un gruppo cosi coeso ci dimostra che il
teatro & per prima cosa esperienza di vita; sfido allora chiunque a trovarmi una medicina
dell'anima migliore di questa, e un‘arte che meglio di questa abbia la completa facolta
di scavare nell'animo umano! Come direbbe Polonio “ci sard il tragico, il comico, il
tragicomico e molti altri” e tutti questi generi, come esperienza diretta di vita tramite
il teatro, ci sono stati perfettamente dati dalla compagnia, in un‘opera che lascia un
tragico segno anche tramite una risata.

Filippo Savi
Classe 3" C CL, Liceo Leopardi-Majorana - Pordenone

Ivanov: l'incessante e drammatica sképsis intima di un uomo
travagliato dentro

La messa in scena di “lvanov” ha ottenuto non pochi apprezzamenti, derivanti
dall'armonica sintonia e coralitd che si poteva percepire nello spirito spontaneo e
avvincente della compagnia del Teatro Stabile di Genova.

Gli attori, anche per la comune formazione culturale, risultano infatti molto naturali
nella recitazione e molto affiatati, creando un mosaico organico e vitale che non lascia
spazio ad alcuna giuntura o frammentazione nel coerente e coinvolgente svilupparsi
delle vicende. Il successo e tutto da ricercare nella saggia e consapevole scelta di Filippo
Dini di optare per un tono comico-bizzarro-grottesco che infonde energie piu vitali alla
prosa malinconica, lenta e introspettiva di Cechov, e che conferisce un andamento
molto dinamico alla commedia, che arriva ad assumere i ritmi propri di un film.

Ivanov vanta una scenografia mobile, malleabile e molto efficace nella sua essenzialitg,
capace di rendere suggestivamente l'idea di decadenza che attraversa tutto lo
spettacolo. Questo spettacolo e il travaglio interiore di un “uomo superfluo”, avvolto
dallo spleen, che lotta contro se stesso con tutte le proprie energie per non sottrarsi
fatalisticamente al proprio miserabile destino.

Siprofilain questainconcludente sképsisintima, un divarioinsormontabile fral'essere reale
e quello ,ideale del protagonista. Oserei parlare pertanto di dramma o crisi dell'identitad,
di dualismo interiore. Proprio per l'eternita dei temi proposti questo spettacolo merita
di essere visto o, meglio, vissuto, data la profondita di interpretazione psicologica degli
attori, in particolar modo Ivanov (Filippo Dini) e Pavel Lebedev (Gianluca Gobbi).

Nunzia Di Nuccio
Classe 3" C CL, Liceo Leopardi-Majorana - Pordenone

Il dolore dell’incapacita di vivere

La rappresentazione teatrale di “lvanov” e il felice esito della coproduzione tra
la Fondazione Teatro Due di Parma e il Teatro Stabile di Genova, con la preziosa e
peculiare regia di Filippo Dini. La commedia gira attorno al personaggio di Nicolaj
Ilvanov (interpretato dallo stesso Filippo Dini), un proprietario terriero che conosciamo
in un periodo della sua vita in cui il suo animo & pervaso da una forte malinconia
e appesantito da una costante inadeguatezza nei confronti della realta in cui si
trova. Il tema clou di “lvanov”, infatti, & I'incapacita di vivere. Tra tutti i personaggi
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caratterizzati da questa inettitudine, Ivanov e I'emblema dell’eroe negativo, dell’'uomo
biasimevole che non riesce a guardare aldild del proprio piccolo mondo contingente e
non & capace di disfarsi della negativitd che contamina il suo cuore. Lo spettacolo e
quindi un crescendo di tensione agonizzante che sfocia nell’'unico atto deciso e assoluto
a cui assistiamo: il colpo di pistola che Ivanov si spara al petto.

Quel che rende speciale questa piéce, pero, € la grottesca comicita che il regista ha
voluto mettere in scena. C'e ovviamente parecchia tensione, ma e straordinario come
questavenga molto ben compensata dallo spirito comico che é stato attribuito ad alcuni
passaggi. Gli attori sono stati straordinari nell’'essere divertenti senza compromettere
la drammaticita della vicenda, e per la scenografia e i costumi sono state adottate
soluzioni efficaci e deliziose. Degni di nota sono sicuramente i monologhi di Filippo Dini,
intrisi di passione e di una potenza espressiva straordinaria.

“Ivanov” & un bellissimo testo e questa rappresentazione fa molto pit che rendergli
giustizia: lo rinnova celebrandolo con perfezione stilistica e mostrandoci uno spettro di
umanitda che, dopo piu di un secolo di storia, ancora corrisponde, tremendamente, al
mondo in cui viviamo.

Alex Raggiotto
Classe 3" C CL, Liceo Leopardi-Majorana - Pordenone

Ivanov, antieroe contemporaneo

Trale prime opere diCechoyv, “lvanov” narra dell’ultimo anno divita diun uomo tormentato
dalla sua condizione di marito che non ama piu la moglie Anna (Sara Bertala), malata
di tisi, provato inoltre dalla una situazione economica disastrosa e dai rapporti falsi con
le persone che lo circondano, come per esempio il conte Sabel’skij (Nicola Pannelli),
un uomo vecchio e logorato dal destino, che chiede attenzione. Ivanov (Filippo Dini) si
trova cosi a fronteggiare la vita stessa, dovendo fare una scelta: arrendersi o continuare
a lottare per uscire dall’‘apatia che si sta trasformando in misantropia incontrollabile?
Non ¢ piu capace di provare niente se non rabbia e nostalgia di fronte al suo disinteresse,
anche per la moglie morente. Sembra che I'amore di Sasa (Valeria Angelozzi), giovane
figlia di un amico, lo scuota, ma la passione che prova & effimera: una sera, vinto dalla
noia, tradisce la moglie, a cui solo allora si aprono gli occhi. Ivanov, pentitosi, tenta di
farsi perdonare, ma anche lei € cambiata, tanto da rinfacciargli la scelta di lasciare tutto
per seguirlo. Morta Anna, non volendo sposare Sa3a, decide di terminare la sua lotta
togliendosi la vita, ormai certo che quello sia I'unico modo per fuggire se stesso.

La splendida piéce & messa in scena da un cast di attori provenienti dal Teatro Stabile di
Genova, che avevano gia collaborato in passato, creando un clima molto affiatato sul
palcoscenico, con effetti positivi sul risultato, alla cui grandiosita contribuisce anche la
scenografia, semplice ma d'effetto, importante per la rappresentare degli stati d'animo
dei personaggi. Lo spettacolo, assolutamente riuscito, trasmette I'immagine di un eroe
negativo, simbolo di un'umanita disillusa, che ha rinunciato a credere nei sogni e nella
speranza di poter cambiare un destino gia scritto, in cui, nel tentativo di fuggire la noia
che logora, si rischia di rimanere soli.

Elena Sitta
Classe 3* C CL, Liceo Leopardi-Majorana - Pordenone

Ilvanov



Emozione e “noia”

La commedia “lvanov” di Anton Cechov, & stata una delle piu belle che abbia mai
visto! Gli attori hanno saputo davvero far emozionare l'intero pubblico in maniera
incondizionata. “lvanov” & la storia di un giovane che e sposato da cinque anni con Anna
Petrovna, malata di tubercolosi. Ilvanov, al posto di accudire e dedicarsi alla moglie,
sembra invece innamorarsi di Sasa, la figlia dei Lebedev. Dopo alcuni mesi la moglie
Anna muore e lvanov e Sasa sono pronti a sposarsi, ma... si sposeranno veramente? Tutta
la storia & un vero e proprio dramma dato dall'angoscia e dalla disperazione che non
permettono al protagonista di vivere un'esistenza tranquilla. Dilaniato dalla noia, Ivanov
non trova un senso reale alla propria vita e un enorme caos lo governa. Nonostante sia
una commedia, l'opera di Cechov appare allo spettatore come una tetra tragedia, in
cui & possibile cogliere ogni singolo stato d'‘animo, ogni singola paura e ogni perplessitad.
La noia & 'elemento che domina tutte le scene; noia, noia, tutto & noia, ogni singola
piccolezza e noia, il mondo & invaso dalla noia! ... Cosi, la noia diventerda la piccola
fiammella che innescherad la grande quantita di dinamite che piano piano riempirg, fino
ad invadere, la testa del giovane Nikolai Ivanov.

Astrid Presotto
Classe 5* SC BIOQ, Liceo E. Vendramini - Pordenone

qunov, un eroe oppresso

1120 Novembre 2015 ho avuto la possibilita di essere spettatrice, presso il teatro Giuseppe
Verdi di Pordenone, dello spettacolo “Ilvanov”, ideato dall’‘attore e regista Filippo Dini.
“Ivanov” € una delle pilt importanti opere teatrali dello scrittore russo Anton Cechov e
presenta come sentimenti predominanti la malinconia e l'angoscia. | personaggi della
commedia originale sono pervasi dalla noia e dalla nostalgia, mentre nella rielaborazione
di Filippo Dini sono immersi in scene incalzanti e sotto alcuni punti di vista comiche ed
ironiche. Il protagonista, lvanov, € un uomo oppresso che si sente inadeguato nel mondo
in cui vive, irrimediabilmente sovrastato dall’angoscia e incapace di sperare in un futuro
migliore. Ogni giorno della sua vita & un ostacolo da affrontare, poiché si trova a lottare
costantemente contro il mancato sentimento nei confronti di sua moglie Anna, malata
di tisi; contro il dottore, il quale lo assilla affinché torni ad amare sua moglie; e contro
la sua infatuazione verso una giovane ragazza innamorata di nome Sasa. lvanov nel
momento in cui prende realmente coscienza del mondo corrotto in cui vive, dove ogni
uomo e condannato a sopravvivere alla noia interiore e all'inquietudine costante, decide
di sfuggire alla vita per non soffrire pil. Lo spettacolo & stata una vera sorpresa, in senso
positivo, e questo & sicuramente merito della preparata e affiatata compagnia di attori.
Con la loro passione e la loro abilitd nel recitare sono riusciti a trasmettermi non solo lo
stato d‘animo oscuro del protagonista, ma anche la generale oppressione degli uomini
del tempo.

Francesca Reviezzo
Classe 5* SC BIO, Liceo E. Vendramini - Pordenone

Ivanov, un eroe moderno sopraffatto dalla noia

“lvanov”, di Anton Cechov, & un’opera teatrale recentemente rappresentata al Teatro
Verdi di Pordenone, con la regia di Filippo Dini e Iui stesso nel ruolo del protagonista,
affiancato da Sara Berteld, Nicola Pannelli, Gianluca Gobbi, Orietta Notari e Valeria
Angelozzi. Opera prima dell'autore russo, narra le ultime vicende della vita di Nikoldj
Alekseevi¢ Ivanov, un uomo inetto che non riesce a prendere in mano la propria esistenza
e si lascia sprofondare nella disperazione per la sua vita inutile e i discorsi vuoti che lo
circondano. E sposato con l'ebrea Anna Petrovna, che ha rinunciato alla sua religione
pur di amarlo e averlo al suo fianco; ma dopo cinque anni il matrimonio & rovinato, lei
€ malata di tisi e prossima alla morte; lui la tradisce, seppure tormentato dai sensi di
colpa. La situazione arriva al culmine quando Anna lo scopre mentre la tradisce con
la giovane Sada, prima della sua morte. La situazione precipita nei due atti a seguire
quando Ivanov non riesce pil a trovare un senso al tutto.

| personaggi di “lvanov”, come di tutte le altre opere di Cechov, sono tutti personaggi
completi, non si possono distinguere con una mera divisione buoni/cattivi. In primis,
lvanov e l'antieroe, cerca in ogni modo di fuggire dai suoi problemi e dai suoi sbagli,
trovandosi alla fine in un vicolo cieco. Lo circonda la borghesia medio-alta del tempo,
dipinta come una borghesia vuota di valori, che per intrattenersi non ha di meglio
che spettegolare. Su tutto questo balza all'occhio la figura di Sasa, giovane frizzante
che non capisce la sua stessa famiglia, e il dottor L'vov, un uomo saggio e onesto che
disprezza lvanov per la sua inettitudine. L'opera & ancora attuale, ci mette di fronte alla
noia che prova Ivanov per la sua vita, una noia fatta di incomprensione, responsabilita e
impotenza, lo spleen simbolista in una sola parola.

Maria Chiara Zanuttini
Classe 5* SC BIO, Liceo E. Vendramini - Pordenone

Spettacolo inaspettato

La rivisitazione di “lvanov”, opera teatrale di Cechov diretta da Filippo Dini, & stata una
sorpresa per due motivi. Il primo & che mi aspettavo un‘opera pesante, ma non & stato
cosi perché l'opera ¢ risultata scorrevole. |l secondo & che nell”lvanov” il protagonista
Nicolaj non € un uomo malvagio o ignorante, ma non riesce a comportarsi in termini
umani, perché lui & un superuomo a metd, prova sentimenti enormi, perd non ha la forza
di reagire e si fa dominare da questi, rivelandosi in questo pit umano di noi, esseri umani
comuni.

Matteo Cordenos
Classe 5* SC BIO, Liceo E. Vendramini - Pordenone

Ilvanov
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Scandalo a Pordenone

Con un testo inedito in Italia, il regista Franco Perd ci propone un‘opera in cui Schnitzler
attua una feroce e tagliente critica alla societa di fine ‘800.

Due grandi personaggi sono stati al centro dell'opera: Franco Castellano, il padre
della famiglia Losatti, e Stefania Rocca, ovvero Emma, sua cognata, la sola ad amare
veramente la giovane Toni. Entrambi hanno interpretato il proprio ruolo in modo brillante,
divertente e accattivante, tenendo costantemente alta l'attenzione del pubblico.
Divisa in due atti da un breve intervallo, la rappresentazione di “Scandalo” e stata
all'altezza delle mie aspettative. Ogni azione si & svolta in un‘unica stanza, evitando
cosl, tra una scena e l'altra, troppi cambi di scenografia, la quale era molto d'effetto e
aveva la capacita di coinvolgere, di far sentire il pubblico presente in quella casa.

Il prodotto di questi elementi € una rappresentazione che non annoia, che tiene il
pubblico sempre attento per sapere cosa succederd poi, quale sara il futuro di questa
famiglia, o anche solo per sentire la prossima battuta spiritosa di Castellano.

L'unico motivo di disappunto, da parte di chi mastica un po’ di tedesco, € la traduzione
del titolo. “Das Vermdchtnis” & traducibile con “lascito, testamento, eredita”. Perché
allora questa scelta, “Scandalo”? Per rispondere, cito le note della regia: “Ogni termine
scelto per il titolo tralasciava qualcosa dell’originale. Allora ci siamo chiesti: perché non
cercarlo tra gli effetti che questo lascito provoca nella vita della famiglia? Perché é su
guesto che si snoda la trama della commedia. Ecco: scandalo, ma proprio nel senso
antico del termine, ovvero ostacolo, insidia.”

Una scelta, insomma, che rende brillante 'opera anche dall’'unico punto di vista
criticabile.

Fabiola Bellomo
Classe 5" F, Liceo Scientifico M. Grigoletti - Pordenone

Das Vermdchtnis - Scandalo

Lo spettacolo, presentato dalla compagnia del Teatro Stabile del Friuli Venezia Giulia, & la
prima rappresentazione italiana della commedia “Das Vermdéchtnis” del drammaturgo
austriaco Arthur Schnitzler, datata 1898 e ambientata nei salotti della ricca borghesia
viennese all’inizio del Novecento.(...)

Un figlio che in punto di morte rivela alla famiglia di avere un‘amante dalla quale ha avuto
a sua volta un figlio, € uno scandalo. La volonta del giovane di costringere i genitori ad
accogliere in casa la moglie illegittima e il relativo figlio, € uno scandalo. Un medico che
frequenta la casa di una giovane esposta a tali ignominie, € uno scandalo. Lo scandalo a
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cui si fa riferimento € la scoperta del legame clandestino dell'amato primogenito di una
famiglia benestante, Hugo Losatti, con una ragazza di bassa estrazione sociale e del
figlio nato da quella relazione. La scelta di far interpretare il personaggio di Toni Weber,
la giovane amata da Hugo, alla brava Astrid Meloni & determinante: i suoi lineamenti, la
carnagione, insinuano l'idea dell'immigrata.

Eccellente poi l'interpretazione di Stefania Rocca nel ruolo di Emma Winter, donna
vissuta, forte e audace, I'anticonformista di casa.

Anche se, alla fine, il personaggio a cui vanno tutte le simpatie della sala e la giovane
Franziska (Lara Komar), I'unica che nel concreto si ribella ai pregiudizi di ceto.

Brillante I'interpretazione di Franco Castellano, nei panni di Adolf Losatti, un capofamiglia
terrorizzato di essere trascinato nello scandalo, rigido conservatore ed emblema di una
mentalitd chiusa, a tratti insensibile. Indiscutibile la professionalita di tutti gli attori.

Mi sono trovato di fronte a una piacevole sorpresa: un‘occasione per riflettere sul
concetto di "accoglienza” e sul nostro rapporto con “l'altro”, “l'estraneo”, il “diverso” da
noi. Come diceva Brecht “il teatro non pud cambiare il mondo, ma pud cambiare gli
spettatori e gli spettatori - se desiderano - possono cambiare il mondo”.

Michela Del Ben
Classe 5" F, Liceo Scientifico M. Grigoletti - Pordenone

Uno spettacolo ancora attuale

L'opera “Scandalo” & una delle pit importanti creazioni di A. Schnitzler. Scritta nel 1898
& presentata in Italia per la prima volta quest’anno facendo tappa al Teatro Verdi di
Pordenone il 16 dicembre 2015. L'atmosfera del diciannovesimo secolo & fedelmente
riprodotta nella dinamica scenografia realizzata da Antonio Fiorentino. La maggior
parte delle scene si svolgono nella camera di Hugo, il protagonista, dando velocita alle
azioni che altrimenti sarebbero rallentate dal continuo cambio di elementi scenici.

| costumi inoltre, presentando una gamma di colori molto simile, danno uniformita
allo spettacolo. Il cast guidato da Franco Castellano, interprete di Adolf Losatti, porta
sul palco una recitazione espressiva e coinvolgente che non lascia nemmeno per un
secondo che I'attenzione del pubblico si distolga dalla storia.

Astrid Meloni, che svolge il ruolo di Toni, fidanzata segreta con cui il protagonista
all'insaputa della famiglia aveva un figlio, con il suo aspetto ribelle descriveva
perfettamente tutto cio che poteva essere considerato scandaloso in una societd in cui
le apparenze svolgevano un ruolo chiave.

Qui troviamo lo “Scandalo”, traduzione italiana del titolo originale “Das Vermdchtnis”,
il lascito: avere nella propria abitazione di rispettabile famiglia borghese di Vienna
una ragazza e suo figlio, illegittimo erede di uno dei componenti della famiglia. La
situazione diverrd insostenibile e il lascito di Hugo non verra rispettato, portando ad
un tragico e commovente finale. “Scandalo” € uno spettacolo coinvolgente in cui viene
magistralmente presentata la critica di Schnitzler ad una societa chiusa e intollerante,
in cui l'interesse materiale prevale su qualsiasi tipo di valore morale. Un‘opera ancora
oggi attuale che merita di essere vista perché fornisce valido materiale di riflessione
anche al giorno d'oggi.

Elena Moschetta
Classe 5" F, Liceo Scientifico M. Grigoletti - Pordenone

Lo scandalo nella societa dell’Ottocento

La rappresentazione teatrale “Scandalo” di Arthur Schnitzler svoltasi il 15 dicembre 2015
al Teatro Verdi e stata molto coinvolgente e realizzata in modo professionale. Gli attori
hanno saputo rendere al meglio nei loro ruoli facendo emergere in modo diretto il tema
dominante dello spettacolo, ovvero la societd viennese all’inizio del Novecento.

La scenografia riproduce in dettaglio la descrizione che aveva dato Schnitzler della
camera di Hugo, il protagonista, e tutto lo spettacolo si € svolto nella medesima
ambientazione, che ricordava il giorno in cui lui & venuto a mancare. La famiglia non
ha cambiato la disposizione della sua stanza: questo dimostra la volontda di mantenere
cio che aveva lasciato Hugo come ricordo; cid pero risulta insignificante in confronto al
ricordo vivo che rappresentavano 'amante e il figlio.

L'introduzione dell'lamante nella famiglia desta sia uno sconvolgimento psicologico nei
suoi componenti sia lo scardinamento della reputazione di cui gode la famiglia stessa
nella societa. | due infatti non vengono mai accettati totalmente, tanto che alla morte
del piccolo, la madre viene allontanata, quasi a cancellare le tracce di una deviazione
non ammessa. Per concludere, lo spettacolo ha trasmesso da subito il messaggio che
Schnitzler voleva dare in modo chiaro.

Ruken Celik, Chiara Migliore, Jeslem Abdallah, Elizaveta Proca
Classe 5" H, Liceo Scientifico M. Grigoletti - Pordenone

Un’eredita scandalosa

L'inedita piece teatrale “Scandalo”, riproduzione di “Das Vermdchtnis” di Arthur
Schnitzler del 1898, & stata rappresentata il 15 dicembre 2015 al Teatro Verdi di Pordenone
con la regia di Franco Pero.

L'opera racconta la storia di una famiglia della borghesia viennese a cavallo tra
Ottocento e Novecento e dello scandalo scoppiato in seguito alla morte del primogenito
Hugo Losatti e alla sua sconcertante eredita. Il titolo originale significa infatti “lascito”,
“eredita”, “dono”. Dall'opera emergono due mentalita contrastanti all’interno di una
stessa classe sociale:dauna parte quella del capofamiglia, conservatore e cinico; dall’altra
quella di Emma e Franziska, rispettivamente zia e sorella di Hugo, piu rivoluzionarie e
moderne, che rendono pit importante il ruolo femminile nella societd, considerato fino
ad allora subordinato a quello maschile. Grazie alla straordinaria capacita degli attori,
lo spettatore & portato a riflettere: 'opera, infatti, nasconde una quasi drammatica
attualita e permette di apprezzarne il suo carattere “scandaloso”.

Unica nota di disappunto che si pud muovere ad uno spettacolo cosi ben riuscito € la
quasi assenza di musiche e la scena semplice ed essenziale, che poco rispecchia lo stile
Art Nouveau in voga in quegli anni.

Con quest’opera Schnitzler dimostra il suo coraggio nel rappresentare la societa del suo
tempo con le sue contraddizioni, le sue ingiustizie e i suoi pregiudizi, e nel denunciare i
tabu e le falsita della borghesia dominante nel panorama europeo per lottare in favore
della tolleranza, della libertda e dell‘abbattimento di certi vincoli sociali o economici, per
andare quindi verso la modernita.

Maddalena Cella, Alice Infanti, Laura Pauletto, Elena Ruzzene
Classe 5" H, Liceo Scientifico M. Grigoletti - Pordenone
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Un classico tra presente e passato

Spesso ci si chiede quale sia il mistero dietro la sempre rinnovata attualita dei classici.
Sicuramente questa domanda & balenata anche nelle menti degli spettatori che,
martedi 15 dicembre 2015, hanno assistito alla rappresentazione di “Scandalo” al Teatro
Giuseppe Verdi di Pordenone. Per quanto riguarda la trama, si tratta delle vicende di una
giovane donna di modesto ceto sociale accolta da una famiglia alto-borghese.

Tutto cio per adempire alla promessa strappata ai genitori dal figlio in fin di vita, allorché
egli aveva loro rivelato di avere una relazione con la donna in questione e di averne
avuto un figlio, e li aveva pregati di prendere entrambi in casa. Il valore dell'apparenza,
I'ipocrisia, la ricerca del proprio posto in un mondo regolato dalle convenzioni sociali...
Tutto questo e stato portato sul palco da attori di notevole bravura, capaci di dare vita e
personalitd a temi pil che mai presenti anche nella societd odierna. Sulla scena, infatti,
e stato possibile ammirare tutte le diverse personalitad delineate da Arthur Schnitzler
nella sua opera, valorizzate da un’incredibile ricchezza di sfaccettature.

Da notare la bellezza della scenografia che, se pur non elaborata, sembrava essere |l
perfetto completamento dell'atmosfera creata dagli attori.

Essa ha contribuito, assieme ai costumi di scena, a rendere possibile un tuffo nella
Vienna di fine Ottocento.

Elisa D'’Andrea
Classe 5" H, Liceo Scientifico M. Grigoletti - Pordenone

Uno spettacolo che rimane dentro anche dopo la chiusura del sipario

(...) "Scandalo” & uno spettacolo molto attuale; nonostante il secolo abbondante
di distanza, viene proposta una situazione a noi fin troppo familiare: la difficolta ad
accettare, a relazionarsi e a convivere con il diverso.

Ogni personaggio riflette pienamente un aspetto differente nell'approccio alla ragazza.
Da un lato la tolleranza nei confronti della madre del proprio nipote, ma il rigetto della
povera compagna clandestina del figlio da parte dei genitori di Hugo, e un completo
rifiuto da parte del medico spasimante della sorella del giovane, che rivede nella
condizione di Toni le sue umili origini; dall’altro lato un’utopistica amicizia nasce tra
Toni e Franziska e un buon rapporto si instaura anche con Emma, sorella del padre
di Hugo, donna che pero si trova costretta dalle convenzioni borghesi ad accettare
I'allontanamento della giovane.

Sicuramente molto vicino a “Cosi & (se vi pare)” di Luigi Pirandello, dove vengono narrati
gliinsistenti pregiudizi nei confronti di una famiglia giunta in paese da poco senza riuscire
ad arrivare alla veritd, cid che “Scandalo” vuole mostrare & una societd dominata da
convenzioni e pregiudizi, portandoci ad una riflessione che, soprattutto nella situazione
che stiamo vivendo oggigiorno, non pud terminare con la chiusura del sipario.

Lorenzo Gioelli
Classe 5" L, Liceo Scientifico M. Grigoletti - Pordenone

Un’opera attualissima

Ci troviamo nella vivace Vienna degli ultimi anni dell’Ottocento. La borghesia & la classe
che domina la scena sociale e ne detta l'etichetta.

Chi non si attiene ai “buon valori borghesi” viene allontanato ed emarginato dalla sfera
sociale. Non & ammesso alcuno scandalo.

In scena si presenta una famiglia dell'alta borghesia, del tutto rispettabile. Tuttavia la
buona reputazione di cui gode viene a perdersi quando viene investita da una catena di
eventi scandalosi. Tutto si evolve a partire dalla morte del giovane rampollo della famiglia,
Hugo. Infatti in punto di morte egli confessa ai familiari di avere una relazione amorosa
con una povera popolana, Toni, da cui ha anche un figlio. Come ultimo desidero Hugo
chiede di accogliere i due in casa. L'ambiente borghese inizia a considerare la famiglia di
Hugo come disonorata e col tempo si trova sola. Considerata indegna, nessuno vuole piu
frequentarla (...) Lo scenario si evolve quindi verso una discussione sui valori dell’epoca
e l'attenzione e focalizzata sulla mancata accettazione del diverso, incarnato dalla
giovane Toni. (...) | valori della societd moderna vengono smontati a cascata. Davvero
esiste il “giusto” e lo “sbagliato”? Dove e come si puo tracciare in modo preciso il confine
e limite dell'uno e dell'altro? E piu giusto accontentare il cuore o seguire la morale? Si
evocano cosi domande e dubbi che ancora oggi assillano 'uomo moderno. L'opera &
dunque attualissima. Nonostante sia passato piu di un secolo, ancora cerchiamo di
soddisfare l'ipocrita morale per paura del giudizio altrui.

Ancora oggi abbiamo paura del diverso. In Toni vivono tutte le maggiori minoranze
sociali (etniche, religiose, di gender, di orientamento sessuale) che vengono discriminate
ingiustamente dalla maggioranza delle persone. “Scandalo” & un‘opera che chiunque
dovrebbe guardare; essa guida alla liberazione dal pregiudizio e insegna a guardare con
occhio critico le ipocrisie imposte dal mondo.

Giulia Soccio
Classe 5" L, Liceo Scientifico M. Grigoletti - Pordenone

Uno scandalo ancora attuale

Una trama ideata oltre un secolo fa, eppure sorprendentemente attuale: uno
“scandalo”, come dice il titolo stesso, che altro non & che una rappresentazione della
paura del diverso, dell'ignoto. Hugo, un giovane appartenente all’alta societd, si
innamora di Toni, una ragazza di bassa estrazione sociale.

Un amore forte, intenso, che spinge Hugo, in punto di morte, a chiedere alla sua
famiglia di prendersi cura di Toni e del figlioletto tenuti nascosti fino a quel momento.
Inizialmente la famiglia accoglie con calore i nuovi arrivati, ma con il passare del
tempo e con la morte del piccolo I'insofferenza di alcuni personaggi allo scandalo si
accentua in modo sempre piu evidente.

Dapprima sono gli amici a non frequentare pit la casa, poi il fidanzato della sorella di
Hugo che non riesce ad accettare cio che in fondo rappresenta le sue stesse umili origini,
ed infine il padre, che non ha mai acconsentito appieno all’ultima richiesta del figlio.
Nemmeno Emma, zia e confidente di Hugo, con la sua incessante critica alle cattiverie
e alle meschinita della sfera sociale di cui fa parte in costante contrapposizione con il
capofamiglia, riuscird ad impedire il definitivo allontanamento di Toni dalla casa.
Inedita e mai portata in scena in Italia, "Das Vermdchtnis”(1898) & un’opera del
drammaturgo austriaco Arthur Schnitzler che mette in luce le contraddizioni di una

23

Scandalo



societd permeata al contempo da perbenismo e malignitd, un dramma moderno che ci
invita a riflettere sul significato di “famiglia” e di “accettazione dell’altro”.

La compagnia del Teatro Stabile del Friuli Venezia Giulia, in collaborazione con il regista
Franco Pero, ha saputo interpretare l'opera di Schnitzler con straordinaria leggerezza,
che ammalia il pubblico dalla prima all’ultima scena.

Erica Polesel
Classe 5" M, Liceo Scientifico M. Grigoletti - Pordenone

Xenofobia: ieri come oggi

Xenofobia ¢ il concetto base su cui & incentrata la rappresentazione teatrale “Scandalo”,
diretta da Franco Pero.

L'operadiArthur Schnitzler pud esserereinterpretatain chiave moderna:ladiscriminazione
del diverso ritrova sede anche ai giorni nostri, un‘epoca in cui 'uomo tende ancora a
provare un senso di avversione nei confronti di cid che & diverso.

Questo argomento riemerge piu prepotente se pensiamo al fenomeno dell'immigrazione
che ha travolto il nostro Paese e molti altri negli ultimi anni.

Milioni di profughi in fuga dalle loro terre, devastate dalle guerre civili, sono giunti nel
nostro Paese, sconvolti dagli orrori vissuti dai loro popoli. Sono stati perd accolti in modo
freddo e poco disponibile dalle popolazioni europee che hanno preferito chiudersi in
se stesse, seguendo la stessa mentalitd che ritroviamo in dosi piu ristrette nell'opera.
Tale mentalitd, propria del padre di Hugo e del medico di famiglia Schmidt, riesce ad
insinuarsi nelle menti del resto dei suoi componenti, che ripudiano Toni in seguito alla
morte di suo figlio, I'unico legame ormai che la univa ai Losatti.

Le uniche ad astenersi da questo atteggiamento ostile sono la sorella di Hugo e sua
zia Emma, le sole ad avere un po’ di comprensione per Toni, emarginata da uno strato
sociale quasi “impermeabile” e nemico verso ogni “incursione”.

Lo spettacolo, ben congegnato e con una trama coinvolgente, si € avvalso di una
scenografia che, grazie all’'utilizzo sapiente delle luci, € riuscita a fornire un senso di
realta opprimente.

Gli attori sono risultati espressivi e realistici nel ricoprire i loro ruoli, in primis Adriano
Braidotti che ha messo in scena il personaggio del medico Schmidt, attirando verso di
sé l'odio dell’intero pubblico a causa della sua mentalita ristretta e piccolo-borghese.

Irene Azzano, Lorenzo Biason, Giacomo Ravagnolo, Riccardo Rebuzzi,
Kleidi Shazivari, Francesca Turchet
Classe 3 B S, Liceo Leopardi-Majorana - Pordenone

A Teatro con scandalo

Lo spettacolo narra di una famiglia dell'alta borghesia viennese, i Losatti, la cui vita
tranquilla viene sconvolta da una rivelazione del loro primogenito Hugo che, morente,
confessa ai genitori di aver avuto una relazione segreta con Toni, una ragazza di bassa
estrazione sociale dalla quale é nato un bambino, Franz.

Hugo, preoccupato per la sorte dei due, chiede come ultimo desiderio di accogliere in
casa la ragazza e il bambino.

La famiglia affronta lo scandalo e Toni e Franz vengono accolti nella ricca dimora dei
Losatti, circondati inizialmente da apparente affetto.

| segnali della distanza sociale si manifestano e la presenza di Toni nella ricca famiglia
determina un allontanamento di amici e conoscenti. L'unica che cerca di smascherare
I'ambiguita dei Losatti € Emma, zia di Hugo.

La situazione pero precipita con la morte di Franz che costituiva |'unica ragione per cui i
Losatti avevano accettato di accogliere Toni in casa loro.

Esclusa dalla famiglia, Toni segue il consiglio del dottore di famiglia Schmidt ed esce
dalla scena. Tutto si conclude con una discussione su quanto accaduto, che divide la
famiglia in due parti.

Il tema principale € quello della mancata accettazione delle diversita sociali. Infatti, in
apparenza tendiamo a sentirci tutti uguali ma quando ci troviamo faccia a faccia con
il diverso fatichiamo ad accettarlo. Il regista Franco Pero e stato molto abile nel dirigere
la rappresentazione teatrale: 'ambientazione scenografica e fissa, ma quello che rende
dinamica la visione dello spettacolo & il continuo movimento dei personaggi e il gioco di
luci che si adattano alla rappresentazione.

A parer nostro, Astrid Meloni, nel ruolo di Toni, non ¢ riuscita a far emergere la sofferenza
che si prova nell’essere discriminati.

Invece Adriano Braidotti ha attratto l'attenzione del pubblico perché con la sua
recitazione & riuscito a mettere in scena il profilo cinico e duro del Dottor Ferdinand
Schmidt.

Davide Ambrico, Lorenzo Cimolai, Marco Del Pioluogo, Luca Passanisi
Classe 3" B S, Liceo Leopardi-Majorana - Pordenone

L’humanitas non esiste piu: & solo scandalo.

"Ecco il bel risultato, quando (...) si frequentano delle persone che non appartengono
al nostro mondo! (...) Nient’altro che scandali!”

“Scandalo”. Titolo italiano della commmedia “Das Vermdchtnis” (Arthur Schnitzler,
1898), che denuncia lo scandalo di una famiglia aristocratica dopo la morte del
primogenito Hugo, che ha lasciato loro la custodia della sua amante Toni, di bassa
estrazione sociale, e del loro figlio. Sono le battute in scena e i mobili tipici della Belle
Epoque sul palco che denunciano I'appartenenza alla societd aristocratica viennese del
secolo XIX: rigida, lontana dall'umanita, che non riconosce le grida d'aiuto. L'ospitalita
verso i due “estranei” si rivela presto ipocrisia.

Toni e il bambino, troppo deboli contro la meschinitd dei piu autorevoli in famiglia, il
capofamiglia Adolf e il futuro genero dottor Schmidt, vengono difesi dalle donne di casa:
Franziska, figlia maggiore e promessa sposa del dottore; Betty, la madre; ed Emma,
spirito libero, provocatorio, vedova come Toni, dalla mentalita piu aperta.

Toni € “l'unica cosa viva” rimasta di Hugo e la piu sacra, ma la famiglia se ne rende
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conto troppo tardi. E una commedia attuale: I'accoglienza e l'ospitalita, se nell’'opera
sono scandalo, oggi portano dibattiti accesi e divisioni nella societd. Le persone cieche,
oscurate dal denaro e dal prestigio non vedono chi sta loro intorno.

Dimenticano di essere umane, di amare, di volersi bene, e I'attimo dopo si ritrovano sole
e con un senso di vuoto permanente. E cio che prova la famiglia alla fine. £ cio che sente
anche il pubblico. La stanza & buia, tutto & vuoto, nessuna candela € accesa.

Cosi si conclude l'opera: nessun lume di speranza dietro alla porta.

[rene Cannizzaro, Vivian Chen, Ester De Re, Matteo Fichera, Riccardo Mior, Elena Monisso,
Desiree Perticari
Classe 3" B S, Liceo Leopardi-Majorana - Pordenone

La famiglia-scandalo

La vicenda che scrive Artur Schnitzler nel 1898 racconta il triste destino di due amanti
che, imprigionati dalle rigide convenzioni sociali, non riescono a coltivare il loro amore.
Sembrava tutto tranquillo per la famiglia viennese, fino a quando Hugo, il giovane
rampollo borghese, trovatosi in punto di morte, rivela alla madre il suo amore per Toni,
una ragazza di bassa estrazione sociale che, inizialmente viene accolta con calore, ma
lentamente diventa oggetto di “scandalo” per la famiglia della Vienna perbene.
D'attualita resta la paura del “diverso”, non piu per motivi di scala gerarchica, ma per
aspetti morali ed etnici, infatti il regista Franco Perd ha scelto di far interpretare Toni
ad Astrid Meloni, perché col colore della sua carnagione e la sua discendenza eritrea fa
pensare alle diffidenze e ai sospetti razzisti di oggi.

Convincente e sofferta l'interpretazione di Stefania Rocca nelle vesti di Emma, donna
vissuta e di “spirito libero”, con la sua scorrevole e chiara recitazione, smaschera il
perbenismo presente nella casa, interrogandosi su certe convinzioni e regole del suo
ambiente che anche lei considera sbagliate; brillante € anche l'interpretazione di Franco
Castellano, nella parte del rigido padre di famiglia, conservatore e di mentalita chiusa,
a tratti insensibile. Grazie al feroce attacco di Schnitzler nei confronti della societd e
all'utilizzo di un dialogo veloce e brillante, solo alla chiusura del sipario ci si rende conto di
questo quasi inconsapevole atto criminoso.

Elisa Perin
Classe 3" A, Liceo Artistico I.S.A. E. Galvani - Cordenons

Stereotipi della societa borghese

L'opera & un misto di terribili drammi familiari e comicita mordace, pepata con stereotipi
della societd borghese dell'epoca. Durante lo spettacolo si snocciolano fatti tragici,
come la morte del primogenito maschio e anche del figlio di lui. Le vicende sono condite
con delle storie d'amore. Il tema principale & una critica, fortemente alleggerita, ma
ugualmente intensa, a quelle che erano le convenzioni della societd borghese di inizio
'900: un misto di satira d'intrattenimento e denuncia di problematiche dogmatiche,
offerte come spunto di riflessione anche per la societa odierna. Tutto lo spettacolo si
presenta abbastanza lineare e scorrevole. Comincia con un dialogo spensierato tra
la figlia della famiglia proprietaria della casa e la cugina, che si scambiano battute
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adolescenziali, sorridendo di fidanzati e rapporti interfamiliari.

Vengono interrotte dall’arrivo di Hugo, il primogenito, in fin di vita a seguito di una
caduta da cavallo. Subito la scena si fa piu articolata con I'arrivo dei genitori di lui, ai
quali, quasi come ultimo respiro, confessa I'esistenza di una donna importante da cui
sarebbe nato un erede. Da cio si dipaneranno gli intrecci familiari. Parlando di qualita
del dialogo, bisogna riconoscere I'intensitd espressiva di alcuni degli attori protagonisti,
come Franco Castellano, il padre di famiglia, per me uno dei migliori, e Stefania Rocca,
interprete dell’esuberante sorella della madre, che é riuscita a donare all’intera opera un
frizzante senso di innovazione per quanto riguarda il pensiero borghese chiuso e rigido
che dominava l'epoca.

Ogni personaggio & caratterizzato da un personalissimo metodo dialettico, ma ognuno
di questi e studiato quasi nei minimi dettagli, per conferire al singolo una personalita
propria e un proprio modo di esprimersi.

Teo Fabretti
Classe 3" A, Liceo Artistico I.S.A. E. Galvani - Cordenons

L’amore scandaloso

"Scandalo" ("Das Vermdchtnis"), commedia scritta da Arthur Schnitzler nel 1898,
conquista il pubblico e lo trascina grazie alla regia di Franco Pero. Il testo dalla scrittura
feroce dello scrittore austriaco ¢ la storia di un’emarginazione, dove I'amore di Hugo,
giovane alto borghese, per Toni, ragazza di umili origini, s’infrange contro i muri sociali.
All'inizio la famiglia borghese si finge gentile, ma quando devono accettarla in famiglia
la sua presenza e sentita come scandalosa e porta a reazioni intolleranti.

"Una ragazza che scombina ['‘assetto ordinato dei principi e della morale di
qguell’'ambiente”, proveniente da un mondo lontano dalla forma, dai rapporti sociali
cui sono abituati, e di bassa estrazione sociale. Si assiste ad un’esclusione del diverso,
dell’estraneo che ci mette di fronte alle nostre paure, alle sicurezze in cui ci rinchiudiamo.
Per questo per interpretare Toni il regista ha scelto Astrid Meloni, attrice dalla pelle
ambrata e discendenza eritrea. Schnitzler fu un osservatore attento della societd di fine
‘800, ma con il filtro di indizi contemporanei, i suoi temi riescono a scavalcare la barriera
del tempo. Nella suddivisione in tre atti si riflettono i comportamenti dei vari personaggi
nei quali si sottolinea la spietatezza e la violenza di uno scontro familiare molto attuale.
Intensa l'interpretazione di Stefania Rocca nelle vesti di Emma, personaggio dall‘animo
libero, senza il bisogno di celarsi dietro la maschera di quel mondo dorato, e dell’attore
Franco Castellano, che riesce a rivelare il carattere eccessivo del padre di famiglia.
L'interpretazione, grazie al linguaggio semplice e ai dialoghi veloci, ha offerto allo
spettatore diversi spunti di riflessione. Secondo me soltanto alla fine ci si rende conto
dell'attacco sferrato dall’autore ai lati oscuri della societa.

Gabriella Sansone
Classe 3" A, Liceo Artistico I.S.A. E. Galvani - Cordenons
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L'accettazione del diverso

(...) Citroviamo nella Vienna dell’Ottocento. Hugo, figlio amato di una famiglia dell’alta
borghesia, siinvaghisce diunaragazza, Toni, proveniente perd da una classe sociale meno
elevata; da questo rapporto nasce un bambino di nome Franz. Successivamente Hugo
subisce un gravissimo incidente, viene visitato da diversi medici, ma sfortunatamente
alla fine muore.

Prima di decedere svela questa storia d'amore ai genitori chiedendo, come ultimo
desiderio, di accogliere in casa I'amata e il bambino; il padre inizialmente disapprova,
ma alla fine lui e tutta la famiglia accettano.

All'inizio la ragazza & accolta amorevolmente, ma I'affetto non dura molto.

Quando muore anche Franz a causa di una grave malattia, Toni viene trattata come
estranea. £ una commedia che colpisce nel segno. Questa & la rappresentazione concreta
delle persone ricche che disprezzano quelle meno agiate. Il problema é che quelle ricche
non saprebbero stare un secondo nella situazione di quelle povere, perché pensano solo
a se stesse. L'unico motivo che fa cambiare loro idea sono le situazioni estreme, ciog,
come la commedia fa notare, la morte di Hugo e la morte del piccolo Franz.

Solo nel momento in cui Hugo viene a mancare, Toni viene presa in considerazione.
Questa commedia ¢ originale perché, oltre alla storia raccontata, in ogni personaggio si
cela a sua volta un'altra storia.

Penso che non dovrebbero esserci discriminazioni contro altre persone perché bisogna
saper rapportarsi con gli altriindipendentemente dalla classe sociale a cui appartengono.
L'aspetto importante per me € saper convivere col “diverso” che, a mio parere, € una
persona “normale” perché & un essere umano come me; che sia ricco o povero, io gli
porto il massimo rispetto.

Marco Rampogna
Classe 2” B, I.T.S.T. S. Pertini - Pordenone

Una commedia-non commedia

Una commedia che commedia non ¢, tragica nel satireggiare la societa viennese di fine
‘800, una societd che sta decadendo verso quella che qualcuno ha chiamato “un’allegra
apocalisse”, rappresentata dalla 1" Guerra Mondiale, che pone fine alle tante meraviglie
e alle altrettante ipocrisie della bella societd asburgica, che Schnitzler & tanto bravo a
raccontare. Quella al centro della vicenda & una giovane donna disagiata, Toni Weber,
che si ritrova catapultata in un mondo a lei prima sconosciuto: la famiglia dell'uomo da
cui ha avuto un figlio illegittimo, Franz, la accoglie dopo la morte di lui.

La famiglia, che appartiene alle classi pit agiate, almeno inizialmente cerca di integrare
la donna e il bambino all'interno del nucleo familiare. La morte di Franz e la crescente
indifferenza dei nuovi parenti spingeranno pero Toni ad un tragico epilogo.

La compagnia, composta da bravissimi attori, alcuni pit conosciuti come Stefania Rocca
e Franco Castellano, e giovani talenti, come Leon Kelmendi e Alessio Bernardi, ha reso
giustizia ad un’opera non facile e piena di sfaccettature, anche se personalmente ho
trovato prepotente ed esasperata la gestualitd di Andrea Germani, nel ruolo dell'amico
di famiglia. A mio avviso, I'interprete migliore € comunque stata Lara Komar, interprete
di Franziska, voce della ragione e della speranza, una luce nel buio della storia.

La trama, scritta da Schnitzler e adattata da Perd, anche se scritta oltre un secolo fa,
mantiene intatta tutta la sua forza polemica verso una societd che si mostra buona e
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progressista fino a che non si scontra con le sfide reali. Nell’'800 era la nascente lotta
di classe a creare questi cortocircuiti culturali, oggi potrebbe essere I'incontro con lo
straniero, con il diverso, a metterci alla prova.

Questo deve fare secondo me il grande teatro: essere civile, porre delle sfide, porre delle
domande e spingerci contro i nostri limiti.

Matteo Santo
Classe 2" B, I.T.S.T. S. Pertini - Pordenone

La diversita

(...) Il tema principale affrontato nello spettacolo “Scandalo” & quello della diversita e
delle ingiustizie che uno straniero, migrante o rifugiato deve affrontare. Spesso queste
persone sono vittime di ingiustizie e subiscono trattamenti inadeguati.

A confermare questa teoria ¢ il capofamiglia Adolf Losatti (Franco Castellano), figura
molto forte all'interno della commedia, influenzato molto dal Dottor Schmidt (Adriano
Braidotti). Le donne in generale rivestono un ruolo positivo, ma tra tutte spicca la
vedova Emma Winter (Stefania Rocca) che si potrebbe definire uno “spirito libero”, ma
soprattutto anticonformista. Emma difende i diritti delle persone (si schiera dalla parte
di Toni) e si oppone alle idee che “non ritiene giuste”, andando anche contro gli uomini,
comportamento che all’epoca in cui € ambientata la commedia non era permesso.(...)
“"Scandalo” & ambientata nell’800, ma i temi affrontati sono molto adatti al contesto
in cui viviamo oggi e alle problematiche che il nostro paese e tutto il mondo stanno
affrontando; principale esempio & I'immigrazione e 'accoglienza di tutte le persone
definite “DIVERSE".

Anna Gummerer
Classe 2" B, I.T.S.T. S. Pertini - Pordenone
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Un’avara delusione

La rappresentazione de “L’Avaro” di Moliere, in scena allo Zancanaro di Sacile I'11 gennaio
scorso, ha peccato di dilettantismo in alcune parti fondamentali.

In primo luogo l'intreccio, articolato e complesso e come tale caratteristico delle
commedie dell’'epoca di Moliére, & apparso evanescente. Sembrava infatti servisse solo
da sfondo, quasi fosse stato necessario adattare I'intera commedia alle esigenze di
presenza scenica del protagonista Arpagone, impersonato dall‘attore Lello Arena, che,
evidentemente non in grado di reggere il personaggio, specie nel monologo finale, aveva
la necessita di emergere sul proscenio ad ogni costo.

La recitazione dei comprimari, inoltre, € risultata in genere molto impostata e non
naturale, rigida; eccezion fatta per il funambolico Freccia, una tipologia di servo
plasmata sul modello del piu tipico Arlecchino.

Infine, la recitazione del protagonista é risultata furbescamente ammiccante verso |l
pubblico e ha sfruttato a piene mani, in modo un po’ dozzinale e un po’ becero, la
naturale vis comica dell'accento partenopeo, cadendo frequentemente nel farsesco.

Ci sembra che svilire cosi un testo classico non sia cosa opportuna. Non sarebbe stato
meglio farne dichiaratamente una parodia, in modo che il pubblico sapesse in anticipo
che cosa si sarebbe trovato di fronte?

Calcare la scena di un teatro richiede grande professionalita, molta di piu di quella
necessaria per fare televisione o cinema.

Che cosa ha fatto Lello Arena nei vent'anni in cui e sparito dalle scene? L'impressione era
di una fissazione, rigida, ingessata, ai tempi della Smorfia.

Un’ultima cosa: I'uso del microfono era proprio necessario? Il teatro & fatto di un
rapporto da uomo a uomo, senza tecnologia, se non quella che ¢ in grado di darci uno
spazio teatrale con una buona acustica.

Alfredo Esposito, Paola Fiorido, William Passador, Alessandro Spoto
Classi 2" e 3 A AFM Serale, 1.S.1.S. P. Sarpi - San Vito al Tagliamento

Un Avaro in salsa partenopea

Cosa risponderebbero gli spettatori a chi chiedesse che spettacolo hanno visto I'altra
sera? “L'Avaro” di Moliére? O “L’Avaro” di Lello Arena? Si, perché la principale impressione
avuta allo Zancanaro di Sacile & che I'umorismo acre ed amaro di Moliere sia stato
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stemperato nei toni pit bonari di una farsa partenopea, priva dei fantasmi funerei di
un Totd o di un De Filippo. Il segnale & stato chiaro sin dal primo ingresso: Lello Arena,
impugnando un bastone, lo batte sul palcoscenico avanzando pesantemente verso gli
spettatori, a piedi o su una carrozzina miserabile. E un cortocircuito della memoria,
almeno nel pubblico meno giovane: e il ricordo vola subito alla mitica Annunciazione
della Smorfia. Il limite sta tutto qui: chi si aspettava un Arena diverso, maturato dopo
anni di rare apparizioni in tivu, probabilmente e rimasto deluso.

Non un attore a tutto tondo, capace di sfumature, di profondita, ma una macchietta
riemersa immutata dal passato del cabaret. E se nelle scene piu vivaci regge il passo, nei
passaggi finali, quando la commedia procede verso I'amaro lieto fine del riconoscimento,
da parte di Anselmo, dei figli creduti perduti, la recitazione si fa pit faticosa, affannata; e
Arpagone, nel tentativo di abbracciare il bottino ritrovato, cade a terra, verosimilmente
morto: un gesto melodrammatico, lontano dall'acre sospensione del finale originale,
che pare inserito per compensare, con un colpo di teatro, la debolezza della recitazione,
specie nei monologhi pit impegnativi. Attorno ad Arpagone, in una scenografia di
loculi in vetro che rendono irreale e vuoto il suo mondo arido, si muove la compagnia di
giovani professionisti del Vesuvioteatro diretti da Claudio Di Palma, che propongono una
interpretazione onesta ma impersonale, senza luci memorabili.

Esercizio di scrittura collettiva
Classe 4" A AFM Serale, I.S.1.S. P. Sarpi - San Vito al Tagliamento

Un Avaro moderno

La rilettura della commedia “L'’Avaro” di Moliere, portata in scena a Sacile dalla
compagnia Vesuvioteatro, & stata originale e spiritosa, riuscendo a catturare I'attenzione
anche degli spettatori meno interessati. La scenografia era semplice e spoglia, ma
con particolari curiosi e allapparenza funzionale per le varie uscite degli attori. |l
protagonista ha reso bene I'idea del vecchio affezionato ai suoi averi, suscitando spesso
la risata. Anche gli attori che impersonavano i figli di Arpagone — un Arpagone con
un’inflessione forse troppo tipicamente napoletana, ma & un’inevitabile caratteristica
di Lello Arena - hanno saputo esprimere chiaramente i sentimenti e le sensazioni dei
ragazzi in difficolta nell’affrontare un padre chiuso e testardo. La compagnia teatrale
ha messo in scena una rappresentazione con un carattere molto attuale, che la rende
perfetta per un pubblico giovane e moderno.

La scena iniziale da quasi I'impressione di assistere ad una tragedia: I'insieme di luci
soffuse, musica mesta e gli abiti di scena degli attori trasmettono una sensazione di
malinconia che anticipa i sentimenti di Elisa e Celante ed i problemi che incontreranno
dili a poco nello scoprire che il padre, a loro insaputa, ha gia preso importanti decisioni
riguardo il loro avvenire. Successivamente la scena si anima dei vari personaggi, tutti
con abiti particolari e stravaganti. Il susseguirsi degli avvenimenti mantiene attivo
lo svolgimento. In alcune fasi, pero, la commedia assume un ritmo lento e poco
coinvolgente. Nonostante le battute spassose delle scene piu vivaci, I'impressione finale
& quella di una rappresentazione piacevole, ma molto lunga, con parti monotone in cui
I'attenzione e I'interesse possono venir meno. Ma questo, forse, appartiene al DNA di
questa commedia molieriana.

Federica Mior e Luca Panizza
Classe 5" A AFM Serale, I.S.1.S. P. Sarpi - San Vito al Tagliamento
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Intervista immaginaria ad Arpagone

Noi: Qual & la causa scatenante che ha determinato il rapporto diffidente tra lei e i suoi figli?
Arpagone: Essendo io un uomo molto altruista voglio insegnare ai miei figli a
guadagnare e a risparmiare il denaro, come faccio io, senza sperperare i soldi che mi
sono meritato dopo anni di sacrifici. Inoltre, la mia condotta di vita dovrebbe essere
un esempio per i miei figli, perd loro non sono capaci di comprendere cio, infatti spesso
siamo in conflitto tra noi.

Noi: A cosa é dovuto il suo comportamento avaro ed egoista?

Arpagone: Premettendo che io stesso non mi considero avaro, ma un semplice
risparmiatore, mi sento moralmente offeso da queste accuse infondate. Lei & un infame
che non riesce a capire quali siano i valori essenziali della vita. Me ne andrei volentieri,
ma sono stato pagato e per tali ragioni mi sento in dovere di rimanere.

Noi: Non era mio intento giudicarla né tantomeno offenderla, passiamo alla prossima
domanda. Se potesse tornare indietro nel tempo cambierebbe qualcosa della sua vita?
Arpagone: Si, vorrei non aver avuto figli poiché essi si sono rivelati viziati e poco
riconoscenti verso di me. Non sono, inoltre, riusciti a seguire il mio buon esempio poiché
hanno preferito sperperare il MIO denaro in sciocchezze anziché custodirlo. Ah, stavo
dimenticando la cosa piu importante!!l Se potessi tornare indietro cercherei di non farmi
sottrarre la cosa pil importante della mia vita... la mia amata cassa piena di denaro!!!
Noi: Cosa ha provato quando ha perso la sua amata compagna di vita? (moglie)
Arpagone: Perderla é stata la cosa piu dolorosa che mi sia capitata... ho sofferto
moltissimo. La mia unica ragione di vita era lei. Mi consolava nei momenti di sconforto e
mi rendeva felice. La perdita della mia amata CASSA DI DENARO mi ha segnato la vita.

Klea Yzeiraj, Asia Piccinato, Riccardo Presotto, Giulia Luisotto
Classe 3 B SC, I.S.I.S. Licei G. A. Pujati - Sacile

Cos’e la ricchezza materiale se mancano gli affetti familiari?

Lo spettacolo a cui abbiamo assistito e stato “L'Avaro” di Moliere interpretato dalla
compagnia teatrale di Lello Arena. Quest'ultimo presenta con grande maestria il ruolo
del protagonista, Arpagone, uomo avaro che possiede centomila franchi che non vuole
condividere con nessuno, neanche con i figli. La commedia classica unisce comicitd ai
temi importanti dell'avarizia, dei matrimoni combinati, del lusso eccessivo e del gioco
d'azzardo. Il protagonista, cosi innamorato del denaro, si isola e non dimostra affetto
neppure con i figli, dimenticandosi del mondo esterno. Il suo solo scopo di vita & il denaro.
La sua attrazione per i soldi & cosi intensa che da la figlia in moglie a un ricco uomo
anziano e entra in competizione con il figlio per la mano della giovane Mariana.

A nostro parere |'interpretazione degli attori € stata ottima anche se lo spettacolo
presenta un testo impegnativo da rappresentare e non facile da seguire. In questo caso si
e vista la grande esperienza e padronanza nel recitare del protagonista che aggiungeva
qualcosa in piu ad uno spettacolo gia buono di per sé.

Questa commedia e stata un importante mezzo per farci comprendere che i beni
materiali non sono importanti quanto i rapporti affettivi e che il denaro non da la felicita.

Marco Bertolo, Maddalena De Martin, Giulia Perin, Giulia Pessotto, Mattia Sbaiz
Classe 2" ASC, I.S.1.S. Licei G. A. Pujati-Sacile
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L'Avaro di oggi

Come si fa a rendere attuale un’opera teatrale seicentesca? Un esempio ce lo propone
Lello Arena nella rivisitazione della commedia “L’Avaro” di Moliere. La figura di Arpagone,
protagonista dell'opera, delinea il tradizionale profilo della persona avida e povera
di umanita gia rappresentato nella commedia plautina con il titolo di “Aulularia”.
Nonostante la classicita del personaggio, I'attore napoletano, ex conduttore di “Striscia
la Notizia”, riesce a renderlo ancora moderno e appetibile al teatro attuale rinnovandolo
come non mai. Dopo aver letto la trama originale dell'opera si puo affermare che lo
spettacolo si attiene in maniera generale ad essa. La commedia ha messo in evidenza le
notevoli doti dell’attore principale Lello Arena che con la sua ilaritd spontanea é riuscito
ad intrattenere il pubblico per piu di due ore. Molti complimenti vanno anche al resto
della compagnia teatrale che ha ottenuto un grande risultato da questa commedia
classica con professionalitd e dedizione. Le battute erano correttamente adattate ad un
pubblico moderno e vario, oltre che dirette e comprensibili. Sebbene sia stata apprezzata,
ci sono comungue osservazioni da fare, ad esempio sui costumi di scena perché non del
tutto attinenti all’epoca rappresentata vista la somiglianza con gli abiti dell’Ottocento.
Un altro difetto e stata la presenza di alcune scene monotone e anche abbastanza
noiose, soprattutto verso il finale della rappresentazione, come il passo in cui gli attori
immobili assistono all’interrogatorio riguardante il furto della cassetta contenente il
tesoro di Arpagone. In conclusione si puo affermare che l'opera e stata generalmente
gradita dal pubblico in quanto la commedia é stata scorrevole e divertente.

Giulia Kapidzic, Debora Andrea Olaru, Yari Pasqualetto, Simone Polesello, Gaia Sedrani
Classe 2" ASC, I.S.1.S. Licei G. A. Pujati - Sacile

L'Avaro cerca Moliére

"..senza dote, SENZA DOTE, SENZA DOTE!" ¢ in queste parole che il celebre Lello Arena
racchiude i due temi principali dell'opera: il denaro e il matrimonio. Il primo di questi & il
fulcro attorno al quale si sviluppa la commedia, rappresentato dal tesoro ossessivamente
custodito dal protagonista Arpagone, continuamente pervaso dal terrore che gli possa
essere rubato. Il secondo argomento ¢ visto sotto due differenti aspetti dai personaggi: i
figli dell’Avaro, Elisa e Cleante, ritengono che questo sacramento sia il coronamento di un
atto d'amore, mentre I'’Avaro stesso ritiene che sia un ottimo mezzo per ricavarne profitto.
Quest'ultimo fine ci viene rappresentato dal fatto che voglia “combinare” per i figli dei
matrimoni con delle persone ricche, per puri scopi economici, senza badare ai sentimenti.
Le scelte teatrali di Lello Arena sono state molteplici: la piu significativa & stata quella
riguardante il linguaggio che & stato fortemente influenzato dall'accento napoletano
dell'attore, il quale ha aiutato a rendere ancora pit comica la rappresentazione. La seconda,
in ordine d'importanza, e stata quella della scenografia, minimalista ed essenziale in cui
gli unici oggetti di scena erano svariate sedie. Inoltre, anche se I'epoca in cui € ambientata
l'opera poteva far pensare ad uno sfondo piu sfarzoso, il regista ha preferito rivolgere
tutta I'attenzione all'azione scenica ed alla sua intricata trama. La rappresentazione, in
generale, & stata molto gradita dai ragazzi poiché tutta la compagnia teatrale e riuscita ad
alleggerire un‘opera complessa e apparentemente lontana dalla realtd giovanile odierna.

Alessia Berton, Marta Bravin, Filippo Carretta, Andrea Chiappetta, Alessia Dalto, Beatrice Siri
Classe 3" A SC, I.S.1.S. Licei G. A. Pujati - Sacile
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“L'Avaro” di Moliere: tra teatro e realta

“"L'Avaro” di Moliere, commedia scritta nel 1668, al debutto non ebbe un grandioso
successo, mentre oggi € da molti considerata la migliore delle su opere.

Disicuro contiene tutti gliingredienti, gliintrecci e le scene umoristiche che contribuiscono
alla riuscita di uno spettacolo teatrale. | motivi comici del teatro classico, che rendono
piacevole la rappresentazione, in fondo sono sempre gli stessi: I'avarizia maniacale del
protagonista Arpagone, la servitu furba ed intrigante, gli amori contrastati dei giovani,
la rivalita in amore tra il padre ed il figlio, i malintesi; ma in questo testo, tutto & reso piu
avvincente da un finale imprevedibile!

Arpagone, il vecchio protagonista, € palesemente odiato dai suoi due figli, Cleante
ed Elisa. Cleante lo odia perché Arpagone vuole sposare la giovane e povera Mariana,
segretamente amata dal giovane; Elisa, invece, lo detesta perché il padre vuole darla in
sposa all‘anziano Signor Anselmo, che & disposto a prenderla senza alcuna dote.

Dopo una serie di inganni, tutto s'aggiusta con l'arrivo del ricco Anselmo che, invece di
chiedere ufficialmente la mano di Elisa, riconosce nella bella Mariana e in Valerio i suoi
figli, che credeva da tempo morti in un naufragio.

Dopo il matrimonio delle due coppie, Arpagone ritroverd il suo tanto adorato tesoro.
Sicuramente non & passata inosservata la prestazione degli attori, in particolare € da
sottolineare 'ottima interpretazione di Lello Arena, nel ruolo di Arpagone. In generale la
scenografia, il team di attori e un pubblico molto attento hanno contribuito all’'ottima
riuscita della serata.

Alberto Berton, Federico Chiaradia, Samuele Carlet e Filippo Tolin
Classe 3" A SC, I.S.1.S. Licei G. A. Pujati - Sacile
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Maestro Leopardi

Durante lo spettacolo, il piccolo pubblico e stato portato per mano lungo il sentiero che
giunge all’animo del messaggio leopardiano, che per un breve secondo ha squarciato
I'obliante velo della morte. Ogni passo dello spettatore poggiava su un solido coccio, dato
dalla presenza sul palco delle parole spese da Corrado Augias che contestualizzavano
il poeta nel suo tempo, spiegandone la vita e i motivi che accompagnarono la sua
arte, con semplice linguaggio e comprensibili aneddoti. Oltre alla strada l'osservatore
era accompagnato dal paesaggio sonoro di un antico 1800 grazie alle note di alcune
delle musiche tipiche, che danzavano alleggerendo gli animi, scaturite dall'arpeggiare
del maestro Stefano Albarello. Faro in questo tempo remoto era per gli astanti il
dolce tuono della voce di Marta Dalla Via, che interpretava ogni lettera della Poesia
rendendola la luce veritiera con la quale si poteva giungere all'intima scoperta del
poeta. Non ipocriti sorrisi giungono in fine, ma scoperta della virtu dell'immaginazione,
brandello onnipotente, vera e unica somiglianza tra 'uomo e Dio.

Jurij Buciol, Beatrice Coletti
Classe 4" B SU, 1.S.1.S. Licei G. A. Pujati - Sacile

Trasposizione teatrale della deontologia leopardiana

Riuscire a portare in teatro un autore che con il teatro bene o male non ha nulla a
che fare e cosa ben difficile, tuttavia il giornalista e scrittore Corrado Augias riesce in
maniera ineccepibile a compiere cid, creando con gli spettatori una sorta di lezione di
letteratura nella quale va a delineare la figura del Leopardi patriottico.

La situazione presentata & molto lontana dalla visione scolastica: Augias infatti sposta
Leopardi dalla sua concezione di poeta idilliaco (e quindi di fautore di una poesia
introspettiva e soggettiva), focalizzandosi invece sulla sua poetica civile, la quale, in
una visione leopardiana generale, passa solitamente in secondo piano. La situazione
presentata € quella del giovane poeta che arriva a scagliarsi contro la non-italianita
della societa italica di allora: (per quanto, in quel periodo, non si possa effettivamente
parlare di “ltalia”) Augias vuole infatti porre I'attenzione sul pensiero, profondamente
negativo, del poeta nei confronti del popolo, il quale viene definito da quest’ultimo
come "“affogato in una nebbia di tedio”.

Sono degni di riguardo anche gli intermezzi musicali che hanno accompagnato questa
sorta di “lezione estesa” sul senso civile leopardiano, tutti brani accomunati da un
denominatore comune: quel senso di amore per la patria e di orgoglio civile dei quali
appunto Leopardi voleva veder permeato il popolo italiano.
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Leopardi e I'ltalia
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Infine, lo spettacolo teatrale e risultato scorrevole e di facile, ma non immediata,
comprensione anche per chi, magari, non ha delle salde conoscenze sulla figura del
poeta di Recanati; esso offre inoltre spunti di riflessione piu che attuali sulla societa
italiana odierna che, pur non trovandosi collocata temporalmente nell’800, spesso e
volentieri sembra frammentaria e disinteressata.

Jacopo Del Tedesco
Classe 4" B SU, |.S.1.S. Licei G. A. Pujati - Sacile

Leopardi, tra ieri ed oggi

Il 19 febbraio si & tenuto, presso il Teatro Verdi di Pordenone, uno spettacolo teatrale
diretto ed interpretato dal famoso giornalista Corrado Augias. La rappresentazione aveva
come tema l'impegno civile di Giacomo Leopardi riscontrabile nelle sue opere poetiche e
morali. Considerando l'argomento dello spettacolo, ci si poteva aspettare un monologo
complesso ed articolato, e forse un po’ “pesante”, invece grazie a elementi scenografici e
stilistici di grande efficacia, esso si & dimostrato interessante, coinvolgente e soprattutto
leggero, nel senso che non ha mai annoiato o non &€ mai stato di difficile comprensione. Dall
punto di vista scenografico, il palco era decorato con un'elegante poltrona (dove sedeva
Augias) ed una sedia dove il musicista Stefano Albarello poteva suonare e partecipare alla
vivace e mai banale conversazione offerta dal giornalista.(...) Augias, abile conversatore
e profondo conoscitore del tema, alternava il racconto di alcune vicende biografiche del
poeta alla lettura di brani significativi tratti dallo “Zibaldone” ad alcune poesie, interpretate
dall'attrice Marta Dalla Via. (...) Dallo spettacolo € emerso il ruolo decisivo che il poeta
recanatese ha avuto nella formazione letteraria, linguistica e politica del popolo e del
paese italiano. Una vicenda biografica spesso confusa e mal interpretata in tal senso,
che invece dimostra il profondo amore che Leopardi nutriva per la propria patria, ma
anche il suo disgusto per tutte le istituzioni che ne ostacolavano I'emancipazione, come
la Chiesa o la politica corrotta. Temi che, gia nell’Ottocento, erano civilmente importanti
e moralmente decisivi, cosi tanto da essere tutt'oggi fonte di questioni non ancora chiuse.

Matteo Orlich
Classe 4* B SU, I.S.1.S. Licei G. A. Pujati - Sacile

O patria mia... Leopardi e I'ltalia

Un inizio promettente immerge gli spettatori nella complessa personalita di uno dei
poeti italiani piu illustri, presentandoci uno spettacolo teatrale nel complesso originale,
ad opera di Corrado Augias. Tuttavia il seguito tende maggiormente verso un’insolita
conferenza di ambito storico-letterario inframmezzata da musiche, digressioni e poesie.
Le musiche, eseguite dal vivo da Stefano Albarello, pur rientrando nell'epoca interessata,
risultano trattare sfere emotive differenti da quelle caratteristiche dell’itinerario
leopardiano. Ad esempio I""Arietta spagnuola” di Rossini, suscitando molta allegria e
spensieratezza, distoglie dalla profondita e dalla malinconia caratteristiche del poeta.
Le digressioni sono ampiamente presenti: mentre le iniziali hanno lo scopo di approfondire
determinati punti chiave, le seguenti tendono maggiormente ad allontanare il
pubblico dal tema principale, come ad esempio quelle trattanti questioni inerenti alla
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politica attuale. Le poesie, recitate da Marta Dalla Via, costituiscono un piacevole
svago all'interno dello spettacolo; esse risultano essere uno dei pochi elementi che ci
riconducono al poeta marchigiano. In particolare ricordiamo la canzone “All’ltalia”,
parte stessa del titolo della rappresentazione, che, non essendo stata recitata
interamente, risulta passare cosi in secondo piano. Concludendo, lo spettacolo non
risulta dare una vera e propria panoramica di Giacomo Leopardi e del suo rapporto con
I'talia, la vita e gli amori; si concentra piuttosto sull’epoca in questione, deludendo le
aspettative preannunciate.

Alberto Buttignol, Benedetta Lorenzon, Andrea Ruoso, Elisabetta Dal Grande
Classe 4" B SC, I.S.1.S. Licei G. A. Pujati - Sacile

L'altro Leopardi

“Piangi, ché ben hai donde, Italia mia”: da questa considerazione, della canzone “All'ltalia”
si sviluppa la lettura critica “O patria mia... Leopardi e I'ltalia”, portata in scena da Corrado
Augias, scrittore, giornalista, affermato autore teatrale. L'interpretazione proposta da
Augias € in linea con la moderna revisione della figura di Leopardi, che rivaluta il rapporto
del poeta con il sentimento patriottico attraverso lo studio di alcune canzoni e taluni
pensieri dallo “Zibaldone”. Lo spettacolo cosi offre un ritratto del recanatese sotto una
differente prospettiva, abbandonando la convenzionale figura logora e abusata del
romantico pessimista. Emerge una sorta di Leopardi “patriota a metd”, in parte sognatore
di un’ltalia forte ed unita, ma d‘altra parte troppo lucido, tanto da cogliere le debolezze e
le contraddizioni degli Italiani, ai quali rinfaccia il non riuscire a creare un sistema di valori
condivisi sul quale fondare un’identitd nazionale comune. (...) La scenografia appare
scarna e ridotta all’essenziale: uno sfondo di antiche rovine, un paio di sedie ed un leggio
sono sufficienti e funzionali allo svolgimento dello spettacolo, che si sviluppa in una sorta
di serena conversazione tra i due interlocutori, Augias e il musicista Albarello, e che, pur
partendo dagli argomenti strettamente in scaletta, giunge a toccare i temi piu diversi.
E forse questa la maggiore pecca imputabile ad uno spettacolo comunque gradevole:
il non essere riuscito appieno nell'ambizioso intento di far rivivere di nuova linfa I'ormai
inflazionata figura di Giacomo Leopardi; cio avviene a causa della vastita dell'‘argomento
trattato e di una certa dispersivitd che caratterizza alcuni momenti dello spettacolo,
in parte a causa del format scelto, che contribuiscono a farlo apparire a volte poco
concludente agli occhi dello spettatore, anche se non privo di fascino.

Angelica D’Avino, Matteo Fadelli, Riccardo Igne
Classe 4" A SC, I.S.1.S. Licei G. A. Pujati - Sacile

Pensiero e poesia

“Gli italiani non hanno dei costumi, hanno delle usanze... i costumi si sono dissolti”: &
questa una delle innumerevoli riflessioni di Giacomo Leopardi sugli italiani che hanno
spinto Corrado Augias a ragionare sulle somiglianze tra il passato ed il presente.

"O patria mia... Leopardi e I'ltalia”: questo ¢ il titolo dello spettacolo ideato da Augias
e rappresentato al Teatro Verdi di Pordenone lo scorso 19 febbraio. Augias ci trasporta
nel mondo di Leopardi, non solo recitando le canzoni civili e filosofiche intrise di pathos,
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insieme a Marta Dalla Via, ma anche con musiche di quel periodo (da Donizetti a
Rossini) suonate, con una rara chitarra del 1830, dal maestro Stefano Albarello.

Dalle canzoni “All'ltalia” o “Sopra il monumento di Dante” intuiamo la critica di
Leopardi al nostro paese, emblematicamente descritta in una lettera al fratello Carlo,
nel periodo in cui si trovava a Roma, la “neghittosa” Roma.

Ma Leopardi critica soprattutto il popolo, che considera come “popolaccio crudele”.
Augias si sofferma quindi sul rammarico per la decadenza di questo popolo, di cui
lo stesso Leopardi dice: “Vedo le mura e gli archi... ma la gloria non vedo”, e come
metafora di questa affermazione alle spalle degli attori, durante la rappresentazione,
si poteva notare una tipica stampa del 700, con un monumento antico non curato
dall'uomo e lasciato alla selvaggia natura. Possiamo affermare che le critiche che
Leopardi rivolge all'ltalia e agli IBtaliani, sono state un modello per gli scrittori patriottici
di quel periodo, pur non essendo lui stesso un patriota in prima linea come lo fu il
giovanissimo Goffredo Mameli. Ed ecco come la poesia di uno dei maggiori pensatori
europei dell’800, illuminista, pessimista, romantico diventa pensiero e filosofia, pura e
familiare per ciascuno di noi.

Nicola Perin, Federica Salemi, Imelda Shehu
Classe 4" A SC, |.S.1.S. Licei G. A. Pujati - Sacile

L'artista che ci dono il suo fiore piu prezioso

“Dove sono i tuoi figli?" esordiva Giacomo Leopardi nella canzone “All'ltalia” del 1818.
Qui, accompagnato da un patriottismo acceso, notiamo un Leopardi stranamente
rivoluzionario. Sottolineando la diatriba interiore di questo autore, Corrado Augias si
diverte a tessere abilmente il suo ragionamento con poesie, con pensieri contenuti nello
"Zibaldone” e lettere ai familiari. Il giornalista dona cosi al poeta italiano un dualismo,
un carattere conservatore e illuminista, che conduce il pubblico ad una piu alta
ammirazione e consapevolezza del mal interpretato artista. Attraverso un coinvolgente
dibattito tra storia della letteratura, della musica e dell'umanitad, il ruolo pessimista
del famoso intellettuale ottocentesco viene modificato. La critica inscenata dai tre soli
personaggi sul palco, Corrado Augias, Marta Dalla Via e il musicista Stefano Albarello,
funge da guida per I""Itala gioventude”, che, con ammirazione, assiste all'opera teatrale.
Il colloquio si dimostra utile per narrare le anguste passioni, le lotte scritte e i pensieri
piu progressisti di Leopardi. Un progresso (“le magnifiche sorti progressive”) che egli
stesso, in parte ispirato dal poeta Tito Lucrezio Caro, criticava negativamente, poiché
ostacolato dagli italiani soprattutto piu colti. La noia, il taedium vitae, & fortemente
mitigata in questa nuova rivisitazione del poeta, del quale si sottolinea la dedizione ad
un negotium letterario composto di critiche e suggerimenti, come nel “Discorso sopra
lo stato presente dei costumi degl’italiani”.

In questo pamphlet la ricerca antropologica leopardiana penetra nelle insicurezze
principali del nostro Paese e si trasforma in una silenziosa e genuina provocazione ad
una nazione che ha calpestato i suoi antichi valori. Un tema attuale, uno spettacolo
artistico, che viene donato ai “figli d’ltalia” come una “ginestra”, una speranza di
evoluzione e miglioramento culturale in questo periodo di “oscurantismo” sociale (per
citare Goethe).

Laura Nieddu, Francesca Palu, Francesca Piccirilli, Giulia Rossi
Classe 4" A SC, I.S.1.S. Licei G. A. Pujati - Sacile
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“Dammi, o ciel, che sia foco”

"O patria mia” vede come attore e regista un Corrado Augias ormai ottantenne, comunque
molto capace di avere presenza scenica e di entusiasmare il pubblico. Si scoprono ancora
una volta le splendide abilitd poliedriche dell‘artista che nel corso della sua vita si e
cimentato in tutti i campi, da quello politico a quello letterario, da quello giornalistico a
quello scenico. In questo spettacolo teatrale, nato in occasione del centocinquantesimo
anniversario dell’'Unita d'ltalia, viene presentato, in modo nuovo ed inconsueto, lo scrittore
Leopardi come patriota ma nello stesso tempo critico dei mali del nostro bel paese.

La rappresentazione si sviluppa come una “chiacchierata” di Augias che espone e commenta
le parole del poeta recitate dalla splendida Marta Dalla Via ed accompagnate dal vivo dalla
chitarra di Stefano Albarello. | brani che il maestro interpreta risalgono all'epoca di Leopardi
e chissd che magari non siano proprio quelli che hanno ispirato I'immaginazione e la
creativita letteraria presenti nelle sue opere senza tempo. | brani leopardiani proposti nello
spettacolo mettono in luce I'acuta riflessione e la profondita del poeta recanatese, filosofo a
pieno titolo, che ha trattato con un incalcolabile spessore argomenti ancora estremamente
contemporanei. “Piangi, che ben hai donde, Italia mia” & uno dei celebri versi dell'ode civile
"All'ltalia” in cui sottolinea la precarieta della situazione politica e sociale dell"800 italiano.
Augias poi guida lo spettatore ad evidenziare un parallelismo tra la storia dell'epoca e la
condizione attuale in cui lo Stivale & schiacciato e oppresso dalla corruzione e dall'egoismo,
sviluppatosi non solo a causa della profonda crisi economica che oggi ha travolto il mondo
occidentale, ma soprattutto per una crisi di valori.

Matilde Colesanti, Alberto Fantuz, Martina Sandrin, Elena Zaia
Classe 4" A SC, |.S.1.S. Licei G. A. Pujati - Sacile

Strano ma bello

Uno spettacolo insolito € stato “O patria mia... Leopardi e I'italia” di Corrado Augias. Abituati
alla classica rappresentazione in stile cinematografico, con i vari attori che interpretano
il proprio personaggio seguendo il copione, ci siamo sorpresi nel ritrovarci davanti a una
vera e propria lezione di letteratura italiana ben orchestrata dal dottor Augias, che,
accompagnato dalla voce di Marta Dalla Via e dagli intermezzi musicali di Stefano Albarello,
ci ha intrattenuti parlandoci di uno dei maggiori poeti della nostra letteratura: Giacomo
Leopardi. Dalla riflessione ispirata dalle opere piti famose, tratte per lo piu dallo “Zibaldone”,
e dalle testimonianze di suoi coevi, si sono trattati vari temi fra cui il rapporto del giovane
Giacomo con il padre, la sua concezione politica e la sua idea di ltalia. Lo spettacolo e stato
reso molto coinvolgente dalla retorica di Augias, dal suo grandissimo bagaglio culturale, che
gli ha permesso di spaziare tranquillamente fra i vari temi, e dal suo umorismo sottile, che ha
strappato un sorriso a tuttii presenti. Parte del merito per la buona riuscita dello spettacolo va
data anche ad Albarello, che con la sua esibizione dal vivo ci ha riportati ai tempi di Leopardi
proponendoci melodie tipiche della sua epoca; peccato solo che non si riusciva a comprendere
appieno i testi delle canzoni eseguite durante lo spettacolo in quanto la lingua dell’'Ottocento
non sempre risulta facile da capire. Nonostante questa piccola difficoltd lo spettacolo € stato
apprezzato da tutta la sala e i vari applausi susseguitisi durante la rappresentazione ed il
lungo applauso finale ne sono una chiara testimonianza.

Stefano Piccinin
Classe 5” |, Liceo Scientifico M. Grigoletti - Pordenone
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Tra palco e realta

La sera del 19 febbraio ho assistito allo spettacolo teatrale “O patria mia... Leopardi
e I'ltalia” di e con Corrado Augias. Quello che ho avuto modo di ascoltare é stato
anche pit di una lezione, curata nei minimi particolari. Le parole di Augias mi hanno
fatto riflettere sulll'uomo che e stato Leopardi, ancor prima che sullo scrittore; come
se, attraverso la chitarra di Stefano Albarello, mi fossi inserita nelle giornate del poeta,
capendo meglio cosa lo portasse a scrivere. Tutto sul palco era in perfetta armonia con
i temi trattati, dalle voci alle fugaci pause spiritose, alllaccompagnamento musicale,
che garantiva un importante impatto emozionale e che, di conseguenza, permetteva
di trattenere meglio notizie, informazioni e ragionamenti. Augias, in poco piu di un’ora
e mezza, ha raccontato tutto Leopardi, dal suo rapporto con la madre e con il padre,
fino al suo ultimo giorno di vita, senza mai annoiare, ma aprendo le sue conoscenze agli
spettatori. Penso che questo sia il vero spirito del teatro. Sinceramente non credevo molto
in questa forma di rappresentazione teatrale, avevo una visione piu classica, nel vero
senso del termine: una commedia o un dramma, che puo divertire o intristire e comunque
far riflettere. Ero convinta del fatto che senza raffigurare una situazione, il teatro non
avrebbe potuto permettermi di riflettere e imparare. Invece ho capito che il palco non
serve solo a veicolare un messaggio, ma serve anche e soprattutto a offrire 'occasione di
apprendere. E se un maestro del calibro di Augias si mette al servizio del teatro, allora si
raggiungerd certamente |'obiettivo piu importante: rappresentare la vita.

Anita Raggiotto
Classe 5* |, Liceo Scientifico M. Grigoletti - Pordenone

Il volto nascosto di Leopardi

Studiato sui libri di scuola, Giacomo Leopardi e ricordato come il triste ragazzino
malaticcio che allevia il suo mal di vivere con versi cupi e tristi, ma raramente e
ricordato come “italiano”, nonostante i suoi scritti civili siano degni di nota al pari delle
rinomate poesie.

In questo sta la genialita della rappresentazione teatrale: nel dare voce al Leopardi che
é stato zittito, nel fare giustizia a “uno dei grandi”, usando le parole di Augias. Aiutato
dalle musiche dal vivo a cura di Stefano Albarello, che ricreano I'atmosfera del tempo,
e dalle letture di Marta Dalla Via, che danno voce al giovane Giacomo, Augias ci fa
da guida in questo viaggio negli scritti leopardiani citando le pagine dello “Zibaldone”,
commentando originalmente i canti, leggendo le poco conosciute corrispondenze con
i familiari, dipingendo con colori nuovi il ritratto del poeta recanatese. Vengono cosi
svelati il grande patriottismo e la filosofia del poeta, assai piu maturi di cid che ci si
potrebbe aspettare da un “poco pit che ragazzetto”, che aprono inevitabilmente le
porte a riflessioni profonde sull’ltalia dell'epoca e si rivelano spaventosamente attuali,
diventando molto rapidamente delle critiche all’ltalia di oggi.

Davide Sartor
Classe 5* |, Liceo Scientifico M. Grigoletti - Pordenone

L’'ottimismo leopardiano

(...) Partendo da una serie di brani leopardiani tratti dallo “Zibaldone” e dai
componimenti piu famosi, Corrado Augias, il noto intellettuale, ha ripercorso,
attraverso la poesia, le tappe fondamentali della vita di Leopardi, dalla giovinezza fino
all’etd matura, evidenziando i mutamenti di pensiero dell’autore e la sua evoluzione
come poeta, italiano e uomo. | giudizi che I'autore marchigiano da dell’ltalia e degli
ltaliani sono diversi e variano con il passare degli anni, ma non c’é dubbio che dai suoi
scritti giovanili traspaia un forte amore per la vita, per gli amici e per la patria. Grazie
all'accompagnamento musicale di Stefano Albarello e alla voce dell’attrice Marta Dalla
Via, Augias e stato in grado di offrire al pubblico un taglio diverso della vita di Leopardi,
fornendone un ritratto positivo e ottimista, delineando un atteggiamento di gioia nei
confronti della vita, quest’ultimo ostacolato durante I'infanzia e I'adolescenza da un
clima familiare e socio/politico negativo e oscurantista. La suggestiva interpretazione
dei testi da parte di Augias e Dalla Via e la nuova chiave di lettura proposta vengono
supportati e caricati di tensione emotiva dagli interventi musicali d’epoca, necessari
per fornire agli spettatori un maggior senso di immedesimazione nel periodo storico
e una piu chiara comprensione degli stati d’animo di Leopardi durante la sua vita. Lo
spettacolo é risultato estremamente interessante e originale, reso tale da un connubio
di forme espressive unite: dall’'arte del racconto a quella della musica, passando per
la recitazione, strumenti indispensabili per comunicare la complessita dell’autore
recanatese e il suo grande amor di patria, riscattando il poeta romantico e riscoprendo
un Leopardi felice, ottimista e speranzoso.

Classe 4" A, Liceo Artistico |.S.A. E. Galvani - Cordenons

Leopardi, autore moderno

1.

Lo spettacolo “O patria mia... Leopardi in Italia ”, portato in scena da Corrado Augias il
19 febbraio scorso al Teatro Verdi di Pordenone, & stato ideato gia nel 2011 per celebrare
i 150 anni dell'Unita d'ltalia. Il celebre giornalista, con la consueta raffinata eleganza che
ne connota lo stile personale, € stato in grado di restituirci la straordinaria personalita
di Leopardi, poeta ancora capace di offrirci un messaggio di alto valore etico-civile. Sia,
infatti, la vigorosa polemica tra classicisti e romantici (“Discorso di un italiano sopra la
poesia romantica”) sia le due canzoni patriottiche “All'ltalia” e “Sopra il monumento di
Dante” testimoniano, secondo Augias, I'impegno del giovane Leopardi nella direzione di
una robusta battaglia civile e culturale. E 'assenza di un‘identitd valoriale forte e condivisa
che enuclea il male che affligge I'ltalia di ieri come quella di oggi. Tutta I'analisi di Leopardi
e di Augias poggia, pertanto, sulla contrapposizione tra il sofferto presente e il nostalgico,
eroico passato. In “All'ltalia” & vibrante il fervore espresso dal poeta (“I'armi qua l'armi/
combatterd, procomberd sol io”) intento a risollevare le sorti del paese schiavo degli stranieri,
francesi o austriaci che fossero. Cosi anche I'immmagine dell’ltalia piangente e abbandonata
dai suoi figli & necessaria a comprendere, nell’'ultima parte della canzone, anche la figura
del poeta Simonide che celebra gli eroi caduti per la patria alle Termopili. Occorre, pertanto,
trarre insegnamento dal passato, da quegli eroi che, nutriti d'illusioni, sono ancora capaci di
compiere azioni in favore del bene collettivo fino a sacrificarsi in nome di quello.

Classe 4" D, Liceo Artistico |.S.A. E. Galvani - Cordenons
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ROMEO E GIULIETTA

Romeo e Giulietta”, un‘opera sempre attuale

Uno spettacolo vivace ancora prima di iniziare. Una signora elegante consegna volantini
con scritto “Vota Capuleti”. Uomini corrono in sala gridando “Giulietta!™.

La balia si fa aiutare da due signore in galleria per stendere il bucato. Il tutto &€ immerso
in un clima psichedelico e policromatico dato dalle tipiche luminarie da feste patronali
del Sud. Cosi ha inizio uno Shakespeare dal sapore mediterraneo rivisitato in chiave
moderna, diretto da Tonio De Nitto e prodotto dalla compagnia Factory-Terrammmare
Teatro-Teatri Abitati. La messinscena, i costumi e I'atmosfera pop lasciano pensare
a uno stravolgimento rispetto alla tragedia vera e propria; in realtd risulta aderente
all'originale grazie a particolari quali la traduzione in rima di Francesco Niccolini che
riscrive solo il dialogo tra i due amanti in una prosa semplice e piana, perché I'amore
non ha bisogno delle regole e delle forme che servono a relazionarsi con il mondo.

La tragedia racconta lo scontro generazionale tra genitori e figli che soffrono a causa
del differente modo di vedere il mondo, simboleggiato dalle cuffie che indossa Romeo
durante lo spettacolo, emblema dei giovani d'oggi. Il contrasto insanabile si bagna nel
fiume di sangue da cui tutti, innocenti e potenti, usciranno condannati.

L'inizio dello spettacolo sembra una commedia corale che celebra I'amore per poi
ingrigirsi sempre di piu fino al compimento della tragedia nel finale.

| sette attori hanno saputo interpretare il testo in modo brillante; molti di loro hanno
vestito i panni di pil personaggi e, un po’ come accadeva nell’epoca elisabettiang,
uomini hanno interpretato anche ruoli femminili e viceversa. Molto apprezzato € stato
il continuo coinvolgimento del pubblico che ha vivacizzato lo spettacolo rendendolo
frizzante. Il regista € riuscito ad attualizzare l'opera di Shakespeare e a lasciare il segno.

Luigi Altamura
Classe 4" B S, Liceo Leopardi-Majorana - Pordenone

Romeo e Giulietta tra passato e presente

Caro Shakespeare,

ho assistito alla rappresentazione teatrale di una tua famosa tragedia, “Romeo e
Giulietta”, in una versione davvero originale, scritta da Antonio Niccolini e diretta da
Tonio De Nitto. Lo spettacolo offre allo spettatore un‘ora e quaranta di coinvolgente
intrattenimento in un’atmosfera colorata e vivace da festa patronale ricca di suoni,
luci e colori, la cui innovativa chiave di lettura rende la storia particolarmente attuale.
Sul palcoscenico e non solo, si muovono sette attori liberi di interagire con la platea e
addirittura recarsi a stendere i panni in galleria. (...)

(...) La presentazione dei personaggi in chiave moderna sottolinea I'attualita dei temi
da te trattati, che non riguardano solo I'amore tra due ragazzi, ma molto di piu.

Il conflitto generazionale, il difficile rapporto tra genitori e figli e la cieca costrizione di
giovani ragazze a sottostare a matrimoni programmati purtroppo non appartengono
solo al passato, ma fanno parte della realtd quotidiana di tante aree piu o meno
sviluppate del nostro mondo.

Inoltre, fondamentale nel mantenimento della continuita col tuo teatro € la figura della
madre di Giulietta, la cui attrice riveste anche i panni del padre di Romeo, indossando
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semplicemente una giacca. Questo rimanda agli attori che nel teatro elisabettiano
interpretavano anche i ruoli femminili.

Un ulteriore omaggio a te e stato reso tramite 'utilizzo della rima con cui anche i
tuoi personaggi si esprimevano. Insomma uno spettacolo vivace e allo stesso tempo
profondo e appassionante che va oltre il limite palcoscenico-pubblico superando
anche il confine temporale. Un‘esplosione di emozioni da cui non si pud che uscire
arricchiti, con una maggiore consapevolezza della realtd che ci circonda e tanta
ammirazione nei tuoi confronti.

Micaela Misciagna
Classe 4" B S, Liceo Leopardi-Majorana - Pordenone

Un amore travolgente

Originale, coinvolgente. Cosi possiamo definire lo spettacolo “Romeo e Giulietta”
riadattato abilmente dal regista Tonio De Nitto. E stato ambientato ai giorni nostri,
usando dettagli puramente adolescenziali, come le cuffiette per estraniarsi dall'infima
realtd e celarsi in una dimensione ideale.

Lo spettacolo & capace di sprigionare colore fin dal primo istante, trascinandoci e
rendendoci partecipi al mondo fragile e romantico di Romeo e Giulietta: ove I'amore
non trova landa su cui sbocciare, ove i sentimenti sono destinati a marcire, ove la morte
non & fine ma inizio di un qualcosa di travolgente, ove note e parole s’intrecciano e
integrano all'opera shakespeariana.

Il rapporto dei giovani con le rispettive famiglie sembra squarciato, sgualcito.

Il dialogo e il confronto sembrano proibiti. Non vi &€ comprensione, né margine
d'errore. Non si discute con le scelte dei genitori. Infatti, quando Giulietta si oppone
al matrimonio combinato con il ricco pretendente, le vengono urlate addosso parole
taglienti capaci di far sanguinare anche il cor pit duro. Il drammaturgo Niccolini intesse
discorsi di facile comprensione, e la rima dona musicalita alle parole severe dei genitori
Montecchi e Capuleti, ilarita alle punzecchianti battute della vecchia balia di Giulietta.
Le dolci parole che i due amanti si sussurrano, mossi da dolce passione, invece non
hanno bisogno di rime, schemi e regole, ma solo di sogni che sprigionano un amore
capace di sfidare odio e dolore. Un amore vivace, eterno. (...)

E il pubblico quasi commosso apprezza, in uno scroscio di applausi.

Sanaa Moussamih
Classe 2" D U, Liceo Leopardi-Majorana - Pordenone

Romeo e Giulietta, un amore che non conosce regole

Un'interpretazione impeccabile quella dell'opera teatrale diretta da Tonio De Nitto, che
ha riproposto in chiave moderna una delle tragedie pit famose di Shakespeare. (...)
(...) L'opera letteraria di William Shakespeare non vede solo come protagonista I'amore
impossibile tra Romeo e Giulietta, ma & una vera e propria esplosione di temi che sono
ancora molto attuali.

Romeo ¢ il classico adolescente, che pensa solo a divertirsi e a dichiarare amore a destra
e manca, senza mai fermarsi a pensare cosa vuole veramente; ma nel giovane si attua
un processo di maturazione quando conosce Giulietta e condivide con lei la sua amata
musica. Giulietta e giovane, bella e in etd da marito, ma € una ribelle. Corre di qua e di
la sul palco a piedi nudi, sempre in cerca di liberta.

Un mondo conformista e piatto racchiude i due amanti. £ un mondo fatto di genitori
che in privato non si rivolgono nemmeno la parola, mentre alle feste esaltano I'unita
della loro famiglia. Faide e morti sono solo il contorno di una triste realtd che circonda
Capuleti e Montecchi, una realtd denunciata e rappresentata perfettamente.

Anche gli abiti, banali e monotoni, ci dimostrano quanto la societa sia insipida e
rigorosa, nel controllare perfino il parlato dei nostri personaggi, rendendolo in rima.

Al contrario I'amore di Giulietta e Romeo non conosce rime, non conosce regole, ma
gode di quell’ebbrezza giovanile, ambientata tra le luci paesane della scena.

Se le figure dei genitori sono quasi assenti, in compenso sulla scena emergono altre
figure affettuose, in questo caso la balia e Mercuzio, che purtroppo a volte portano
i protagonisti in guai ancor peggiori. Molto affascinante la relazione profonda che
intercorre fra Romeo e il cugino, contatto fisico, sguardi intensi e immensa disperazione
dopo la morte di quest’ultimo, forse una tra le migliori interpretazioni degli attori.

Alice Grassetti
Classe 2* D U, Liceo Leopardi-Majorana - Pordenone

Romeo & Giulietta

In questa inusuale rivisitazione dell'opera shakespeariana il regista, Tonio De Nitto,
sceglie di utilizzare solamente sette attori, alcuni dei quali sono costretti a interpretare
due ruoli. Curiosa ¢ la parte della nutrice che viene interpretata da un attore che veste
panni femminili, risultando molto divertente, quasi a rendere omaggio al periodo in
cui nella recitazione venivano escluse le donne. Tutti sono ben calati nei personaggi
riuscendo ad esprimere forti emozioni, coinvolgendo il pubblico e rendendolo partecipe
in vari episodi. La rappresentazione tratta temi delicati come il rapporto genitori-figli
e le rivalita fra famiglie antagoniste in cui i ragazzi vengono coinvolti ingiustamente.
Anche De Nitto decide di puntare su questi argomenti, tuttora attuali. Nel complesso
l'opera risulta coinvolgente e suscita numerose emozioni negli spettatori, grazie alle
note distinte apportate. Rende partecipe il pubblico tenendolo incollato con lo sguardo
al palcoscenico fino all’'ultimo minuto, e lo appaga: si capisce dagli scroscianti applausi
che concludono la convincente performance.

Arianna Mongiat, Chiara De Bortoli, Federica Bertoia, Giordana De Lorenzi
Classe 2" B U, Liceo Leopardi-Majorana - Pordenone
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Romeo e Giulietta alla ricerca della felicita

Gli spettatori giungono a teatro per rimanere affascinati, per passare una serata
alternativa, istruttiva, ma soprattutto per curiosita e per ampliare le proprie conoscenze.
Il rischio affrontato dal regista, Tonio De Nitto, nel riproporre la famosa storia € notevole,
ma lo spettacolo soddisfa interamente le pretese dei presenti, risultando imprevedibile e
molto avvincente: De Nitto riesce pienamente a fornire un impulso innovativo all’'opera
tradizionale. Dall’entrata in scena degli attori fino al termine della rappresentazione, ci
si addentra in un‘atmosfera coinvolgente, che non lascia spazio ad alcuna distrazione.
Romeo e Giulietta sono due giovani pieni di voglia di vivere, vivaci, che il fato ha voluto
far incontrare ad una festa. Il coraggio di questi ragazzi viene messo in evidenza in
tutti i loro gesti, il loro amore & potente, va contro tutto e tutti pur di vivere l'attimo e
il forte desiderio di appartenersi. Le battute sono proposte in rima, come nell’'originale
shakespeariano (omaggio del regista all’autore), inserite in una scenografia moderna e
di effetto, resa tale grazie alle numerose luci che ricordano colorate luminarie di feste
di paese. Esse, tra I'altro, contengono i simboli delle famiglie antagoniste, i Montecchi
e i Capuleti. Tutto originale, come pure la scelta di rappresentare la celebre scena del
balcone di Giulietta su una scaletta mobile dilegno, che poi ricompare con altre funzioni
nel corso della storia. Il dramma sprona lo spettatore a riflettere sulla condizione effimera
della vita umana e invoglia a vivere l'‘attimo cercando un senso nell’esistenza, a porsi dei
valori da preservare, consoni alla realizzazione personale e alla ricerca della felicita.

Camilla Giglio, Eleonora Colonna, Elly Casagrande, Linda Tomasella
Classe 2" B U, Liceo Leopardi-Majorana - Pordenone

Scontro generazionale in “Romeo e Giulietta”

A rendere avvincente lo spettacolo teatrale “Romeo e Giulietta” per la regia di Tonio De
Nitto contribuisce tutta la compagnia di giovani attori. Le luci hanno un peso rilevante,
cambiando direzione e colori creano un‘atmosfera magica ora da festa di paese ora
colma di oscuri presentimenti.(...) Geniale la soluzione adottata per la scenografia da
Roberta Dori Puddu: pannelli luminosi dalla molteplice funzione che rappresentano di
volta in volta la facciata della chiesa o del palazzo. | costumi ci riportano all'attualita
del nostro tempo: abiti comuni quanto piu lontani dalle nostre aspettative se pensiamo
che in una tragedia i personaggi sono nobili. La sceneggiatura, frutto dell'adattamento e
traduzione di Francesco Niccolini, propone una rilettura alquanto fedele al testo originale
nelle battute e nei dialoghi, talvolta provocando in pit punti il riso del pubblico grazie
all’'uso di un linguaggio molto vicino alla nostra attualita. (...) Perfettamente recitate
dagli attori, anche le pitu famose e attese scene drammatiche mantengono intatta la
loro potenza espressiva, come nella celebrata scena del balcone resa immortale dalla
sinceritd con cui i due innamorati esprimono il loro amore e il momento tragico in cui i
giovani nel fiore degli anni muoiono togliendosi la vita. Il messaggio dell'autore si ritrova
anche in questa originale versione di De Nitto: quello di suscitare la comprensione attenta
da parte degli adulti nei confronti dei figli nel momento delle loro pene d'‘amore o delle
loro prime esperienze con questo sentimento. Tema fondamentale & appunto lo scontro
generazionale, visto il difficile e per nulla sereno rapporto tra genitori e figli.

Gloria Cominato
Classe 2" C U, Liceo Leopardi-Majorana - Pordenone
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Romeo e Giulietta”: l'irresistibile leggerezza di una tragedia

E di scena al Teatro Verdi lo spettacolo teatrale “Romeo e Giulietta”, ispirato all'opera
di Shakespeare e interpretato da una compagnia di giovani attori, guidata da Tonio De
Nitto. Il testo originale e riscritto da Francesco Niccolini e I'opera e rivisitata in modo
da apparire attuale, a partire dai costumi di scena, semplici abiti comuni, come la
scenografia, che ricorda le luminarie delle sagre di paese o dei luna-park.Il linguaggio ha
la freschezza della quotidianita del parlato giovanile, ma sono spesso inserite battute in
rima.(...). La musica e quella pop, facilmente orecchiabile e nota a tutti. (...)

Un altro dettaglio che riporta all’‘attualitd dei nostri giorni possono essere le grosse
cuffie da rapper che permettono ai due protagonisti di isolarsi in un loro mondo di
musica e di amore. Le parti comiche sono un punto focale, soprattutto nella prima
metd dello spettacolo, affidate a Mercuzio e alla nutrice che, per rendere il tutto ancora
pit esilarante, fanno spesso uso di molta ironia e ambiguitda di linguaggio, prendendosi
gioco dei protagonisti. Lo spettacolo ripropone con forza gli stessi temi dell'opera
originale: un amore ostacolato dall’odio delle famiglie, che non riescono a comprendere
la sincerita e la forza della passione che unisce i rispettivi figli. “Romeo e Giulietta”
di De Nitto & uno spettacolo molto coinvolgente, volutamente dal regista riportato
all'attualita, pur mantenendo sempre il fascino originale per I'amore che unisce i due
giovani e porgendo intatto lo stesso messaggio profondo. E una rappresentazione molto
riuscita anche per la chiarezza e comprensibilita del testo e piacevolmente leggera pur
trattandosi di una tragedia che non risparmia lo strazio di cinque giovani morti.

Nikole Katroshi
Classe 2" C U, Liceo Leopardi-Majorana - Pordenone

L'amore & I'unica ispirazione

“l’'amore & l'unica ispirazione” (Shakespeare). S, la vita € come un viaggio e I'amore ne
e l'unica ispirazione. Amore per una cosa, amore per un animale, amore per la famiglia,
amore per una persona. £ si pud amare in diversi modi: con la testa, con gli occhi, con il
corpo. Con i gesti. Con le emozioni. E ancora, 'amore si puo dividere in diversi rapporti.
Amicizia. Di coppia. Paterno. Materno. L'amore occupa praticamente tutta la vita di
una persona sotto diversi aspetti, quindi si puo dire che I'amore e anche vita. Celebre
storia che incarna perfettamente questo concetto & quella di Romeo e Giulietta.

Un amore vissuto in tutti i modi, un amore che letteralmente era |'unica ispirazione della
vita. Una rilettura di questo grande classico, reso piu vivace e moderno, & quella data da
Tonio De Nitto e interpretata da un giovane cast, che sono andata a vedere al Teatro
Verdi con la mia classe. Nella scenografia spiccava la semplicita creata dalle luminarie
colorate, variabili grazie alle lucine da cui erano composte: unici oggetti di scena, ma
d'effetto. | personaggi: pochi e che tenevano in vita la platea. E stato cosi. Semplice.
Sobbalzante. Di scena. Allegro. Tragico. Rivisitato. Attuale. E stato letteralmente Teatro.
E stato letteralmente Amore come unica ispirazione di vita.

Gloria Del Bianco
Classe 2" F U, Liceo Leopardi-Majorana - Pordenone
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Se Romeo e Giulietta fossero nati ai nostri tempi

Il fatto che mi colpisce sempre della storia dei due folli innamorati, Romeo e Giulietta,
e che mi fa sempre riflettere profondamente, & la cattiva e mancata comunicazione.
“Romeo e Giulietta” & una tragedia creata sull'inconsapevolezza e sulla non conoscenza:
a causa di un banale equivoco i due amanti ci rimettono la vita.

Quando guardo questo spettacolo mi innervosisco molto dal momento in cui la lettera
mandata da Giulietta non arriva a destinazione, ed inizio a riflettere su quanto noi,
giovane generazione, siamo fortunati a vivere in un‘epoca dove alla base di tutte le
relazioni c'¢ la comunicazione, e mi rendo conto che non la sfruttiamo al meglio; se
Romeo e la sua amata fossero nati nei nostri anni d'oro, dove un semplice messaggio
sarebbe bastato a “salvare” la vita ad entrambi, la loro storia non sarebbe diventata
tragedia. Noi giovani dovremmo essere grati alle nuove tecnologie che ci permettono di
essere sempre e costantemente in contatto con qualungque persona e invece lo diamo
per scontato; ormai viviamo nel nostro mondo virtuale, & un‘abitudine, e proprio per
questo motivo non ci accorgiamo di quanto siamo fortunati.

L'abitudine € un sinonimo di monotonia, e monotonia, per noi ragazzi, &€ sinonimo di
noia. Penso che noi non siamo grati alla tecnologia perche ci & stata servita su un vassoio
d‘argento, se invece ci fossimo trovati nei panni di Romeo e Giulietta ora ne saremmo
molto grati e la apprezzeremo ogni giorno di pil; un semplice messaggio pud salvarci
la vita, pud renderci felici, pud darci utilissime informazioni, ma serve, soprattutto, a
non creare equivoci. Quindi, ragazzi, rendetevi conto di quanto potere avete nelle vostre
mani e sfruttatelo, rendetevi conto di cid che vi circonda, e salvatevi la vita ogni giorno.

Alice Salvador
Classe 2" F U, Liceo Leopardi-Majorana - Pordenone

La riuscita attualizzazione di un classico

Dello spettacolo “Romeo e Giulietta” mi ha colpito al primo impatto la scenografia:
tre grandi strutture occupavano il palco. Erano delle luminarie che ricordavano le
feste paesane del Sud e durante lo spettacolo illuminavano con migliaia di lucine
colorate la scena rappresentata dagli attori.

Questi erano sette e alcuni di loro hanno dovuto effettuare dei cambi durante lo
spettacolo per poter interpretare piu di un personaggio. Molto divertenti, oltre ai
giochi di parole, sono state le battute degli attori; erano in rima, proprio come
nell'originale shakespeariano ed hanno dato una sorta di musicalitd allo spettacolo.
Ma a rendere piu colorata e frizzante una tragedia cosi grande sono state anche le
musiche inserite dal regista, da quelle di Raffaella Carrd a “Creep” dei Radiohead,
sulle quali gli attori goffamente ballavano e divertivano il pubblico.

Di certo il personaggio piu apprezzato per la sua comicita e stata la balia, che ha
saputo divertire il pubblico ma allo stesso tempo trasmettere nozioni fondamentali
per comprendere la vicenda. Un elemento ricorrente durante tutta la messa in scena
sono state le cuffie, con le quali Romeo si estraniava dal mondo, dai problemi della
sua famiglia. Inoltre & stato bello osservare come egli le abbia offerte a Giulietta,
simbolo del suo amore per lei e simbolo della voglia che lei entrasse nel suo mondo,
che lo scoprisse nel suo intimo, che conoscesse tutti i suoi segreti.

Nonostante le modifiche, la storia & fedele all’originale e porta a chiedersi che
ruolo possano assumere i genitori nelle relazioni con i loro figli. “Romeo e Giulietta”,
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ancora oggi, lascia attoniti per il loro grande amore cosi tristemente finito, per la
loro innocente morte, per tutti quei desideri che essa ha soppresso e per quei sogni
irrealizzati che ancora oggi nelle vie di Verona aleggiano nell’aria.

Alessia Bovio
Classe 5" C RIM, I.S.I.S. Paolo Sarpi - San Vito al Tagliamento

Un‘originalita che non tradisce i valori del testo

L'elemento fondamentale che caratterizza la sorprendente originalita di questo spettacolo
€ dato dai personaggi. Personaggi coinvolgenti, che sanno attrarre il pubblico grazie
alla loro pit spontanea e ironica semplicitd, allo stesso tempo aggiungendo un tocco di
romanticismo e passione, come appunto la storia di Romeo e Giulietta stessa contiene.

E da considerare con grande ammirazione come i personaggi, attraverso le loro
caratteristiche e attitudini, abbiano saputo coinvolgere il pubblico in modo diretto,
soprattutto i piu giovani. La sorprendente originalita dello spettacolo grazie all'introduzione
della musica, delle battute ironiche e di un linguaggio come si pud dire “moderno” ha
saputo divertire il pubblico e dare una svolta a cid che intendiamo per il classico Teatro.
Per questo consiglierei questo spettacolo ad un pubblico di giovani e studenti, da cui &
stato veramente molto apprezzato, piu che ad un pubblico anziano. Questo spettacolo ha
affascinato la platea in tutti i suoi aspetti, dando appunto quel tocco di “diverso” e originale
che ha saputo comunque mantenere i valori e il tema della storia.

Chiara Poser
Classe 5" C RIM, I.S.1.S. Paolo Sarpi - San Vito al Tagliamento

Un “Romeo e Giulietta” dal forte impatto comunicativo

La boccata d'aria di questa riscrittura di “Romeo e Giulietta” sta nell'interazione con il
pubblico. Il registra crea un rapporto diretto con la platea che inizia sin dall'ingresso degli
spettatori in sala, che assistono spaesati ad un abile gioco dei giovani attori.

Questo rapporto continua durante la rappresentazione, attraverso gli sguardi intensi degli
attori che si avvicinano al pubblico per meglio trasmettere questa storia di due ragazzi
uccisi dall'odio familiare. La rappresentazione non vuole riproporre solo una dolorosa storia
d'‘amore ben conosciuta, ma far riflettere sulla morte prematura e violenta, sulla colpa di
reprimere i diritti dell'adolescenza. Cinque cadaveri di giovani occupano la scena finale,
cinque cadaveri e nessun valido motivo per morire, farsi uccidere o peggio darsi la morte.
L'aver puntato sulla semplicita nella scenografia € un altro dei punti forti di questa messa
in scena della tragedia di Shakespeare. La colonna sonora che spazia dalla Carra a “Creep”
dei Radiohead ed il palco illuminato solo da origami luminosi, simili alle luminarie delle feste
paesane del Sud, rendono I'atmosfera intima e coinvolgente. La rappresentazione curata
dal regista De Nitto, interpretata da ottimi attori e basata su un creativo adattamento del
testo di Niccolini, che ne ha curato anche la traduzione, hanno fatto presa sul pubblico per
la grande forza comunicativa. Le cose semplici arrivano al cuore, perché “La verita si ritrova
sempre nella semplicita, mai nella confusione” come disse Isaac Newton.

Evelina Garam
Classe 3" C RIM, I.S.1.S. Paolo Sarpi - San Vito al Tagliamento
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Un dramma e un autore che meritano un approfondimento

La storia d'‘amore piu tragica di tutti i tempi & quella tra Giulietta Capuleti e Romeo
Montecchi. La storia di Romeo e Giulietta non ¢ il classico “romanzetto”B d‘amore
che appare in molte opere, ma & qualcosa di pil, &€ un amore passionale, giovane, un
amore vero. Nonostante l'odio incredibile fra le due famiglie, i due ragazzi riescono a
superare le difficoltd amandosi, un amore che pud essere paragonato alla primavera,
alla rinascita della natura. Il regista dello spettacolo ha fatto un gran bel lavoro
nell'‘assegnare i personaggi, ha dato vita a figure realistiche, drammatiche e allo stesso
tempo comiche, come Mercuzio, o la nutrice di Giulietta. Lo stesso perd, non posso dire
di Romeo, che non mi ha trasmesso alcuna emozione. Un ragazzino viziato, capace
solo di piangersi addosso e lasciarsi trasportare passivamente dagli eventi; in questo
personaggio manca la credibilitd. Questa tragedia non rientra affatto nel mio genere
preferito, ma ovviamente mi impegnerd a leggere altre opere di Shakespeare, per farmi
un'idea globale su di lui. Chissa, magari tra qualche anno ne andrd matto, ma per
ora apprezzo solamente la fatica degli attori per aver interpretato la scena in modo
strepitoso.

Alexandru Gavriliuc
Classe 2" A AFM, I.S.I.S. P. Sarpi - San Vito al Tagliamento

Applausi agli splendidi attori e un grazie anche a chi sta “dietro”

il palco

Lo spettacolo teatrale allinizio non mi convinceva molto ma poi mi e piaciuto
soprattutto per il modo perfetto con cui gli attori interpretavano i personaggi e per la
scioltezza con cui riuscivano a trasportare il pubblico nella storia raccontata. A tenermi
incollata alla poltrona ci hanno pensato anche i costumi diversi dal solito, la scenografia
innovativa e i brani musicali che erano adeguati al contesto dell’'opera; inoltre, tra le
punte di merito dello spettacolo, devo proprio sottolineare una novita in assoluto: i
pannelli in movimento sul palco. Mi hanno colpito molto queste “pareti” luminose ed
é stata una bella idea perché hanno portato nel teatro cio che rappresentava il paese
degli attori; innovativa era anche la scala che la scenografa ha deciso di utilizzare al
posto del classico balcone della casa di Giulietta.

Mi piace pensare a quanta passione hanno gli attori per questo lavoro, a quanto amore
c’e in loro per il palcoscenico e per il calore che emana il pubblico quando applaude.
Ammiro molto il loro lavoro duro perché immagino quanto tempo sia necessario per
imparare le parti e per mettere in scena tutto cio che abbiamo visto, riuscendo ad
"adeguare” la storia in rapporto a qualsiasi fascia d'eta.

Complimenti a tutto lo staff, & stata una bellissima interpretazione di questo grande
classico. Credo che ogni tanto perd bisogna pensare anche a chi sta dietro a quel
grande palco, a quelle luci, a quella scenografia e quel copione, un grande lavoro che
molte persone ignorano, ma che invece € sempre importante sottolineare perché tutto
questo fa parte dello spettacolo.

E stata una bella esperienza essere parte del pubblico, spero di rivederne un altro perché
noi giovani non andiamo a teatro spesso.

Emma Pilot
Classe 2" A AFM, I.S.I.S. P. Sarpi - San Vito al Tagliamento
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Un’opera tutta da vedere

Lo spettacolo, diretto da Tonio De Nitto e adattato da Francesco Niccolini, coinvolge
il pubblico fin dall'inizio rendendolo partecipe, visto che gli attori in alcuni momenti
scendono dal palcoscenico e recitano in platea.

Non c'e€ mai stato un gran interesse da parte nostra per il teatro shakespeariano e
la storia di Romeo e Giulietta ci pare, in alcuni punti, un po’ fuori tempo, ma questo
spettacolo ha dato alla classica storia dei due amanti una sfumatura comica adatta
ai nostri giorni.

Gli attori che maggiormente ci hanno suscitato piu interesse, perché in alcuni dei loro
comportamenti ci rispecchiamo, sono Mercuzio e la balia. Entrambi hanno infatti un
carattere molto solare e socievole, differenziandosi dagli altri personaggi proprio per
questo. Sanno inoltre riflettere e dare consigli agli altri. Gli attori si cimentano poi in ruoli
doppi oltre che in formidabili acrobazie con un linguaggio fedele al testo shakespeariano
in rima, che ne esalta la musicalita.

La scenografia e innovativa: una scala su ruote diventa il famoso balcone degli
innamorati e delle luminosissime luminarie riportano la vicenda dei due famosissimi
innamorati di Verona ad un paese del sud-ltalia addobbato per la festa del santo
patrono. Ma per contrasto restituiscono l'intera tristezza e la desolazione di quei villaggi
abbandonati alla sofferenza e malinconia di un domani incerto.

La durata dello spettacolo comprende un‘ora e quaranta senza intervallo, che scorre
senza intoppi e acquista intensita e curiositd soprattutto nella seconda parte.

Tutto sommato lo spettacolo ci ha appassionato e emozionato, &€ un opera che
coinvolge e ne consigliamo la visione anche a chi non ama molto il teatro.

Cindy Bianchet, Cinzia Lello
Classe 2" ATUR, I.S.1.S. P. Sarpi - San Vito al Tagliamento

Scelte registiche innovative e personali

Divertente e triste & lo spettacolo messo in scena dalla compagnia di attrici e attori
di Terrammare Teatro. Una versione rinnovata del testo forse piu famoso di William
Shakespeare trasportato in un paese del Sud in festa. Le luminarie hanno fatto da
scenario per tutto il tempo, dalla casa di Giulietta alle porte della Santa Chiesa, fino ad
arrivare ad essere I'entrata della tomba di lei.

Si sono rivelate scelte registiche molto innovative e personali, perché rappresentano il
paese in cui & nata la compagnia, Lecce.

Interessante ¢ stato I'uso della scala, utilizzata sia come letto dei due sposi novelli sia
come balcone nella famosissima scena del secondo atto. In questa scena il regista ha
deciso di fare una cosa assai ardua, cioe di far correre Romeo su e giu per la platea fino
ad arrivare da Giulietta, cosa abbastanza azzardata: infatti coloro che erano in galleria
hanno visto ben poco.

Le musiche scelte per la messa in scena sono state molto importanti anche perché i due
giovani, come fanno oggi gli adolescenti, usavano molto spesso le cuffie per allontanarsi
da tutti e da tutto. “Il carrozzone” di Renato Zero rappresenta la compagnia intera,
come ci ha rivelato il regista Tonio De Nitto in un incontro nella nostra scuola. Perfetta
¢ stata la scelta di “Creep” dei Radiohead. In questa canzone il protagonista si definisce
una persona sgradevole e strana, mentre lei, Giulietta, & un angelo, & la persona
speciale per lui:

Romeo e Giulietta



You're just like an angel

You float like a feather

In a beautiful world

But I'm a creep, I'm a weirdo
What the hell am | doing here?
| don’t belong here.

Chiara Luchini, Elisabetta Martin
Classe 2" ATUR, I.S.1.S. P. Sarpi - San Vito al Tagliamento

Romeo e Giulietta tra noi

Dobbiamo confessare che inizialmente eravamo molto perplessi sulla riuscita dello
spettacolo in quanto l'opera di Shakespeare letta e analizzata a lungo in classe e
oggettivamente complessa, a tratti ostica.

Ma cosa succede se un grande classico viene ripreso e trasformato dalle sapienti mani
di un regista e interpretato da sette affiatatissimi attori? Ebbene noi I'abbiamo provato
assistendo alla rappresentazione il 22 marzo scorso al Teatro Verdi. Gid l'inizio e stato
promettente: gli attori erano nella hall con noi spettatori, come se lo spettacolo iniziasse
proprio li! La scena si & aperta con la lotta fra le due famiglie, un inizio movimentato e
intrigante. Gli attori sono stati veramente bravi nell’interpretare le varie parti e a suggerire
le diverse sensazioni che lo spettacolo offriva. In particolare, la difficile variazione da
comico a tragico & stata molto leggera e non ha minimamente pesato sulla buona
riuscita dello spettacolo. A colpirci, poi, & stata la modalita con cui é stata presentata la
fine tragica di Romeo e Giulietta; al contrario di Mercuzio e Tebaldo sono morti in piedi.
All'uscita eravamo pienamente soddisfatti, perfino un po’ tristi per il fatto che il tempo
fosse trascorso velocemente e di sicuro la performance & andata ben oltre le nostre
aspettative.

Fabio Cassin, Andrea Botter, Andrea Dotta
Classe 3" AAFM, .S.I.S. P. Sarpi - San Vito al Tagliamento

Una piacevole sorpresa

“Romeo e Giulietta” e |'unica opera di Shakespeare che ho visto a teatro. Nel leggere la
trama confesso di non averla molto apprezzata perché la ritenevo quasi anacronistica € non
adatta al gusto di oggi, dove I'azione e la dinamicitd regnano sovrane nei film pil visti che
fanno il classico sold-out. Sembrava la classica storia medievale in cui i genitori decidono
chi dare in sposo alla propria figlia senza ascoltare il suo parere, cosa che ai tempi nostri
farebbe scalpore e susciterebbe vive contestazioni. Questa trama monotona a teatro si &
trasformata in qualcosa di vivace e di incalzante. La musica molto allegra di una sagra
paesana del Sud ha fatto subito intuire una certa dinamicita e velocita che il resto dello
spettacolo ha poi pienamente confermato. L'uso delle cuffie in testa a Romeo ha dato un
tocco di contemporaneitd all'opera e I'ha portata in un tempo decisamente piu vicino al
nostro che a quello del Medioevo. Anche le due famiglie sembravano in lotta come due clan
della mafia siciliana che cercano di conquistare un territorio. Dario Cadei (principe e “balio”)
sembrava avesse il dono dell’'ubiquitd, qualitd a mio parere fondamentale per un artista
che recita in un teatro. Si trasformava dal duro e giusto principe alla pettegola, volgare
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e sciocca balia di Giulietta. Inoltre, per attori cosi ben preparati recitare in rima & stata
una semplice formalita e si notava una bella intesa tra loro, che non tradivano I'emozione
di esibirsi davanti a mille persone, forse anche perché ormai esperti e abituati a calcare i
palcoscenici. Insomma ho cambiato idea sul guardare uno spettacolo a teatro: € solo dentro
il teatro che senti le vere emozioni, entri veramente nella storia e capisci il senso delle scelte
dei personaggi.

Niccolo” Gianotto
Classe 3* AAFM, 1.S.I.S. P. Sarpi - San Vito al Tagliamento

Giulietta ribelle o in crisi?

A mio giudizio, questa Giulietta non e un‘adolescente ribelle ma un‘adolescente in crisi: non
ricevendo le attenzioni e 'affetto da parte dei genitori, trova in Romeo la persona che riesce
a riempire quel vuoto e per questo alla fine si uccide per lui, perché a lei era indispensabile.
Giulietta mette molto in risalto i sentimenti di quelle ragazze che non sono capite dai
genitori o che hanno i genitori separati; infatti pone la balia ad un livello d'importanza piu
alto di sua madre. Quando incontra Romeo si dimentica per un po’ della famiglia e del
vuoto che prova perché Romeo I'ha riempito. Nella scena del balcone e nella prima scena
con Romeo ha un linguaggio scarno, quasi banale, perché non sa cosa dire; & una ragazza
qualungue, emozionata e imbarazzata.

Aurora Battiston
Classe I* C, Liceo Scientifico Grigoletti - Pordenone

Giornalista... per un giorno

Oggi al Grigoletti parliamo dello spettacolo “Romeo e Giulietta”: sono venuti a trovarci
Fabio Tinella (Romeo), Angela De Gaetano (Giulietta), Dario Cadei (nutrice e principe),
Filippo Paolasini (Tebaldo e Il principe) e con nostro grande onore anche il regista Tonio
De Nitto. E lui che ci dice che per questa messa in scena hanno iniziato a lavorare
quattro anni fa. £ nata questa voglia di interpretare e riprodurre il testo di Shakespeare
un po’ anche dall'incontro con il drammaturgo Francesco Niccolini. Si prosegue con
un’intervista agli attori, i quali spiegano i loro ruoli.

Noi: Che tipo di personaggio € Giulietta?

Angela De Gaetano: £ un personaggio ribelle soprattutto nei momenti in cui riconosce
una violenza comunicativa con i genitori. Poi, quando incontra I'amore, quindi Romeo,
diventa spontanea e spumeggiante.

Noi: Che tipo & Romeo e che ruolo ha?

Fabio Tinella: Romeo, all'interno della vicenda, & un adolescente che segue solo le sue
emozioni e non pensa... non & razionale.

Noi: E che linguaggio usa?

Fabio Tinella: Non usa il linguaggio degli adulti, reso in rima dal traduttore. Infatti, quando si
innamora entra in difficoltd e si rende conto che quel linguaggio non e utilizzabile nel campo
dell'amore e quindi si serve di frasi sgrammaticate che fanno parte del pensiero istintivo.
Noi: Molti si sono chiesti il perché di quelle cuffie ...

Fabio Tinella: Vogliono rappresentare un tipo isolato dal mondo e che grazie a quell'oggetto
ritrova sé stesso e cura la propria emotivitd. Quelle cuffie lo lasciano pensare.
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Si passa poi a parlare con Filippo Paolasini che ha interpretato due ruoli contrapposti,
quello di Tebaldo e quello del Frate.

Noi: Iniziamo con Tebaldo... raccontaci un po’ di questo personaggio.

Filippo Paolasini: Tebaldo & un diavolo-angelo e un angelo-diavolo che muore per
uno scherzo non riuscito, & definito il personaggio piu scalmanato e violento. La sua
aspirazione era quella di diventare come lo zio... non un bullo ma una specie di “Donald
Trump” che si & violento ma credo che, in fondo in fondo, un anima ce I'ha.

Frate Lorenzo, al contrario, € un uomo saggio, ma allo stesso tempo da consigli controversi
e non chiari, per cui si puo¢ dire che diventa un personaggio un po’ ambiguo, che vuole
essere sempre al centro dell’attenzione.

Noi: Ci ha incuriosito la scelta della scenografia...

Tonio De Nitto: La scenografia vuol ricordare le grandi feste paesane con il gioco di luci
che ha reso tutto molto vero anche nella sua semplicita.

Noi: Una domanda che ci siamo posti & il perché della morte in piedi.

Tonio De Nitto: La morte in piedi, in realtd, non era programmata, perché si sarebbe
dovuto utilizzare il carretto (usato per balcone e letto di Giulietta), ma non si riusciva mai
farlo arrivare in tempo e allora durante le prove recitavano in piedi... e cosi, continuando
a provare in quella posizione, ci si € resi conto che pareva un'icona dell'amore e l'effetto
era cosi bello che ci siamo decisi a mantenerlo.

Noi: Che cosa hanno provato gli attori nell'interpretare questa versione diciamo
“modernizzata” di “Romeo e Giulietta”?

Fabio Tinella: £ stato travolgente come tornare nella mia adolescenza.

Per ultimo abbiamo chiesto qual € il segreto per poter mettere in scena un buon
spettacolo... La loro risposta unanime é stata: LA FIDUCIA.

Denissa Maftei e Melissa Bagnarol
Classe I* C, Liceo Scientifico Grigoletti - Pordenone

Una buona reinterpretazione attuale

Si pud considerare piu che apprezzabile la reinterpretazione ai giorni nostri di “Romeo e
Giulietta”. L'opera di William Shakespeare & stata modificata dal regista Tonio De Nitto in
modo tale da renderla pit vicina a noi ed alle nostre abitudini, pur senza toglierle la solennitd,
il linguaggio elisabettiano (quasi tutto in rima) ed il messaggio originale: 'amore che supera
ogni ostacolo. Tutti conosciamo la storia di Romeo e Giulietta, rispettivamente delle famiglie
Montecchi e Capuleti, nemici da tempi immemorabili nella Verona medievale per motivi
sconosciuti, ma non tali da impedire I'amore tra i due ragazzi, che alla fine termina in tragedia.
Quello che noi non immaginiamo (né ci aspettiamo) & come potrebbe essere questa storia
con un Romeo e una Giulietta con le cuffie, un sottofondo musicale pop e una scenografia
con luminarie colorate tipiche delle feste paesane del sud-Italia! Per evitare la pesantezza e
la complicazione dell'opera shakespeariana, il numero dei personaggi € stato diminuito e si &
deciso di ridicolizzare il ruolo della balia (protagonista di molteplici momenti di ilaritd), il cui
interprete € stato particolarmente abile nel riprodurre lo strazio del ritrovamento del corpo
senza vita di Giulietta. Raccomando la visione di questo spettacolo sia a chi avesse gid visto
I'opera originale, perché rimarra sorpreso, sia a chi non l'avesse vista, perché e un ottimo modo
per capire cid che Shakespeare voleva trasmettere, facendosi anche qualche risata.

Andrea Tollardo
Classe 2" C, Liceo Scientifico M. Grigoletti - Pordenone
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Amare é reato?

“Romeo, Romeo, perché sei tu Romeo?” Quante volte ce lo chiediamo: perché proprio lui o
lei, perché non si decide di chi innamorarsi? Ma a che serve rispondersi? Amiamo e basta.
Il problema e se qualcun altro se lo chiede per noi; ad esempio i genitori. Questi genitori
moderni, che ancora uccidono i figli perché hanno commesso il crimine di amare chi &
di un‘altra nazionalitd, religione, colore della pelle, o appartiene ad una famiglia invisa.
Questi genitori che non se lo ricordano, ma sono stati giovani anche loro. Pieni di grinta,
determinazione, desideri, hanno combattuto contro i nostri nonni per i loro sogni, per i loro
amori, come noi oggi: eppure 'esperienza non insegna. Eppure ancora oggi troppi ragazzi
sono strappati alla vita da chi la vita, a loro, 'ha donata. Come Romeo, come Giulietta.
Questa storia romantica, ingiusta, tragica, che sembra cosi lontana, e invece € cosi vicina.
E altrettanto vicina ci & stata presentata sul palcoscenico, con un Romeo dotato di cuffie,
perché come noi fantastica nella musica, e con una Giulietta che parla come noi, che scherza,
si diverte; gia adulti, ancora bambini, proprio come noi. E quei litigi futili, che animano anche
le nostre case, fanno arrabbiare, crescere, maturare, talvolta sorridere, e allora fa strano
pensare alla tragedia. Cosi da quel palco ci comunicano che quel copione € lo stesso che ogni
giorno si recita al telegiornale, lo stesso che ancora oggi impedisce la realizzazione di tanti
giovani sogni. Non facciamo anche noi come gli adulti contemporanei: non dimentichiamoci
la nostra giovinezza, ma fotografiamola per il nostro futuro; e quando anche noi saremo
genitori, non impediamo ai nostri figli di realizzarsi. Stiamno amando anche noi. E i nostri figli,
non saranno forse il frutto del nostro, di amore?

Chiara Franzin
Classe 2* C, Liceo Scientifico M. Grigoletti - Pordenone

Un’opera poco tragica

Lo spettacolo che abbiamo visto il 23 marzo al Teatro Verdi di Pordenone si intitolava “Romeo
e Giulietta” di Wiliam Shakespeare. In origine il genere dell'opera era ed & sempre stato
tragico. L'opera ¢ stata rivisitata e diretta dal regista De Nitto. Il tema chiave dello spettacolo
e il rapporto genitori-figli. | personaggi principali sono la famiglia Montecchi, la famiglia
Capuleti, Romeo, Giulietta, Tebaldo, Mercuzio e in secondo piano frate Lorenzo, il principe di
Verona e Paride. La storia narra di due giovani veronesi, Romeo e Giulietta, innamorati ma
non capiti dai loro genitori. La loro storia &€ molto difficile perché le due famiglie sono rivali da
moltissimi anni; i due innamorati nonostante questo si sposano segretamente, ma dopo |l
matrimonio accade un fatto sconvolgente che cambierda totalmente le sorti dei due giovani.
Lo spettacolo non era diviso in atti. Le scenografie erano molto semplici, avevano la struttura
metallica ricoperta di luci colorate, a noi personalmente non sono piaciute molto perché
non rendevano troppo il paesaggio Veronese. Erano molto stilizzate ma nel contesto si
combinavano bene con la rappresentazione rivisitata. Ci & piaciuto moltissimo il modo in cui
recitavano, molto frizzante e scorrevole ma allo stesso tempo ricercato perché parlavano
in rima baciata; nella rappresentazione c'era prevalenza di parti dialogate tra i personaggi
e pochissimi monologhi. Le musiche utilizzate nello spettacolo erano contemporanee e si
abbinavano perfettamente al tema moderno dello spettacolo. Le musiche venivano utilizzate
soprattutto quando gli attori dovevano ballare e nel cambio di scena.

Lo spettacolo ci & piaciuto moltissimo tranne per la pecca sulla scenografia.

Richard Fox e Luana Zat
Classe 1" L, Liceo Scientifico M. Grigoletti - Pordenone
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Romeo e Giulietta tra lacrime e sorrisi

Il regista dello spettacolo teatrale “Romeo e Giulietta” & Tonio De Nitto, ma la
commedia e stata scritta da William Shakespeare tra gli anni 1594 e 1596, ed &
ambientata a Verona e a Mantova.

La storia racconta di due innamorati, Giulietta e Romeo, appartenenti a due famiglie
rivali da sempre, rispettivamente i Capuleti e i Montecchi. | due ragazzi si giurano amore
eterno e si sposano di nascosto a tutti grazie a un frate.

Romeo pero viene esiliato dal suo paese dopo aver ucciso Tebaldo, il cugino di Giulietta,
per vendicare la morte del suo migliore amico Mercuzio, assassinato da Tebaldo. Durante
il suo esilio i genitori di Giulietta la obbligano a sposare un uomo di buona famiglia, cosi
lei, pur di non sposarsi con chi non ama, beve un miscuglio che la fa sembrare morta
per 48 ore, in modo che possa scappare col suo amato una volta svegliatasi. Romeo
pero arriva da lei quando & ancora addormentata, e non sapendo quello che Giulietta
aveva fatto, decide di suicidarsi e lei al suo risveglio, disperata dalla perdita, segue il suo
amato infilzandosi un coltello nell'‘addome.

| personaggi nella commedia originale sono seri e per gran parte del tempo tristi,
mentre nella rappresentazione teatrale & inserita anche una vena comica, soprattutto
grazie alla presenza della balia di Giulietta.

La scenografia non era elaborata, perd molto simbolica e facile da intuire, le luci si
abbassavano e illuminavano le scene nei momenti piu opportuni.

Gli attori erano molto bravi ed espressivi, soprattutto perché parlavano in rima baciata.
Questo spettacolo & stato bello, anche se non adoro le rappresentazioni troppo
rivisitate; ci sono stati i momenti divertenti e quelli di tensione in modo equilibrato e
non e stato per niente noioso.

Valentina Toffolo
Classe 1" L, Liceo Scientifico M. Grigoletti - Pordenone

Trame di luce per un grande classico

Un paio di cuffie bianche, quelle che accostano, ancora una volta, Giulietta al proprio
sonno di morte, la sera del 23 marzo presso il Teatro Giuseppe Verdi di Pordenone. Nella
lettura di Tonio De Nitto rivive un'immortale storia d‘amore, emblema della passione
irrazionale: 'amore di Romeo e Giulietta, grande classico del teatro mondiale.

Una rappresentazione piacevole e fresca, in cui elementi di comicita, che suscitano
I'ilarita dei contemporanei, si fondono con le tragiche vicende di questo dramma
immortale, senza eliderne gli aspetti pit profondamente caratterizzanti.

La goffa balia di Giulietta, sapientemente interpretata da Dario Cadei, arricchisce la
scena di vivacita e dinamismo, suscitando ilarita e sorrisi nel pubblico piu giovane e
facendo sporgere dalle poltroncine interi gruppi di ragazzi.

Sono proprio il personaggio della balia, il giovane Romeo che sogna “a testa in giu”,
il paio di cuffie “galeotto” delle illusioni dei due innamorati e le luminarie colorate,
esili trame dei loro palazzi, gli elementi di modernitd attraverso i quali questo eterno
dramma riacquista vita.

La comicita si alterna alla tragedia lungo tutto lo spettacolo, incastonandosi in essa
con la stessa forza delle luminarie che colorano il palco di luce.

Le drammatiche vicende spezzano la commedia solo alla fine, attraverso la solenne
sovrapposizione di voci, quelle di frate Lorenzo e dei padri dei giovani innamorati, che
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decretano I'esito di morte di quella passione innocente, ingenua ed avventata.

| sette attori del cast dominano la scena in modo essenziale e fresco, come nuove
sagome di un'eterna storia, privi della pretesa di celebrarne l'immortale fama, ma
arricchendone le vicende con nuovi ed interessanti elementi.

Elena Del Pup
Classe 4" SC BIO, Liceo E. Vendramini - Pordenone

Uno spettacolo in stile “pop”

| due protagonisti sono due normali adolescenti innamorati, confinati, pero, all'interno
di due famiglie troppo diverse, il cui odio reciproco finird per essere a loro fatale.

Si tratta indubbiamente di una tragedia incentrata sul tema dell'amore, ma, allo stesso
tempo, emerge molto forte la condanna ai genitori, e agli adulti in generale, che non
sempre si rivelano capaci di ascoltare e capire i loro figli e, se ci riescono, spesso € troppo
tardi. Ed & proprio questo il caso di Romeo e Giulietta: le famiglie di questi si odiano a
tal punto da non riuscire a vedere la sofferenza negli occhi dei due giovani innamorati.
Solo la morte dei loro figli riuscira a far comprendere quanto sia stato superficiale, e allo
stesso tempo pericoloso, il loro odio. Ma qui la vicenda di Romeo e Giulietta di William
Shakespeare e riscritta, oltre che in chiave contemporanea, anche in chiave comica,
nonostante rimanga fondamentalmente una tragedia. Il tono & scherzoso e frequenti
sono le battute, soprattutto da parte del personaggio di Mercuzio, che appare sempre
molto disinvolto nel suo agire, e della balia di Giulietta, che le fa scherzi e che, quando
vuole, riesce a tener testa anche al padrone di casa. Il linguaggio € rivolto a esaltare sia
la passione che c'é tra i due innamorati, sia la rabbia dei genitori venuti a conoscenza
della loro storia, rabbia che ben si percepisce nel momento in cui il signor Capuleti
obbliga la figlia ad agire secondo i suoi ordini.

Travolgente e |'utilizzo della rima, che lo spettacolo ha mantenuto dall’'originale testo
shakespeariano, e che appare come un codice, al quale si sottraggono solo i due
protagonisti, emergendo cosi dagli altri personaggi: i loro dialoghi sono in una prosa
molto semplice e chiara, proprio a indicazione della purezza del loro amore.
Nonostante sia rimasto fedele alla trama originale, lo spettacolo si e rivelato in sé
particolare perché é riuscito a unire efficacemente la commmedia dell’arte al teatro
contemporaneo, assumendo i toni di una rappresentazione in stile “pop”.

Elena Ragagnin
Classe 4" SC BIO, Liceo E. Vendramini - Pordenone
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Romeo e Giulietta”: uno scontro tra generazioni

Mercoledi 23 marzo 2016 e stato rappresentato al Teatro Verdi di Pordenone il “Romeo
e Giulietta” di Tonio De Nitto, messo in scena da attori provenienti da quattro
compagnie leccesi. Questa rivisitazione vuole unire antico e moderno, nel sostanziale
rispetto dell'originale. Gli attori interagiscono da subito con il pubblico con corse in
platea, guardando negli occhi gli spettatori e scambiando con essi divertenti battute,
magari mentre si preparano a stendere i panni, distribuendo tarallucci.

Nella prima parte dell'opera prevale un tono ironico: i personaggi ridono e scherzano tra
di loro. E dopo il duello tra Mercuzio e Tebaldo che il tono si fa cupo con I'abbassamento
delle luci e della musica e il passaggio ai toni del tragico.

Alla base del dramma, nella trama fedelissimo al testo shakespeariano, c'¢ lo
scontro generazionale tra gli adulti che hanno dimenticato I'innocenza e I'impulsivita
adolescenziale, e i due giovani adolescenti innocenti, istintivi e incompresi, resi ancora
piu spontanei nei loro dialoghi non sempre in rima, ma piu spesso in una prosa semplice
che sottolinea proprio la mancanza di quella ostilita presente nel resto del mondo.
Purtroppo questa incomprensione porta alla tragedia non solo dei due protagonisti ma
anche di altri tre ragazzi tra amici e parenti, che moriranno senza poi un valido motivo,
solamente perché gli adulti hanno perso la purezza della giovinezza.

Il dramma di Romeo e Giulietta diventa per questo un dramma senza tempo, perché la
purezza dei sentimenti giovanili non ha cessato nemmeno oggi, a distanza di secoli, di
essere corrotta dal pragmatismo dell'etd adulta.

Laura Carniello
Classe 4" A SIA, I.S.1.S. G. Marchesini - Sacile

Giulietta & Romeo in chiave moderna

L'impresa compiuta da Francesco Niccolini nel riadattare il testo € semplicemente
lodevole. Rielaborare parola per parola una delle pit famose tragedie del mondo
necessita di molta pazienza e molta passione, come spiega Niccolini, ma soprattutto
voglia di restare giovani, poiché, come ci ricorda Shakespeare, arrivati ad un certo
punto non c'e nulla da fare: “La giovinezza muore per tutti, a noi trovare un modo, un
miracolo, perché non muoia”.

La rappresentazione fa davvero il suo effetto: riuscire, infatti, a fare colpo su una platea
di giovani, che di norma dopo meno di mezz'ora perde |'attenzione, € encomiabile.
Tutto di quest’opera riporta alla gioventu: dalla scenografia ai personaggi, fra i quali
spiccano naturalmente Romeo e Giulietta, ma anche Mercuzio e la bBalia (non certo
per la sua giovinezza!) che rielaborati in chiave moderna ma mantenendo il loro stile
barocco, fanno davvero il loro effetto.

Gli attori, ai quali e affidato il compito piu arduo, ossia la mediazione fra cio che intende
dire lo scrittore e ciod che capiscono gli spettatori, non hanno mancato di svolgere a
pieno e con grande successo il loro ruolo.

[l dramma & cosi scorrevole e ben recitato che, fra battute esilaranti, innumerevoli
strafalcioni e grossi malintesi, le due ore trascorrono rapidamente.

Non sono né un appassionato di teatro (non ci vado dalla terza media) né un esperto
in materia, ma posso dire con certezza che quest'opera mi e piaciuta davvero molto
e se dovessero fare altre rappresentazioni di questo genere non manchero di sicuro
di partecipare. Altro non posso aggiungere, le innumerevoli risate e I'interminabile
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applauso alla fine si commentano da sé. Penso inoltre che sia molto importante far
avvicinare i giovani al teatro, un mondo per molti lontano e poco compreso che pud
servire per staccare un po’ dalla tecnologia e per ricordaci che la semplicita pud ancora
colpire.

Enrico Lupo
Classe 4" A SIA, I.S.1.S. G. Marchesini - Sacile

Tonio De Nitto: il “ringiovanitore” del teatro shakesperiano

Se pensiamo alla tragedia “Romeo e Giulietta” di William Shakespeare, nonostante i
protagonisti principali siano due giovani innamorati, non ci aspettiamo che tale opera
sia adatta ad un pubblico giovanile, anzi ci immaginiamo, nella piu britannica delle
fantasie, che lo spettatore o il lettore sia una “lady” o un “lord” vestito bene con un frac
e magari, perché no, con il monocolo e uno spiccato accento inglese.

Questo ¢ lo stereotipo di che cosa & diventato oggi per molti il teatro.

Una volta agli spettacoli partecipavano persone di ogni tipo: ricchi, poveri, giovani,
vecchi, colti, meno colti e perfino gli analfabeti; oggi invece se vediamo un trentenne e
gid tanto, figuriamoci uno studente. Far riscoprire alla gente, in particolare ai giovani, la
bellezza del teatro & possibile? Sil |l registra teatrale Tonio De Nitto e la sua compagnia
riescono perfettamente in questo intento, portando al Teatro Verdi di Pordenone una
rappresentazione nuova, divertente e soprattutto giovane di “Romeo e Giulietta”.
L'interazione verbale e fisica che gli attori hanno avuto con il pubblico prima che
iniziasse lo spettacolo & stata fantastica, simpatica e innovativa.

Mostrare la superiorita e la magnificenza del principe della Scala rappresentandolo
con dei trampoli che lo elevano in altezza al di sopra degli altri personaggi € a dir poco
geniale; rappresentare Romeo con le cuffie per la musica & una scelta che da sola basta
a simboleggiare il ringiovanimento di questa opera.(...)

Infine, un applauso a Tonio De Nitto per la superba regia e a Francesco Niccolini per la
bella traduzione e l'adattamento.

Alex Zanchetta
Classe 4" A SIA, I.S.I1.S. G. Marchesini - Sacile

Romeo e Giulietta
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LO STRANIERO

Straniero all’'umanita

llluminato a giorno, Fabrizio Gifuni fa la sua entrata in scena. La scenografia &
spoglia, al centro solo I'attore che, circondato dai microfoni e dal leggio, inizia a
riproporre passo per passo il romanzo di Camus. Il monologo come il romanzo si
apre con la frase: “Oggi la mamma & morta. O forse ieri, non so.”. E questa la rottura
dell""equilibrio” nella vita apatica e senza scopo di Meursault, da cui partiranno una
serie di fatti, che lo porteranno alla fine a rendersi conto di quanto la sua vita sia
effettivamente senza obbiettivo alcuno, ma anche ad accettare questa insensatezza
senza problemi. Camus rende I'idea di un uomo che nel mondo ci vive solo perché
la vita accade, senza poterle fornire coordinate precise, senza poter cambiare le
cose, senza sentirsi parte dell'umanitd (straniero per l'appunto), parte di qualcosa, e
Meursault si rassegna a questo destino (inevitabile) come si rassegna alla condanna
a morte (evitabile, se solo avesse mostrato pentimento per l'assassinio di un uomo).
E ammirevole come Fabrizio Gifuni mette in scena e personifica Meursault, da solo in
mezzo ad un palco, per un monologo di 70 minuti interrotto poche volte dalla musica
riproposta dal musicista/dj GUP Alcaro; una recitazione perfetta, che non solo rende
letteralmente il romanzo, ma anche l'intensa psicologia del personaggio di Camus che,
nella sua opera, descriveva I'uomo nella sua apatia. Sul palco non c'é Fabrizio Gifuni, ma
Meursault, e cosi la differenza tra attore e personaggio € inesistente.

Anna Cipolat
Classe 5" A U, Liceo Leopardi-Majorana - Pordenone

Straniero a me stesso

Ad accogliere il pubblico un sipario gia aperto, un palco spoglio, ricco solo di cavi, casse
e microfoni.

L'ambiente cupo e poco illuminato si accende con I'entrata in scena di Meursault, vestito
completamente di bianco, interpretato da Fabrizio Gifuni, unico attore a colmare il
pesante vuoto del palco.

L'esordio spiazzante con cui l'attore informa il suo pubblico della morte della madre del
protagonista rivela un'esistenza apatica, senza aspirazioni né ideali.(...)

Il modo in cui Gifuni espone il susseguirsi di giornate monotone rispecchia appieno
I'atteggiamento con cui Meursault trascorre la sua vita, o meglio se la lascia scorrere
addosso.(...) La narrazione, inizialmente lenta e minuziosa, diviene sempre pit incalzante
e coinvolgente. Lo spettatore viene colto di sorpresa e tenta sempre piu di comprendere
il perché di quell’insensato colpo di pistola, per sentirselo poi motivare con un “é stata
a causa del sole”. Le domande e le richieste di chiarimenti del pubblico, dunque, non
ricevono risposta. L'ultimo atto di questo reading viene dedicato al processo a Meursault
e alla sua successiva condanna a morte.

Il suo atteggiamento, conforme al credo esistenzialista, rimane coerente fino al termine
dell'opera, quando I'inziale apatia lascia il posto ad uno sfogo di rabbia, da troppo tempo
repressa. Meursault non solo non comprende le azioni degli uomini che lo circondano, le
accuse e la condanna, ma non & in grado neanche di comprendere appieno se stesso;
egli appare percid estraneo a se stesso, straniero.

Lo straniero



Egli € consapevole della totale mancanza di punti di riferimento certi, per questo motivo
rifiuta I'aiuto del sacerdote che vorrebbe affidarlo alla misericordia di Dio.

Per il medesimo motivo egli accetta, quasi impassibile, la sentenza di morte inflittagli
“per non aver pianto sulla tomba della madre”; si compiace tuttavia nell'immaginare
come sarebbe morire sotto lo sguardo attento di una platea gremita di gente.
Applausi.

Giulia Mazzariol e Elisa Giacomini
Classe 5" A U, Liceo Leopardi-Majorana - Pordenone

Esistere senza riuscire a vivere

“Lo straniero” di Albert Camus prende nuovamente vita attraverso |'eccezionale
rappresentazione teatrale di Fabrizio Gifuni. La scena e caratterizzata dalla presenza
di un unico attore che crea, con le sole parole ed i cambi di tonalita, uninfinita di
personaggi, rendendo cosi giustizia allo straordinario libro di Camus.

Meursault & il protagonista di questa vicenda che nelle sue azioni e nei suoi pensieri risulta,
appunto, “straniero” rispetto a tutti coloro che lo circondano e che fanno parte della
sua quotidianita. Nessuna tragedia, nessun episodio lo muove nell'animo, nemmeno la
morte della madre o I'assassinio che questi ha compiuto. Meursault vive con indifferenza,
in questo mondo, della propria finitezza e del nulla che poi lo attenderebbe. Egli sa che
I'uomo e condannato a morire, sa che la propria esistenza non ha valore.
L'interpretazione di Fabrizio Gifuni ha permesso agli spettatori di interiorizzare questa
storia e riflettere su cio che é la vita, su cid che secondo una persona & un “normale”
modo di reagire o meno.

Di questo spettacolo mi ha molto colpito il fatto che sia riuscito a rappresentare il
disincanto dell'uomo, l'alienazione di questo protagonista nei confronti della sua vita
e di quella altrui. Questa tematica € assolutamente attuale se consideriamo gli episodi
che si stanno verificando quotidianamente in tutto il mondo. Ecco perché la visione di
questo spettacolo mi ha scosso fin nell’‘animo.

Beatrice Bove
Classe 5" A U, Liceo Leopardi-Majorana - Pordenone

Gifuni tra esistenzialismo e indifferenza

La voce di Gifuni che concretizza il testo di Camus non necessita certamente piu di una
scenografia scarna e spoglia. La musica di intermezzo e quella di sottofondo hanno
la funzione di filo conduttore dello spettacolo: servono a dare tempo allo spettatore
per riflettere sui temi filosofici cosi di spessore del testo. Una serie di microfoni davanti
all’'unico attore come se si trattasse di un'intervista a un personalita rilevante (da cui il
titolo “Lo straniero, un'intervista impossibile”) che si rivelera un uomo comune senza
qualita, I'abito bianco abbagliante di scena di Gifuni, che rimanda al tema ricorrente
del sole accecante di Algeri come metafora della cecitd dell’'uomo nei confronti della
vita, e parte integrante della scenografia.

Lo spettacolo inizia in medias res con l'incipit del romanzo “Oggi la mamma é morta.
O forse ieri non so” che indica I'indifferenza assoluta del protagonista e che induce un
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senso di straniamento negli spettatori. Di certo € che I'apatia di Meursault € fin da subito
evidente all'ospizio quando beve caffe, fuma e si addormenta di fronte alla bara della
madre morta. Meursault € in balia degli eventi conducendo una vita passiva dove non
compie scelte, ma asseconda la volontd delle persone che lo circondano e lo mettono
in condizioni scomode. Uccide I'arabo sulla spiaggia per una ragione apparentemente
inconsistente: il sole negli occhi che & vissuto come oppressione, che gli provoca
stanchezza, il caldo che annebbia la ragione.

Dungque il mondo non ha senso, € assurdo e Meursault non comprende i motivi del suo
agire, € senza speranza perché affronta la realtd ormai troppo tardi, consapevole delle
conseguenze del suo fare nei confronti della vita solo dopo la condanna.

Marta Battistel, Jacopo Carrer, Stefano Chiappetta, Marcello Conzo
Classe 5" A SC, I.S.1.S. Licei G. A. Pujati - Sacile

Gifuni, Camus e un palco di teatro

Il Verdi accoglie finalmente Fabrizio Gifuni e la sua ultima fatica teatrale: una lettura
passionale ed entusiasmante di “L’Etranger” dello scrittore francese Albert Camus.

La vicenda di Meursault viene comunicata da una voce narrante capace di trasportare
lo spettatore all'interno dei suoi ultimi malinconici giorni di vita e di trasmettere quel
senso di apatica sofferenza vissuta dal protagonista (...) E proprio la voce I'elemento
fondamentale per tutti i 75 minuti di spettacolo poiché - si badi - “Lo straniero,
un’intervista impossibile” non & una banale lettura inespressiva ma assume, sin dalle
prime battute, una connotazione fortemente enfatica il cui intento & quello di poter
portare in vita ogni singolo personaggio e di dare a ciascuno una voce.

L'indifferenza ai dolori della vita che conducono il nostro sfortunato protagonista dal
funerale della madre alla propria condanna a morte, € un climax discendente voluto
da un Fato tanto terribile quanto impassibile come la sua vittima; l'assurdo dell'intera
vicenda trova finalmente uno sfogo che va ben oltre la parola scritta: € la parola lo
strumento in grado di dare giustizia all'uomo.

Gifuni, sempre illuminato da una luce che sembra non volerlo nascondere mai,
porta a galla la figura di quest’'uomo catapultato in un realtd a lui estranea, colpita
paradossalmente non tanto dall'omicidio commesso quanto dall’insensibilita espressa
dal condannato che, senza rimpianti o rimorsi, accetta, alla fine, il proprio destino.
L'uomo si rivela, dunque,in tutta la sua inadeguatezza: e un assassino privo di rimorsi,
un figlio senza amore e uno straniero a se stesso, nelle sue parole vengono messe a
nudo tutte le debolezze del protagonista che, inevitabilmente, rappresenta a pieno le
lacerazioni morali dell’'uomo moderno.

Le urla strazianti causate da questi dolori non vengono spazzate via da Eolo, Gifuni le
fa sue e le trasmette alla platea, agli spettatori, o meglio a tutti i piccoli Meursault di
quest’epoca.

Marco Bessega, Marta Sant, Elena Casagrande, Luca Forlin
Classe 5" A SC, I.S.1.S. Licei G. A. Pujati - Sacile

Lo straniero



Le parole dell’indifferenza

Nella rappresentazione “Lo straniero” tratta dal romanzo omonimo di Albert Camus,
abbiamo assistito ad un forma diversa e particolare di teatro, il reading, che ha messo
in luce tutte le abilita di Fabrizio Gifuni, grande interprete del teatro italiano. (...) Anche
la scenografia, ridotta all’essenziale, ha svolto un ruolo chiave nel rendere l'opera piu
espressiva, infatti I'isolamento del protagonista e le luci trasmettevano proprio quel
senso di inquietudine e solitudine che costituiscono i temi centrali dell‘opera. Meursault,
il protagonista, &€ un escluso, un isolato dalla societd, un emarginato, egli esprime
quella condizione di disagio del vivere tipico della letteratura del tempo di guerra. |l
singolo individuo si sente escluso, disprezzato e rifiutato dalla societd, e risponde con
I'indifferenza, il che lo porta a non provare pit alcun sentimento, come accade al
protagonista nei confronti della morte della madre, dell'lamante e dell'uomo che ha
ucciso. La vita diventa apatia di vivere, viene portata avanti con freddezza e distacco, e
tutto cio richiama alla mente molte situazioni del tempo di guerra, come per esempio il
comportamento dei gerarchi nazisti, che progettarono a tavolino la morte di migliaia di
persone, senza pensare alle conseguenze e senza provare alcun tipo di rimorso.

Viene criticata anche la societd del periodo, dominata dal perbenismo borghese, che
portail protagonista ad essere condannato a morte principalmente peril comportamento
tenuto nei confronti della madre, lasciando in secondo piano 'omicidio che egli ha
compiuto. Viene poi messa in luce anche 'abitudine alla violenza e la rapidita con cui gli
individui vengono giudicati ed esclusi se ritenuti “diversi”. Tutto cio conduce all’inevitabile
invettiva finale contro l'indifferenza del mondo, che pud essere combattuta, secondo
Gifuni, solo con la “divina indifferenza”.

Classe 5 B SC, I.S.1.S. Licei G. A. Pujati - Sacile

Stato di alienazione

Ispirato all'opera di Albert Camus, autore fra i massimi esponenti del esistenzialismo,
“Lo Straniero, un’intervista impossibile” si offre di accompagnare il pubblico nei pensieri
di un protagonista indolente, apatico, sicuramente incompatibile con la societd e
con l'etica vigente. Un personaggio le cui scelte sono dettate dall’esterno, dai vicini,
dagli amici, e le cui emozioni rispondono unicamente a stimoli fisici: un uomo che non
sceglie, ma si fa scegliere e condizionare - se non plasmare interamente - dal mondo
circostante. Quando tali fattori lo porteranno a compiere un omicidio, comincerd un
conflitto che vedra il protagonista ripudiato dall’etica e dalla religione della colonia
francese di Algeri.

L'attore Fabrizio Gifuni trasmette magistralmente al pubblico sensazioni quali
stanchezza, calore, sete, aiutato in questo dalla luce bianca, quasi accecante, che lo
accompagna per tutto il monologo.

Raccontandosi, il protagonista conduce gli spettatori a seguire il filo dei suoi pensieri,
delle sue non-scelte, presentandosi come autenticamente scevro dalla morale, la cui
esistenza non & “compromessa” dalla societda e dall’etica, facendosi cosi narratore di
una delle opere piu significative della filosofia contemporanea.

Classe 5™ A, Liceo Artistico |.S.A. E. Galvani - Cordenons

“Lo straniero” ovvero un mondo senza senso

Le luci spente, il silenzio quasi sacrale, una sola luce illumina il protagonista al centro del
palco, il vestito bianco, I'atmosfera & fulgida.

Nel silenzio una voce profonda : “Oggi la mamma é morta. O forse ieri, non so”.
L'uomo si mostra in uno stato di indifferenza disorientante. Meursault, algerino di origine
francese, comincia a raccontare la sua vicenda, ma sembra guardare da lontano cio
che accade nella sua vita. Per lui quello che succede non ha importanza: la morte della
madre, 'amore di una donna, l'omicidio di un arabo...

Pian piano l'atmosfera si fa intensa, I'attore si muove di piu, il candore dei suoi abiti e il
fulgido bianco che lo avvolgevano sono ora diventati trasparenti.

Gli effetti sonori a cura di GUP Alcaro coronano il percorso uditivo dello spettatore e
accentuano la tensione.

Mersault, al processo per I'uccisione di un uomo, non dimostra alcuna emozione o
rimorso e viene condannato a morte. Qui il protagonista non capisce perché debba
provare compassione per la morte di un uomo, si sente estraneo a questo fatto.

Non si ribella e accetta il suo destino. Rifiuta il conforto religioso, non accetta il perdono
di Dio, non ricerca una speranza. Non tenta nulla.

Meursault diviene cosi “lo straniero”, un uomo estraniato dalle cose, dalle azioni che lui
stesso compie, dalla sua stessa vita, dal mondo.

Gifuni ha saputo comunicarci il vissuto di un personaggio che incarna le piu profonde
questioni dell’esistenzialismo per il quale il mondo non ha senso, come ci ricorda Sartre:
abbiamo la capacita di nullificare ogni altro senso e di doverne dare di continui, e questa
nostra responsabilitd sfocia in un‘angoscia nauseante.

Lo spettacolo, efficace e coinvolgente grazie alla magnifica capacita interpretativa
di Gifuni, & stato capace di rispettare il tema del romanzo di Camus, come prova la
reazione finale del pubblico che si & prolungato in una serie di calorosi applausi.

Roberta Zaami
Classe 5 C, Liceo Artistico |.S.A. E. Galvani - Cordenons

Un'indifferenza egocentrica

(...) Un teatro con uno spazio sobrio e intimo, un solo attore illuminato dall’‘alto da
una forte luce con uno sfondo buio e misterioso, accompagnato da musiche e suoni,
sono stati gli elementi fondamentali per la rappresentazione della storia di Meursault, il
protagonista. Egli, dopo il funerale della madre, non sembra provare alcuna emozione.
Non ne prova nemmeno di fronte all'amore di una ragazza e tanto meno quando, con
una pistola, uccide un arabo sulla spiaggia. Accettera, inoltre, anche la condanna a
morte per I'omicidio con pura indifferenza.

Questo e il ritratto del pensiero di Camus, I'autore che, insieme a Sartre, creo la
corrente filosofica dell’esistenzialismo, un esistenzialismo negativo in piena corrente
antipositivista. Lo scrittore cred un personaggio chiuso in un'indifferenza egocentrica
Verso cose e persone, un uomo senza qualita che non riesce a dare un senso alla sua
vita. Un semplice impiegato francese, residente ad Algeri, senza progetti ed ambizioni.
Gifuni é riuscito a dare vita ad un testo scritto attraverso il suo corpo e la sua voce, ai
suoi sentimenti e ai suoi gesti.

Ha trasmesso una fortissima emozione: la vera passione di una sola persona é riuscita a
far vivere al pubblico un testo, come se fosse un film.

Lo straniero



Un complimento importante anche alla regia di Roberta Lena, alla scenografia, ai
costumi e a tutto lo staff del Teatro Verdi.

Tutto I'insieme ha suscitato un gran interesse ed una grande ammirazione per chi sa
fare del proprio lavoro una vera e propria opera d'arte.

Francesca De Mattia
Classe 5* C, Liceo Artistico |.S.A. E. Galvani - Cordenons

Grigiore persistente

Assurdo ed estraneo destino,
speranza vana e distante,
felicita assente e lontana.
Vita né felice né dolorante,

e né luce e né buio esiste

se il grigior della vita persiste.

Giovanni la Spada
Classe 3” Classico, Licei Don Bosco - Pordenone

Indifferenza alla vita

“Lo straniero” € uno spettacolo che segue una tipologia di teatro particolare. Si tratta,
infatti, di un monologo in cui il protagonista racconta la sua vita con totale indifferenza.
Narra, in prima persona, della morte della madre, di cui non si occupava gia da molto
tempo, del suo vicino di casa, dell'incontro con una donna, che sembra 'unica per cui
riesce a provare un sentimento e, infine, racconta tutte le vicissitudini che seguono
I'omicidio di un uomo con la conseguente condanna a morte.

Ognuno di questi episodi viene vissuto con un’indifferenza che quasi sconvolge lo
spettatore, forse perché non si ¢ abituati a un atteggiamento simile davanti ad
avvenimenti di questo calibro, per esempio la morte di un genitore o un momento in cui
la propria vita & a rischio.

Il titolo “Lo straniero” riassume in sé il senso della storia: il personaggio & completamente
estraneo al mondo che lo circonda, non condivide con esso emozioni e sentimenti ma
cerca di distaccarsi. E una persona che vive in un posto e in un contesto che non gli
appartengono per cui possiamo definirlo a tutti gli effetti uno straniero. Oltre al titolo,
ancheil modoin cuisi presenta sottolinea questa condizione di distacco, infatti alla scena
scura e molto cupa si contrappone il vestito bianco ottico indossato del protagonista,
come se i due elementi fossero in contrasto.

Lo spettacolo, nel suo genere, era interpretato molto bene; l'attore si era immedesimato
perfettamente nel suo ruolo rimanendo distaccato dal pubblico e totalmente apatico.
Questa tipologia di rappresentazione richiedeva molta concentrazione e l‘apatia in
alcuni punti risultava inquietante.

Beatrice Poletto e Andrea Gardenghi
Classe 3” Scientifico, Licei Don Bosco - Pordenone

Apatia e non Vita

Guerra, Pestilenza, Morte e Carestia,

come i quattro cavalieri annunziano I'imminente destino,

cosi un tamburo di revolver condanna

alla fine 'uomo senz'anima, che scisso

mente e corpo, assiste come a teatro,

all'opera che e in scena, la sua vita,

come nave senza nocchier naufraga alla deriva

lasciando solo macerie e corpi in mare e

come Cerbero li trangugia in una strage senza fine.

Ma e giunto l'ultimo atto ed é ora di calare il sipario,

cosi con la corda stretta al collo attende il suo giudizio,

il nostro apatico uomo che sanza scienza & vissuto,

una falce brama vita da sferzare, come un uomo brama a vivere,
ma l'oscuro cavalier deve passare,

ed un'altra anima cade nella sua immortale stretta, a cui nessuno pud scappare.

Davide Chiggiato
Classe 3” Scientifico, Licei Don Bosco - Pordenone

Lo straniero, un’intervista impossibile

“Oggi la mamma & morta. O forse ieri, non so”: cosi comincia la lettura resa in omaggio
ad Albert Camus a cent’anni dalla sua nascita, interpretata dal bravissimo attore
Fabrizio Gifuni e proposta al pubblico del Teatro Verdi di Pordenone il 7 aprile scorso.

Il personaggio chiave dell'opera & Meursault, un impiegato francese di Algeri che si scopre
straniero alla crudelta della vita, colui che ¢ indifferente, che non prova emozioni, che
uccide un arabo senza una vera ragione ma che si rende conto in quel momento di aver
bussato alla porta dell’infelicita. Meursault diventa la personificazione dell'assurdita della
vita tantoché alla fine viene condannato, non per I'omicidio, ma per essere indifferente
ai sentimenti e quindi per essere un potenziale pericolo per la societd se preso come
esempio. L'attore, vestito di bianco, ha avuto puntata su di sé una luce accecante per
tutto lo spettacolo, quasi a sottolineare una forma di purezza e la mancanza di ipocrisia
che caratterizzano Meursault. Il monologo & stato altresi rafforzato da stacchi musicali
modernissimi e suoni riprodotti direttamente sul palco da GUP Alcaro.

Alla fine dello spettacolo, posso dire di essere stata colpita dalla bravura dell’attore
tanto da suscitare in me forti emozioni solo alternando la sua voce calda con momenti
di silenzio particolarmente ricchi di significato.

Paola Lam Thi Anh Tuyet
Classe 5" A AFM, |.T.S.S.E. O. Mattiussi - Pordenone
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La dolce indifferenza del mondo

E il 7 Aprile: in scena al Verdi “L'Etranger” di Albert Camus.

Ad accoglierci il ritmo lento delle parole scandite da Fabrizio Gifuni: I'andamento inerziale
della narrazione riflette il passivo trascinarsi della vita di Meursault, un impiegato cui &
morta la madre, ma che appare indifferente a tutto.

Sembra che per Iui vegliare il corpo di chi gli ha dato la vita abbia meno valore del
caffellatte che gli offre il portiere dell'ospizio dove la mamma ha passato gli ultimi giorni
della sua esistenza.

“Sposarsi con Maria? Mah ... forse ... decida lei; questo non ha molta importanza ...”

Le emozioni che Meursault non sa piu provare diventano ora un moscone fastidioso, ora
sbattere di porte, ora musica, spari, e poi silenzio.

La vita insomma & per lui un progressivo scoprirsi estraneo agli altri, incapace di
difendersi, arrendevole come chi si sente svuotato di ogni senso.

“Lui non mi capiva ed era un po’ irritato con me. Desideravo dirgli che ero come tutti
gli altri, assolutamente come tutti gli altri. Ma tutto questo, in fondo, non aveva una
grande utilita, e per pigrizia ho rinunciato”.

La luce investe incessantemente Gifuni al centro del palco e sembra indagare sulla
natura piu nascosta del personaggio che interpreta.

Ma con lui si insinua anche in noi, seduti in platea, minacciosa. A ricordarci - come per
una sorta di monito da contrappasso - che la passione e il dolore, si anche il dolore,
vanno tutelati, perché altrimenti ci si condanna a una notte d'infinita solitudine.

Matilde Fabris e Elisa Gaiatto
Classe 4" B, Liceo Scientifico M. Grigoletti - Pordenone

Un patchwork d’emozioni

Francesco Lot: La totale disumanitd di Meursault era sconcertante. Al punto da risultare
disgustosa.

Linda Del Savio: |l bianco dei vestiti e delle luci cozzava con la miriade di microfoni in scena,
microfoni spenti perd, messi li quasi a negare la comunicazione promessa.

Riccardo Ciani: Lo spettatore esce dopo aver sudato di fronte all‘asciutto; emozionato e
sofferente per la condanna di un assassino indifferente e apatico al mondo. Lo spettacolo
risveglia nello spettatore quel piacevole senso di consapevolezza che nasce dalla riflessione
sull'esistenza umana. Si esce in parte rinnovati.

Francesco Naccarato: La fatica fisica dell'interprete, il sole abbacinante evocato, la logica
atroce della situazione narrata da Camus alimentano una relazione binaria: sia il Meursault
di Fabrizio Gifuni che la platea abbracciano I'assurdo. Ci si scopre ognuno “straniero” all‘altro.
Francesca Conte: | gesti di Gifuni esprimevano I'angoscia e il vuoto interiore del protagonista.
La voce si modulava a raccontare un‘apatia che ha finito per sortire un effetto contrario,
trascinandoci tutti.

Bianca Lombardini: Abiti, luci, il colore, insomma tutto ha contribuito a sottolineare il
senso di oppressione che si legge in Camus, suggerendo persino I'idea del caldo asfissiante
di un’Algeri che diventa il mondo, la nostra condizione umana.

Classe 4 B, Liceo Scientifico M. Grigoletti - Pordenone

Un romanzo in carne e ossa

A mio parere, lo spettacolo visto al Teatro Giuseppe Verdi, “Lo straniero” di Albert Camus,
e stato particolarmente importante per capire I'importanza dell'opera e il mondo del
teatro. Era un monologo recitato da Fabrizio Gifuni, ma diverso, per nulla noioso, infatti
ha catturato I'attenzione degli spettatori per la maestria con cui ha interpretato tutti i
diversi personaggi della storia scritta da Camus. Gifuni si € immedesimato talmente bene
nel raccontare la storia da illuderci che la vicenda si svolgesse sotto i nostri occhi, tanto
erano forti le emozioni che sapeva trasmetterci. Un contributo non da sottovalutare & stato
offerto da certi accorgimenti di regia, come gli effetti luce che aiutavano lo spettatore ad
immaginare la scena come in un film. Una cosa che non ho capito al meglio e stata la scelta
della musica che accompagnava I'attore, secondo me non sempre adatta, sebbene io non
sia esperto e immagino abbia avuto una sua logica nel complesso.

Quella sera é stato come se le pagine del libro scritto da Camus nel 1942 prendessero vita
e avessero un corpo tutto loro, rappresentato proprio da Gifuni: & stato qui che ho capito
I'importanza di andare preparato a teatro. L'attore non aveva alcun bisogno di maschere o
vestiti particolari per interpretare i diversi personaggi, riusciva a cambiare voce ed assumere
le smorfie e i movimenti caratteristici di ciascuno senza sforzo, era come se sprofondasse
nell'anima di Meursault stesso ed esprimesse il senso di solitudine, ossessione e disperazione
del protagonista del libro di Camus. Insomma, secondo me, pur non essendo solitamente un
grandissimo appassionato di teatro, sono stati 70 minuti di ottimo spettacolo, un monologo
diverso dal solito che ¢ riuscito a catturare la mia attenzione per merito di Fabrizio Gifuni e
a farmi cogliere la complessita del personaggio di Mersault

Diego Simonetto
Classe 57 B, I.T.S.T. S. Pertini - Pordenone

Lo straniero
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DUE DONNE CHE BALLANO

Due donne che ballano, ma perché ballano?

Davanti a me, Arianna Scommegna e Maria Paiato che interpretano rispettivamente
la parte di una giovane donna e di una vecchia signora a cui la prima deve fare da
badante. Le due inizialmente si detestano perché in fondo sono molto simili ed hanno
reciprocamente bisogno I'una dell’altra.

Passano le poche ore insieme litigando, ma allo stesso tempo un po’ alla volta
confessandosi cose che via via le portano a conoscersi sempre di pit fino ad arrivare al
punto di compiere insieme un gesto estremo, pur sempre pero ballando.

Molti si chiederanno il perché di “Due donne che ballano”, domanda lecita a cui pero si
puod trovar risposta solo accomodandosi sulle poltroncine rosse del teatro a guardare
lo spettacolo, che di per sé & molto statico, non vi sono cambiamenti di scenografia, i
personaggi in scena sono solo due e non sono portati a compiere grandi spostamenti
e anche l'accompagnamento musicale, che talvolta compare come sottofondo,
sembra voler “rafforzare” questa staticitd, molto probabilmente voluta per incentrare
I'attenzione sul contenuto, un contenuto forte e forse faticoso da accettare proprio
perché presente nella societd odierna.

Se vi state dunque chiedendo del perché queste due donne ballino, correte a sedervi su
quella poltroncina rossa.

Maria Criscuolo
Classe 4" L, Liceo Scientifico M. Grigoletti - Pordenone

Uno strano rapporto

“"Due donne che ballano” & uno spettacolo recitato da due grandi artiste quali Maria
Paiato e Arianna Scommegna che interpretano rispettivamente un‘anziana signora e
una giovane chiamata a farle da badante.

Entrambe le protagoniste sono timide, ironiche, coraggiose e energiche, probabilmente
fin troppo. Il rapporto che si instaura tre le due € un rapporto di amore e odio reciproco
in quanto si detestano poiché sono molto simili caratterialmente, ma allo stesso tempo,
essendo tutte e due sole, hanno bisogno I'una dellaltra.

La rappresentazione inizia con la manifestazione dell’'odio piu profondo che, man mano
che il tempo passa, muta in simpatia e forte intesa.

Anche se le due litigano, si punzecchiano, si insultano ogni volta che ne hanno la
possibilita, riescono comunque ad aprirsi e confessarsi I'immaginabile, il loro vissuto assai
simile. Entrambe si confessano non instaurando un dialogo civile, bensi urlando in modo
inopportuno e alcune volte eccessivo che agli occhi, anzi, alle orecchie del pubblico pud
diventare sgradevole sia da guardare sia da sentire.

Cio non toglie nulla all’'opera: infatti, sebbene sia una storia piccola, intima e quotidiana,
le due grandissime attrici riescono a immergere lo spettatore nel loro mondo di solitudine,
circondato sempre dalle stesse mura. E un mondo particolare che nella vita quotidiana
delle famiglie si incontra spesso. La nonna che progressivamente sta sempre peggio;
il figlio e dall'altra parte del mondo ma nonostante cid viene idolatrato dalla nonng,
mentre la figlia che le € sempre accanto viene definita una vipera, o peggio una “strega/
befana”. Poi, ovviamente, subentra la questione badante... meglio la signora in casa o la
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casa di riposo?! Alla maggior parte degli anziani solo al sentir pronunciare uno dei due
nomi viene il pelo dritto o vanno fuori di testa, talmente tanto orgogliosi da non voler
ammettere che hanno bisogno d'aiuto non essendo piu totalmente autonomi.

Sarah Crovato
Classe 4" L, Liceo Scientifico M. Grigoletti - Pordenone

Due donne forti ma fragili allo stesso tempo

Una sala da pranzo: questa e I'unica ambientazione che caratterizza le scene.

Quando si pensa a questa stanza della casa vengono in mente le cene in compagnia, le
risate, la famiglia; insomma si pensa alla felicitd o sempre a qualcosa di piacevole.

Ma nello spettacolo “Due donne che ballano” non e cosi, anzi € lo sfondo della vita di una
donna anziana sola e abbandonata da tutto e da tutti, ad eccezione della compagnia
dei suoi amatissimi giornalini.

L'anziana einterpretata dalla grandissima Maria Paiato che riesce a calarsi perfettamente
nel suo personaggio, il quale, per far fronte alla vita solitaria nella quale si trova, si
protegge dietro a un carattere forte, dominante e scorbutico.

Ad alleviare questo stato di solitudine arrivera una badante incaricata dai figli, contro
il volere perd della donna anziang; i due caratteri entrambi forti entreranno subito
in contrasto in quanto anche l'assistente della donna non ha avuto una vita facile,
costruendosi cosi una corazza che le rende difficile aprirsi con gli altri. Pur trovando
questa interpretazione a volte “sopra le righe”, Arianna Scommegna, nel ruolo della
giovane badante, rimane una spettacolare interprete teatrale.

La rappresentazione si sviluppa sull'intricatissimo rapporto tra queste due donne che,
nonostante i primi screzi, riescono a trovare nelle loro vite difficili e addolorate un filo
che le unisce portandole a una relazione di profonda amicizia. Un‘amicizia talmente
simbiotica che, di fronte a una scelta eticamente e moralmente molto difficile, le vede
concordi nell'andare incontro ad una fine tragica...

Personalmente non condivido la scelta fatta, perché rappresentativa di una debolezza
fermminile che non mi & piaciuta; comprendo ovviamente le complicate realtd che i due
personaggi hanno dovuto affrontare, ma credo che ci possano essere dei modi diversi
con i quali affrontare la vita.

Chiara De Marchi
Classe 4" L, Liceo Scientifico M. Grigoletti - Pordenone

La danza di una vita

(...) Il palcoscenico sul quale si muovono le “Due donne che ballano” & un appartamento
costituito da una sala da pranzo, un corridoio, una terrazza spoglia e un ingresso poco
visibile al pubblico. La disposizione degli spazi € centrale e occupa solo una parte del
palco. La stanza principale € arredata con pochi mobili: un piccolo tavolo, due sedie
e una libreria, i cui scaffali contengono un‘immensa collezione di fumetti. | colori
dell'appartamento sono cupi e tristi, come I'animo dell'anziana padrona di casa,
interpretata da Maria Paiato.(...)

La musica di Paolo Colletta ricalca I'umore dell'anziana, triste e malinconica, e segnala
I'uscita di scena della giovane badante, una convincente Arianna Scommegna, che
lascia la signora in casa, sola con le sue pene. (...)

Il passo successivo sard per 'anziana, sopraffatta dall’assenza di una prospettiva di
vita appagante, la decisione di ingerire un cocktail mortale di pillole, gesto condiviso
dalla giovane amica che decide di suicidarsi con lei.(...) L'ironia che fa loro immaginare
la scena del ritrovamento dei loro cadaveri segna |'uscita di scena, dalla vita e dallo
spettacolo, danzando insieme sulle note di “Somethin’ stupid”.

Le due attrici hanno saputo rendere in maniera efficace e realistica i sentimenti delle
due donne segnate dalla vita e la loro abilita nella recitazione ha trasmesso empatia tra
spettatore e personaggi. (...)

Al pubblico rimane il messaggio di come due solitudini che si incontrano non giungono
a ricomporre una vita che valga la pena di essere vissuta; tuttavia la condivisione fallita
di sogni, di viaggi a Venezia, di una nuova storia d'‘amore, accompagna le due persone
sconfitte a un “leggero” congedo dai problemi, che merita il titolo dell'opera e della
vicenda intera.

Classe 3* C SU, I.S.1.S. Licei G. A. Pujati - Sacile
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PER UNA BIOGRAFIA DELLA FAME

Attaccati ad un chiodo

Lo spettacolo “Per una biografia della fame” consiste in un monologo di 50 minuti circa
composto e recitato dall'attrice Annagaia Marchioro.

L'idea & nata nell'agosto 2015 ed e stata realizzata con la compagnia “Le Brugole”,
composta da due attrici e due autrici.

Sitratta di un‘opera biografica in cui la protagonista racconta I'infanzia e I'adolescenza
attraverso i particolari aspetti del cibo e della fame: mastica e ingoia grassi e zuccheri
per colmare il vuoto improvvisamente creatosi in lei, corrispondente forse anche ad una
mancanza d'affetto, natain seguito alla morte della nonna. Inoltre non riceve le adeguate
attenzioni da parte della madre, la quale critica il suo aspetto fisico. E cosi decide di
rinunciare al cibo, nonostante esso sia la sua unica fonte di gioia, per riacquistare una
buona immagine di se stessa e per essere accettata dagli altri. Comincia a colmare il
vuoto lasciato dal cibo con le parole, iniziando a dedicarsi alla scrittura, che la salvera da
se stessa. Anche attraverso le immagini, disegni realizzati da Anna Resmini e proiettati
sullo sfondo della scena, vengono rappresentati gli aspetti di un problema cosi grave
come il disturbo alimentare dell’anoressia/bulimia.

E stata un’esperienza e una lezione di vita che ci ha fatto aprire gli occhi e riflettere sia
sulle cause che sulle conseguenze di un cosi importante disagio.

Il finale dello spettacolo ha trasmesso la speranza di andare avanti a qualunque costo,
la motivazione a svolgere al meglio la propria vita, a raggiungere i propri obbiettivi
nonostante le difficolta.

Il messaggio finale dell'opera € che anche se ci si sente deboli, come “attaccati a un
chiodo”, I'importante & rimanere Ii, rimanere attaccati alla vita perché & un dono troppo
bello che non si pud sprecare.

Giulia Pagnossin, Kadire Ferati, Nicla Paleczny, Lissette Aquino Morel, Razvan Varga,
Jasmine Carrara
Classe 3* ATT, I.S.I.S. F. Flora - Pordenone

Fame di vita

I121 gennaio abbiamo assistito allo spettacolo “Per una biografia della fame” di Annagaia
Marchioro, ispirato dal romanzo di Amelie Nothomb. Si & presentato come un monologo,
in cui la protagonista e affetta da un grave disturbo alimentare.

Lo spettacolo inizia in un modo insolito: l'attrice, salita sul palco, comincia la sua
interpretazione mangiando, senza che le luci si spengano.

Poi si passa alla rappresentazione della storia vissuta dalla protagonista... I'infanzia
della ragazza & narrata come il periodo in cui & sostenuta solo dall'immagine della sua
cara nonna, l'unica che le permetteva di mangiare cid che in casa le era vietato da sua
madre. Alla morte della nonna, la protagonista attraversa un periodo buio, nel quale
si rende conto delle forme non definite del suo corpo e non trova piu nessun rifugio nel
cibo, ma anzi inizia ad odiarlo perché diventa ben presto motivo di critiche continue
da parte delle persone e soprattutto di sua madre. Dopo alcuni mesi, I'adolescente ¢
riuscita a fare a meno del cibo e il suo corpo inizia ad avere dei forti mutamenti, fino a
pesare solo 32 chili. Grazie alla scoperta della passione per I'arte riesce ad accettarsi,
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anche se inizialmente con difficoltd. Annagaia Marchioro é riuscita perfettamente a far
capire lo stato d‘animo della ragazza, riuscendo ad affrontare il problema con un filo di
ironia. La scenografia & stata animata da disegni multimediali, realizzati al momento
da Anna Resmini tramite il computer, con la musica che accompagnava ogni sceng,
da quella allegra a quella piu cupa. Durante lo spettacolo le nostre opinioni sono state
contrastanti e solo dopo l'incontro con I'autrice-attrice abbiamo capito realmente cosa
volesse trasmetterci: aveva fame, non solo di cibo, ma di vita, di amore.

Erika Scialpi, Grazia Pugliese, Miguel Graniero, Laura Moruzzi, Giada Papa
Classe 3* ATT, I.S.1.S. F. Flora - Pordenone

Uno spettacolo drammatico ed ironico

“Per una biografia della fame” & I'opera prodotta dalla compagnia “Le Brugole”, ispirata
all'omonimo libro di Amélie Nothomb, una nota scrittrice belga che ha vissuto tutta la
sua infanzia itinerando, al seguito del padre ambasciatore, in molti Paesi e conoscendo
diversi tipi di fame, del corpo e dello spirito. Annagaia Marchioro, autrice ed attrice
dello spettacolo, ha iniziato a recitare quando le luci erano ancora accese, mangiando.
L'impressione che, probabilmente, hanno avuto quasi tutti i presenti & stata che non
fosse ancora iniziato lo spettacolo. Poi, all'incontro con l'attrice, ci € stato spiegato che
lei non voleva che si avvertisse una separazione netta tra realta e finzione. E salita sul
palco nel ruolo di se stessa. All'etd di tre-quattro anni, la protagonista prova una fame
tipica dei bambini: la fame di dolci. Dopo aver assaggiato il primo ovetto di cioccolato,
la bambina passa il tempo a cercare dolci per tutta la casa ma difficilmente i trova
perché sua madre, ossessionata dai limiti sul cibo, glieli vieta. La bambina si rifugia
spesso da sua nonna, una veneta sopravvissuta a guerre e catastrofi, che ha sempre
qualche consiglio e qualche dolcetto per sua nipote. Successivamente la bambina
conosce l'alcol, che le d& un piacere pure maggiore di quello dato dallo zucchero. Se
mangiare i dolci equivaleva “mangiare Dio”, bere I'alcol significava “essere Dio”. Questo
paragone permette di comprendere come il testo originale sia stato rivisitato e adattato
dalla Marchioro: Amélie aveva infatti chiesto alla sua governante giapponese Nishio-
san, cui si ispira il personaggio della nonna, di spiegarle la religione shintoista ed ella
aveva risposto: “ll principio & questo: tutto cio che é bello é Dio”. Piu la bambina cresce,
pil matura ed ha la sensazione di aver gid provato tutte le esperienze e le emozioni
del percorso umano, che non le sono piaciute. Il suo corpo si sviluppa e lei lo rifiuta,
sprofonda nella stanchezza, si chiude in se stessa e beve. Ad un certo punto prende la
decisione di sconfiggere la fame e, dopo mesi di agonie, ci riesce. Cosi come non prova
piu desiderio per il cibo, non lo prova piu per I'amore. A15 anni e mezzo succede qualcosa
di strano, il suo corpo vuole sopravvivere e smette di obbedire alla testa, prediligendo
la vita. In conclusione la ragazza, ormai adulta, capisce che bisogna trovare il modo di
gestire tale problema nel corso della vita. L'attrice ha interpretato benissimo questo
ruolo inserendo parti autobiografiche, Badeguando il discorso alla realtd nostra, piu
vicina e attuale, facendo riflettere sulla gravita dell'anoressia, rendendo accessibile a
noi giovani la comprensione di questo fenomeno cosi diffuso. Consigliamo la visione di
questo spettacolo perché & anche molto divertente ed emozionante.

lvana Zoe Zampoli, Emanuela Antonia Manea, Adelina Varga, Riccardo Muzzin
Classe 3* ATT, I.S.I.S. F. Flora - Pordenone
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La fame rende liberi

Giovedi 21 Gennaio 2016 ci siamo recati al Teatro Verdi di Pordenone per assistere allo
spettacolo teatrale “Per una biografia della fame”. Lo spettacolo trattava della storia
di una ragazza che all’etd di cinque anni comincia ad avere disturbi alimentari legati
anche ad un difficile rapporto con la mamma.

Diventa obesa e poi anoressica. La morte della nonna, a cui lei era molto legata, la
porta a riflettere sulla sua condizione e sul vero valore della vita grazie ad una frase che
la nonna ripeteva sempre anche nelle situazioni piu disperate. Lo spettacolo teatrale ci
ha coinvolto parecchio, sia dal punto di vista emotivo che dal punto di vista psicologico.
Ci ha fatto riflettere perché trattava un argomento attuale soprattutto per noi
adolescenti e la nostra maniera di reagire davanti ai problemi personali.

Infatti spesso noi evitiamo di parlare delle nostre difficoltd con qualcuno che possa
aiutarci e tendiamo piuttosto ad isolarci facendoci del male, scivolando ad esempio,
nell'‘anoressia, come la protagonista dello spettacolo. Consigliamo questo spettacolo
teatrale ai ragazzi adolescenti, ma anche alle persone adulte.

Tormmaso Del Piero e Mara Leandri
Classe 22 CSS, I.S.1.S. F. Flora - Pordenone

La faim est vie

Lo spettacolo “Per una biografia della fame” non € una comune storia riguardante una
ragazza ed il suo difficile rapporto con il cibo, € molto di piu, € la storia del tormentato
percorso della protagonista che, attraverso le dure sconfitte e i dolori che accompagnano
la sua infanzia e adolescenza, giunge all‘accettazione di sé e all'amore per la vita.

Uno spettacolo per parlare in modo delicato e non eccessivo di una problematica molto
attuale e della sua possibile risoluzione.

E dedicato a tutte quelle donne che non si sentono amate e che non credono in se stesse.

Simranjit Kaur, Roberta Papa, Anna Mutuale, Chaimae Ouatiq, Bajwa Satvir Kaur,
Yasmine Dene
Classe 2* CSS, I.S.1.S. F. Flora - Pordenone

Fame di amore, fame di vita

"“Per una biografia della fame” & un viaggio nel delirio psicosomatico della protagonista,
non sufficientemente fiduciosa in se stessa, che crede di trovare una soluzione attraverso
il controllo eccessivo nei confronti del cibo.

Lo spettacolo va inteso come un'esortazione a non essere mai sazi di vita, a non adeguarsi
ad una realtd convenzionale e monotona e a ricercare, attraverso l'avventura e le forti
emozioni che da esse scaturiscono, I'amore per la vita stessa.

Mehmeti Zulma
Classe 2" CSS, I.S.1.S. F. Flora - Pordenone
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Fame di amore

Il giorno giovedi 21 gennaio, abbiamo assistito al Teatro Verdi di Pordenone allo spettacolo
“Per una biografia della fame”, tratto dall'lomonimo romanzo di Amélie Nothomb. I
tema dello spettacolo era la fame, intesa non solo come fame di cibo, ma in senso piu
ampio come fame di ossessioni, di amore da dare e da ricevere.

Questa ricerca di riempire il vuoto interiore non significa altro che essere capaci di
accettare se stessi per quello che si € e per come si é. La protagonista dello spettacolo
ha rivisitato cio che scriveva l'autrice francese adattando la trama del romanzo alla sua
esperienza di vita. E stato uno spettacolo ricco di significato per noi ragazze e per alcuni
aspetti ci siamo riconosciute nella parte della protagonista.

Questo della ricerca della propria identitd € un tema molto importante, I'autrice ha
saputo esprimere al meglio cid che accade alla maggior parte degli adolescenti senza
provare alcuna vergogna nel raccontare le proprie esperienze, cosa che invece ¢ difficile
se non impossibile per alcuni. Questo spettacolo pud insegnare molto a chi si sente
solo e a chi si sente in bisogno d'aiuto, perché l'autrice ha saputo trasmettere la forza
e la tenacia con la quale pur fra tante incertezze ha affrontato tutte le difficolta che le
si sono presentate, dimostrando che si possono superare e raggiungere cosi cio che ci
dona felicita e ci rende in grado di rispettare noi stessi, e di conseguenza le persone che
ci circondano.

Giulia Michielin e Elisabetta Miorini
Classe 52 B SS, I.S.I.S. F. Flora - Pordenone

La fame di vivere

La fame & universale, € storia, & vita. Sulla fame sono nate intere generazioni e civilta,
con la fame convivono miliardi di persone. Dunque possiamo dire che la fame riguarda
tutto, ogni rapporto umano si basa sulla fame, una fame che 'autrice non intende solo
con riguardo al cibo, ma una fame che va ben oltre al significato del sostantivo, una
fame spietata di conoscere, di leggere, di scrivere, di apprendere, una fame d’amore, di
volonta, di desiderio, di passione.

Percio, il significato che 'autrice ha voluto dare a questa parola € che affondiamo nel
cibo, ma non per vera fame, quanto per riversarvi i nostri desideri, le nostre aspettative,
le delusioni, le incomprensioni.

Lo spettacolo, dopo aver analizzato tutto cio che ci serve a riempire il vuoto che
sentiamo, ci fornisce, attraverso le parole della nonng, il senso della nostra vita, anche
quando sembra che il mondo ci cada addosso. Ecco allora la frase “appesi ad un chiodo,
ma ancora qui” per cui non importa come siamo, come ci troviamo, l'importante ¢
essere vivi ed amare cio che di piu caro ci & stato donato.

L'autrice & riuscita a dare molta enfasi ad alcuni passaggi grazie agli effetti scenici
essenziali, ma ricchi di significato, che bene hanno reso il senso di isolamento della
protagonista, ma anche alla fine la riconquista della vitalita.

Carolina Zambon
Classe 52 B SS, I.S.I.S. F. Flora - Pordenone

E se lo specchio mi mentisse?

Lo spettacolo “Per una biografia della fame” tratto dall'‘anonimo romanzo di Amélie
Nothomb,andato in scena al Teatro Verdi di Pordenone il 15 gennaio, tratta un argomento
delicato e contemporaneo: Il rapporto con il cibo tra i giovani, ma non solo.

Con la parola fame si vuole intendere anche la mancanza di affetto descritta dalla
scrittrice. La protagonista, Annachiara Marchioro, oltre a rappresentare la storia effettiva
ha aggiunto dei dettagli personali che hanno reso il tutto piu realistico,ed e riuscita ad
affrontare le problematiche inerenti al cibo anche con delle sfumature ironiche.

Sul palco l'attrice era affiancata da un’illustratrice che tramite un ipad creava le
situazioni di sfondo. La messa in scena e stata coinvolgente sopratutto perché € iniziata
sotto forma di un dialogo con il pubblico. A nostro parere é stato uno spettacolo ricco
di emozioni che ha lasciato il segno, senza ombra di dubbio andremo volentieri a vedere
altre esibizioni della protagonista.

Elena Boscariol, Giulia Venturini, Chiara Rosolen, Kristina Petushy, Asia Pongan
Classe 22 ASS, 1.S.1.S. F. Flora - Pordenone

Ingrassare in uno sguardo

Venerdi 15 gennaio abbiamo assistito allo spettacolo “Per una biografia della fame”.
Inizialmente lo spettacolo sembrava comico, perche la protagonista mentre conversava
con il pubblico mangiava e beveva e questo ci ha colpito molto perché e stato un inizio
insolito. Il tema trattato fa riferimento al senso della fame che si sviluppa assieme alla
bambina. Ma con i rimproveri da parte della madre, dell'insegnante di ballo e di tante
altre persone, le sue abitudini alimentari cambiano: aveva iniziato a mangiare sempre di
meno fino a pesare 32 chili. Tutta questa influenza negativa I'ha portata ad ammalarsi
di anoressia. L'anoressia non € solo un fatto alimentare ma anche psicologico che porta
un sacco di ragazze e ragazzi a inseguire degli stereotipi di bellezza.

Ma non solo, vedendosi sempre piu grasse queste persone tendono a fare le cose
pil bizzarre per combattere la fame, ad esempio con I'uso continuo e improprio di
medicinali e mentendo sulla quantita di cibo assunta. Anche se il soggetto continuava
a dimagrire, la paura di ingrassare aumentava, colpendo la parte emotiva, facendo
calare I'autostima. Questo fenomeno colpisce le persone emotivamente piu sensibili,
che diventano ipercritiche con se stesse. In conclusione lo spettacolo ¢ stato utile a farci
riffettere sulle problematiche si riscontrano tra adolescenti come noi.

Linda Portapane, Ketty Allegro, Giulia Giacomazzi, Valentina Malerba, Nicole Bet,
Daiana Ros, Jessica Valguarnera
Classe 22 ASS, 1.S.1.S. F. Flora - Pordenone
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La bellezza in incognito

Il giorno 15 gennaio 2016 ha avuto luogo lo spettacolo “Per una biografia della fame”
riguardante I'anoressia, un tema molto delicato soprattutto per le ragazze dell'attuale
generazione, le quali seguono un prototipo diffuso nel mondo dello spettacolo, cioé che
per essere belli bisogna essere magri. Insomma un ideale sbagliato, che puo diventare
un’‘ossessione. Secondo noi questo spettacolo e stato efficace per tutte le ragazze della
nostra eta. Annagaia Marchioro e la sua collega sono state molto brave a trattare questo
tema delicato con un approccio corretto, rendendolo comico. Il fenomeno dell'‘anoressia
€ un problema sempre piu grave che bisogna fermare assolutamente.

Le ragazze anoressiche non ascoltano nessuno e perseverano nel sostenere che la
bellezza e essere magri. Questa malattia psichica, che dipende dalla loro volontd, é
la conseguenza di alcuni fattori come ad esempio il fatto di non essere accettati, la
mancanza di affetto, di comprensione e di aiuto. A volte non c¢’é una vera soluzione per
la convinzione che le ragazze anoressiche hanno: cioe che sia vera solo la loro teoria.
Questo spettacolo & stato molto utile perché ci ha chiarito le idee riguardo il concetto
della fame.

Doriana Troka, Michela Pette, Ambra Petrolo, Hannah Adjar, Hanna Agyey
Classe 22 ASS, I.S.1.S. F. Flora - Pordenone

Una fame che muta nel tempo

“Per una biografia della fame”: uno spettacolo meraviglioso, un‘ora da vivere appieno
assieme ai propri cari, istruttivo e divertente. Esibizione fantastica da parte dell‘attrice
che da sola ha saputo realizzare uno spettacolo coinvolgente, perfettamente contornato
da un bellissimo gioco di luci, suoni e immagini.

La storia di una donna, fin da piccola desiderosa di cibo, affamata, felice e spensierata,
ma ossessionata da una “fame” che muta nel tempo, si trasforma e poi si arresta
nel momento piu prezioso e fondamentale della sua vita: I'adolescenza; tutto cio la
porterd sulla strada dell'anoressia, causata dal desiderio sfrenato di trovare qualcuno
che la ami, arrivando a un punto in cui crederd di morire, pur avendo soltanto sedici
anni. Fortunatamente si accorge che sta sbagliando e per rimediare inizia a mangiare
piano piano e lentamente le ritorna 'appetito, le ritorna la voglia di vivere. Molti i temi
affrontati nello spettacolo, come I'educazione, I'amore, la capacitd di autocontrollo e
I'anoressia, nucleo principale di tutta la storia, patologia che si diffonde sempre piu
nella societd odierna, soprattutto fra le ragazzine, desiderose di apparire agli occhi della
gente magre e belle, non accorgendosi di rovinare il proprio corpo e il proprio equilibrio
psicologico, minandone lo sviluppo armonico.

Per concludere, il copione da solista ha esaltato le grandi doti di recitazione dell'attrice
che ha saputo affascinare ed entusiasmare tutti gli spettatori.

Gabriel Gobbo
Classe 2* C, Liceo Scientifico M. Grigoletti - Pordenone

Un appetito sconfinato

Per una biografia della fame e uno spettacoloispirato ad un romanzo di Amélie Nothomb.
E una storia scritta e interpretata dall‘attrice Annagaia Marchioro, che si appropria del
sarcasmo e dell’ironia propri del romanzo, per ricreare una storia tutta “Made in Italy”.
(...) E uno spettacolo magnifico che ci racconta della sua ossessione per il cibo, della sua
passione sfrenata per i dolci e della fissazione per gli alcolici.(...)

(...) Lo spettacolo si basa su un intreccio di storie d‘amore, di zucchero, di cioccolata e
biscotti. Un appetito sconfinato insomma, i vuoti “del cuore” della ragazza, che solo il
cibo riesce a colmare. Ad arricchire la recitazione ¢'€ anche Anna Resmini che, con l'aiuto
di un portatile e di un videoproiettore, animera alcuni momenti della storia cercando di
trasformare in disegni gli stati d'animo e i sentimenti che man mano I'attrice ci racconta.
Una storia come ce ne sono molte (si potrebbe credere) perché riguarda una malattia
attualmente molto diffusa: I'anoressia, che ha colpito la nostra attrice all’etd di quindici
anni, ma & proprio grazie al suo impegno che riusciamo in parte a comprenderne la
gravita e lo sforzo compiuto nell‘accettazione graduale di se stessa e dei propri limiti.
Questo & uno spettacolo decisamente coinvolgente, che fara pensare molto le persone
che non sono sicure di sé, che non si vedono particolarmente belle e che non si sentono
apprezzate dagli altri.

Non é soltanto una storia di cibo e di vuoti da riempire, ma ¢ la storia dell'amore piu
difficile da conquistare: cioe volersi bene, imparando ad accettarsi e comunicare agli
altri i propri disagi.

Piero Battistel
Classe 2" C, Liceo Scientifico M. Grigoletti - Pordenone

Una fame insaziabile

Lo spettacolo “Per una biografia della fame”, visto il 15 gennaio 2016 al Teatro Verdi
di Pordenone, ci fa rivivere l'infanzia e I'adolescenza dell'attrice Annagaia Marchioro, il
cui filo conduttore e la fame. L'attrice racconta la sua autobiografia in modo ironico e
caustico, una vita intensa, piena di “vuoti” e sofferenze. Ci parla di una bambina che ha
molta fame.

Una bambina che diventa adolescente e non smette di avere molta fame. Una donna
che quando ha fame, decide di smettere di mangiare.

La fame ovviamente non é solo di cibo ma di amore, divita, di relazioni, di apprezzamento.
Questa donna adora in particolare due cose: zucchero e alcool. A cinque anni incomincia
a bere, a tredici vede il suo corpo trasformarsi e, non riconoscendosi piu, decide di non
mangiare (lasciando che sia '‘anoressia a divorarla).

“Per una biografia della fame” non € solo una storia di cibo, di vuoti da trasformare in
pieni: e la storia dell'amore piu difficile da provare, quello che ognuno deve a se stesso.
Uno spettacolo per parlare di una malattia attuale. Per raccontare una guarigione.
Dedicato a tutte quelle donne che non credono di bastarsi abbastanza per essere felici.
Uno spettacolo adatto a tutti quegli uomini che vogliono capire qualcosa delle donne che
hanno accanto. E uno spettacolo che attraverso il sorriso dell'attrice fa capire che la sua
& una “fame” di vita e di esperienze positive.

Opocu Tracy Amanfo
Classe 2" C, Liceo Scientifico M. Grigoletti - Pordenone
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Abbiate cura di voi

Mangiando: cosi si apre lo spettacolo cui abbiamo partecipato il giorno 21 gennaio, presso
il Teatro comunale Giuseppe Verdi di Pordenone. Abbiamo avuto il piacere di assistere alla
rappresentazione teatrale della compagnia “Le Brugole,” ispirata al romanzo di Amélie
Nothomb “Per una biografia della fame”. Lo spettacolo inizia con il racconto da parte
dell'attrice di un’infanzia spensierata, all'insegna di zucchero e alcol. La protagonista vive
questi meravigliosi anni con il ricordo dei pomeriggi passati a casa della nonna, a cercare
resti di barrette di cioccolato insieme alla sorella, superbamente “perfetta”.

La vita che prima sembrava scorrere tranquillamente si trasforma in un ciclone di
sofferenze: la protagonista cresce, cambia, si renderd cosi conto di non piacersi, di non
bastarsi, e arriverd a farsi una promessa, quella di non mangiare pil. Le scenografie sono
create durante tutto il monologo da Anna Resmini, tramite la tecnica del live-dripping.
L'immagine si accorda con la parola riproducendo il binomio dell’apparire e dell’essere,
della forma e della sostanza. Anche le canzoni e i suoni portano a enfatizzare le scene
piu indicative, ed & proprio attraverso il linguaggio musicale che, sentendo cantare
I'attrice, ci rendiamo davvero conto di quanto siano profonde le sue emozioni e quanto
forte sia stato il suo dramma. Prima di trasformarsi in un problema fisico, I'anoressia
si manifesta come una malattia mentale. E soprattutto la mente che soffre, perché
& dominata dall'insano desiderio di apparire perfetta agli occhi degli altri, e ai propri.
Proprio questo aspetto spinge le persone, in particolare le ragazze, a essere ossessionate
da un numero su una bilancia, mai abbastanza basso. L'anoressia non & uno scherzo, la
propria salute non € uno scherzo. Il messaggio che lo spettacolo trasmette arriva dritto al
cuore: abbiate cura di voi, non buttate via la vita!

Sabrina Trevisan, Asher Xhakoni, Marco Muzzin, Christian Magri, Antonio Pio Palumbo
Classe 3" D, Liceo Artistico |.S.A. E. Galvani - Cordenons

Fame

Fame non & solo la necessita di assumere cibo dovuta a una particolare sensazione di
vuoto, ma anche un desiderio intenso, un bisogno e un‘aspirazione.

Tutto dipende dal proprio corpo, dal controllo che si riesce ad avere sulla fame stessa
e su cio che ci circonda. Lo spettacolo di Annagaia Marchioro induce a comprendere
I'importanza del rispetto verso se stessi e 'accettazione dei propri limiti.

L'illustratrice Anna Resmini anima i sentimenti e gli stati d‘animo che accompagnano la
protagonista attraverso il suo scontro con l'ancressia, con l'aiuto della tecnica live-dripping,
per la quale bastano un proiettore e un computer per creare una storia.

La rappresentazione racconta l'esperienza di una giovane che si sente Dio provando conforto
solo nell'alcol e tra le braccia della nonna che le ripeteva sempre: “Picai a un ciodo, ma qua”
trasmettendole un senso di speranza.

Quando, a tredici anni, il corpo si trasforma e si manifesta 'adolescenza, non sentendosi
apprezzata, Francesca, la protagonista, decide di ripudiare totalmente il cibo poiché si
rende conto che I'unica pietanza che la potrd salvare davvero ¢ il rispetto verso se stessa.
Attraverso i vari personaggi della vicenda, tutti interpretati dalla stessa Marchioro, si
comprende I'importanza degli ostacoli che Francesca ha dovuto superare.

L'attrice ci coinvolge nella storia facendoci vivere emozioni contrastanti tra loro e molto
indicative, anche sottolineate da improwvvisi suoni o da disegni stilizzati e monocromatici
proiettati sul fondale. Due volti femminili, quelli della Marchioro e della Resmini, ci hanno

84

fatto comprendere I'importanza della vita, della fragilita dell’essere umano e di come
rapportarsi con gli imprevisti e i pericoli per poter vivere al meglio, sentendosi amati e
accettando i propri pregi e difetti che ci rendono unici.

Andrea Campello, Matteo Celant, Vittoria Lis, Federica Presot, Riccardo Zamparo
Classe 3* D, Liceo Artistico |.S.A. E. Galvani-Cordenons

Un ovetto di cioccolata

“Per una biografia della fame” ¢ lo spettacolo teatrale dell’attrice Annagaia Marchioro
andato in scena il 21 gennaio 2016 presso il Teatro Verdi di Pordenone.

La rappresentazione propone un incipit autobiografico insolito: un ovetto di cioccolato
bianco costituisce, infatti, I'icona della felicita e dell'infanzia di Francesca, la protagonista,
e la ragione del suo rapporto d'amore/odio per il cibo. Annagaia/Francesca, sul filo di
un percorso temporale a ritroso, ricorda il passato con dolcezza, a tratti con rabbia,
come se parlasse idealmente a un‘amica fidata. La scena & condivisa con Anna Resmini,
I'illustratrice che disegna le parole. L'aspetto grafico delle scene scandisce i molteplici
stati d’‘animo di Francesca. La protagonista accentua il suo sovrappeso recitando con
voce possente, tanto che I'immagine stessa del suo corpo sembra dilatarsi.

Il passato riaffiora prepotentemente per essere rivissuto e compreso e poi dimenticato;
riaffiora in quell’'uovo di cioccolato da cui ha preso inizio la narrazione di sé; riaffiora nel
volto della madre che é come I'equitalia per cui si deve essere sempre perfetti, e riaffiora,
finalmente, nel volto della nonna, ricordata come l'unica colonna della sua esistenza.
La madre simboleggia la perfezione, il giudizio, I'imposizione, mentre la nonna identifica
la tenerezza, la forza, il sostegno, la sospensione del giudizio.

E la nonna che aiuta Francesca a superare le sue pit grandi dipendenze: cibo e alcol.
Appare evidente che esiste un'unica via per stemperare la malinconia, il dolore: 'amore
incondizionato, semplice, autentico degli affetti piu cari. Basta il ricordo dell’'uovo di
cioccolato, del tempo dei giochi con la nonna a smuovere I'amore di sé, I'amore per la
propria vita. E ancora una volta dalla saggezza dei valori del passato, qui incarnati dalla
figura della nonna, che viene la pit grande lezione d'‘amore: I'attaccamento alla vita.

Sara Bornacin, Eugenia Liut, Elia Mosconi, Lorenzo Piccinin, Maria Tomasi
Classe 3" D, Liceo Artistico |.S.A. E. Galvani - Cordenons

Nella bolla di uno spettacolo

Annagaia Marchioro ha interpretato il ruolo di una donna che ha avuto problemi
alimentari per tutta la vita, alternando periodi in cui si ingozzava per riempire un vuoto
interiore a fasi in cui non mangiava quasi nulla. E il problema non riguardava solo il cibo,
ma anche l'alcol. Cio che le ha permesso di non essere piu vittima della bulimia e stato
I'incontro con un ragazzo, che le ha reso possibile un primo, vero, cambiamento.

La storia non & molto diversa da altre, ma lo spettacolo mi ha sorpresa, in primo luogo
per la sua apparente semplicitd: oltre alla protagonista sul palco c’era solo Anna Resmini,
che, usando il live-dripping, costruiva la scenografia disegnando forme quasi infantili,
rendendo le emozioni trasmesse ancora piu forti.

L'attrice & stata fantastica: e riuscita a farci entrare e a farci vivere nel mondo della
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ragazza. Eravamo seduti e la stavamo guardando ed ascoltando, ma una parte di noi
era con lei sul palco o forse oltre: eravamo nella sua mente. Penso che sia proprio questo
cid che permette di capire quali attori sono davvero dotati di talento: sono quelli che
riescono non solo a farci piacere una storia o a coinvolgerci, ma riescono a costruire
davanti ai nostri occhi il mondo che vogliono rappresentare, e lo fanno in un modo
talmente naturale da non farcene rendere conto se non quando cala il sipario, quando il
gioco finisce e ci sentiamo buttare fuori dalla bolla in cui eravamo racchiusi.

E importantissima la riflessione a cui mi ha portato questo spettacolo. La storia della
protagonista mi e sembrata solo una tra le tante, e proprio questo mi ha sconvolto.
Ormai non siamo quasi pit sorpresi da fatti di questo tipo, ma sappiamo che le persone
che, come quella ragazza, hanno bisogno di aiuto sono molte, e forse non facciamo
abbastanza per loro.

Tamara Scussat
Classe 3* D U, Liceo Leopardi-Majorana - Pordenone

Cominciare, per la prima volta, a vivere

"“Per una biografia della fame” € un monologo teatrale ispirato all'omonimo libro di Amélie
Nothomb, rivisitato dall'attrice Annagaia Marchioro, della compagnia “Le Brugole”, e
messo in scena con la collaborazione di Anna Resmini, che si & occupata invece degli
effetti scenici, sfruttando la tecnica del live-dripping. La protagonista dell’opera & una
bambina che ha fame, fame di zucchero. Questo fa di lei una persona sbagliata, che
nella sua famiglia viene repressa e condannata. Crescendo, la piccola sviluppa quindi
un nuovo tipo di fame, la fame di affetto, di un amore incondizionato che vada oltre i
piccoli difetti, di un riconoscimento che non si basi solo sull'aspetto fisico. Grazie al tono
della voce, ai movimenti repentini e ai gesti presi dalla quotidianita l'attrice e riuscita a
rendere le vicende della bambina vicine a chiunque, suscitando nel pubblico emozioni
veramente forti. Ho trovato molto originale la tecnica del live-dripping, essa infatti dava
piU enfasi a cid che l'attrice diceva, anche se in alcune parti dello spettacolo & stata un po’
fuorviante, perché mi portava a concentrare I'attenzione non piu sui gesti e sulle parole
dell'attrice, ma su cid che veniva disegnato sullo sfondo. La visione di questo spettacolo
é stata un’esperienza di crescita che mi ha fatto riflettere su molte cose, in primis su
come sia importante conoscere se stessi e le proprie passioni, perché spesso questo
puo rappresentare la via d'uscita di fronte a problemi apparentemente insormontabili.
Anche la protagonista, infatti, € riuscita a superare il suo periodo di crisi pit profonda
grazie alla riscoperta di una sua passione, I'arte, che I'ha aiutata a ricominciare, o forse
cominciare per la prima volta, a vivere.

Francesca Chimento
Classe 4 B U, Liceo Leopardi-Majorana - Pordenone

La fame sono io

“La fame & universale, é storia, & vita.” “La fame sono io”. Scrive cosi Amélie Nothomb
all'inizio del romanzo “Per una biografia della fame” in cuiracconta della sua infanzia vista
attraverso gliocchidellafame:fame dicibo, ma anche diamore, bellezza e avventure, che
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cambia forma attraverso le diverse esperienze di vita fatte nei Paesi in cui deve trasferirsi
a causa del lavoro del padre, fino ad arrivare in luoghi dove la fame e protagonista.
“Per una biografia della fame” & ispirato a questo romanzo, letto e rivisitato dall‘attrice
che lo porta in scena, Annagaia Marchioro, e animato attraverso il live-dripping da
Anna Resmini, con la supervisione registica di Serena Sinigaglia. L'attrice apre il proprio
vissuto alle parole della Nothomb e offre alla vicenda autobiografica da lei narrata una
dimensione universale dove ogni persona puo riconoscere un frammento di sé, della
propria fame o della propria sazietd.

Lo spettacolo € un monologo il cui tema principale viene sviluppato attorno a piu scenari:
la famiglia, il lavoro, la letteratura, la forza e la liberta.

La protagonista di questa storia ama in particolare due cose: zucchero ed alcool.
Dipendenze che la portano a sentirsi Dio da bambina, fino a non sentirsi nulla e a non
riconoscersi pil nell'etd adolescenziale, tanto da convincersi di non aver piu fame: come
scrive la Nothomb “Avendo eliminato il cibo, decisi di mangiare tutte le parole”.

Uno spettacolo ironico, ma molto profondo, adatto a parlare di una malattia attuale
e delle difficolta che portano alla guarigione. Dedicato e adatto a tutte quelle persone
che non si sentono “abbastanza”, che non rispettano il proprio corpo o il proprio essere,
ma soprattutto non credono di meritare di essere felici, mentre il cui unico desiderio &
quello di essere ascoltate.

Alessia Dell’Agnese
Classe 4 B U, Liceo Leopardi-Majorana - Pordenone

Vincere una fame insaziabile

“Per una biografia della fame” ¢ il racconto biografico di una donna e il suo rapporto
con la fame, non solo di cibo, ma di amore e vita. Lo spettacolo scritto e messo in scena
dall'attrice Annagaia Marchioro con la partecipazione dell’illustratrice Anna Resmini e
dalla regista Serena Senigaglia, & ispirato all'omonimo romanzo di Amélie Nothomb.

Lo spettacolo racconta di una bambina e della sua insaziabile fame che I'ha
accompagnata per tutta la vita e che I'ha portata a disperati tentativi di colmarla:
a soli quattro anni si da all’alcolismo e in seguito a tredici smette di mangiare
definitivamente. Arendere la situazione piu difficile per la protagonista € il suo complicato
rapporto con la madre, colmo di incomprensioni e difficoltd a essere ascoltata.
L'unico luogo in cui Annagaia puod sentirsi serena e in compagnia della nonna, unica
persona nella sua vita che prova a insegnarle cosa significhi amare se stessi nonostante
i propri limiti e difetti.

Questa storia, incentrata sui disturbi alimentari e sulla difficoltd ad accettare se stessi,
permette ad ogni donna di ritrovarvi una parte di sé e di imparare che cio che conta
realmente e saper rispettare ed accettare se stessi. Nonostante la vita della protagonista
fosse segnata da numerose sofferenze, I'attrice, con un sapiente uso dell’ironia, € stata
capace di scatenare risate tra il pubblico e di rendere comica una storia per molti punti
tragica. Inoltre, ad aver reso unico questo spettacolo € stata la tecnica innovativa del
disegno animato, che ha accompagnato la protagonista con grande coordinazione e
precisione di tempi e tratti, conferendo alla narrazione uno speciale tocco in piu.

Jessica Bali
Classe 4 B U, Liceo Leopardi-Majorana - Pordenone

Per una biografia della fame
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LA LEGGENDA DEL PALLAVOLISTA VOLANTE

Intervista ad Andrea Zorzi prima dello spettacolo
“La leggenda del pallavolista volante” - Zoppola 22.01.2016

Ci presentiamo: siamo la1* D Linguistico del Liceo Le Filandiere di San Vito al Tagliamento.
Siamo ragazzi solari, positivi e allegri, ma, soprattutto, siamo sempre pronti ad accettare
con entusiasmo i nuovi progetti che i nostri professori con tanto impegno e voglia di fare
amano proporci. Ed & proprio per questo che ci troviamo qui, a scrivere della nostra
prima esperienza, come gruppo-classe, a teatro. Per il progetto Adotta uno Spettacolo,
infatti, con la nostra professoressa di lettere, siamo andati, circa un mese fa, a vedere
a Zoppola la prima de “La leggenda del pallavolista volante”, uno spettacolo teatrale
davvero particolare di cui ci siamo appassionati e che a tutti noi ha lasciato qualcosa,
sicuramente un’emozione o semplicemente un ricordo positivo per la bella esperienza che
abbiamo potuto condividere. Lo spettacolo narra, in modo anche ironico e divertente,
la vita di uno dei piu famosi pallavolisti italiani di sempre: Andrea Zorzi, detto Zorro.
Noi abbiamo anche avuto la grandissima occasione di poterlo intervistare insieme a
Beatrice Visibelli, in scena con lui, ponendo loro domande, curiositd, complimenti...
Noi: Volevamo chiederle com’era nata I'idea dello spettacolo e quali obiettivi si era
posto nei confronti del pubblico insieme agli sceneggiatori...

Zorzi: | colpevoli sono loro: Beatrice Visibelli, attrice, e Nicola Zavagli, autori del testo
e Nicola anche regista; sono marito e moglie e sono due carissimi amici con cui si va in
vacanza nello stesso posto da moltissimi anni... Tutto nasce all’Elba: parlando di una
cosa e dell'altra scopro che nel 2012 Firenze, che & la loro cittd, era cittd europea dello
sport e quindi Nicola e Beatrice avevano avuto la possibilita di provare a immaginare
qualche evento che tenesse insieme lo sport e la cultura. Nicola, quindi, mi dice: “Zorro,
ti va di fare un reading teatrale sulla generazione dei fenomeni?” lo non avevo capito
cosa voleva dire... “Una lettura teatrale...” : in pratica, dopo avermi fatto una lunga
intervista, Nicola scrisse un testo e mi accorsi che poteva essere una storia affascinante
da raccontare ad un pubblico (...)

Visibelli: In un primo momento questo testo ci ha sorpreso... Doveva essere I'evento
di chiusura di Firenze citta europea dello sport e quindi una sola rappresentazione. In
realta la grande sorpresa € stata Zorro: era veramente un possibile attore straordinario,
& dotato di un talento che probabilmente sarebbe sempre rimasto nascosto. Questo
testo dunque & diventato un vero spettacolo (...) e il viaggio € partito: sono tre anni
ormai che lo rappresentiamo e quindi € un lungo viaggio. E adesso siamo addirittura
pronti per un nuovo spettacolo che si chiama “Avventuroso viaggio a Olimpia”! (..)
Zorzi: Per quanto riguarda il pubblico io veramente non sapevo cosa aspettarmi; la
cosa che ci ha sorpreso & che a questo spettacolo vengono sportivi e vengono persone
che amano il teatro. Gli sportivi dicono “che noia a teatro”, e i secondi dicono “ma uno
sportivo a teatro... che ci fa uno sportivo a teatro?” In realtd per fortuna questo mix fa
si che alla fine gli sportivi dicono “ma vuoi vedere che a teatro c¢i si pud anche divertire?
Si ride!” £ gli amanti del teatro dicono “pero.. interessante questa storia di sport, non
sapevo un sacco di cose”. Quindi il fatto di aver trovato un elemento che potesse mettere
insieme questi due pubblici diversi, a noi ha dato grandissima soddisfazione.

Visibelli: £ da tanti anni che viaggiamo con questo spettacolo, con uno Zorro
meraviglioso attore che vedrete. Ogni volta, pero, alla fine, quando lo sento parlare mi
chiedo: “Sta parlando di pallavolo o di teatro?”. In realtd, il teatro € lo specchio della
nostra vita in cui ognuno di noi puo riflettere, pensare, immaginare, sognare, sentire se
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stesso. Il rapporto con il gioco di squadra & fondamentale: da soli in teatro non si va da
nessuna parte...(...)

Noi: C'¢ stato un incontro, un‘esperienza particolare che le ha cambiato la vita?

Zorzi: Per quanto mi riguarda & stata una frase detta da un mio professore. Mi disse:
“Tu sei alto, perché non giochi a pallavolo?” Fu questa frase a farmi incontrare questo
sport. Pero vi invito a non pensare troppo all'idea di scegliere strade giuste o strade
sbagliate, perché secondo me non esistono strade sbagliate. Credo sia corretto provare
a pensare: “Che cosa posso sapere di queste due strade? Quale scelta potrei prendere?”
Quindi provare ad immaginare cosa fare. Noi possiamo solo provare a fare del nostro
meglio nella condizione in cui siamo e a non farci soffocare dalle aspettative. Qualche
volta vorremmo un sacco di cose, che sono a volte legittime, ma questo “vorremmo”
non ci aiuta piu di tanto. A mio parere I'importante & pensare: “Che cosa posso fare
nella condizione in cui sono? Posso cambiarla? Cosa posso fare per migliorarla rispetto
alle cose che non mi piacciono?”. Poi c’e un altro punto: quando tu cerchi una cosa
disperatamente difficilmente la trovi, anzi quasi mai; appena smetti di cercarla (batte
le mani) guarda caso eccola i davanti a te. Queste cose messe insieme possono
aiutarci: ragionateci, pensate. Provate a pensare che cosa vi piace nella vita e provate a
impegnarvi per raggiungerla.

Noi: Cosa ne pensa del talento? Cosa significa per lei questa parola?

Zorzi: £ una parola, “talento”, che va usata con moltissima parsimonia (...) non me
la sento di dire che il talento sia totalmente inutile perché non & proprio cosi, il talento
conta, ma poiché non possiamo fare nulla sul talento, essendo qualcosa che ci arriva in
regalo, la nostra possibilitd e lavorare al massimo.(...) C’e, inoltre, un‘altra parola che io
uso con molta parsimonia: “passione”... passione e diventato sinonimo di divertimento.
Passione, ragazzi, deriva dall'antico greco pathos che significa dolore; la passione di
Cristo non & nulla di divertente, quindi passione significa essere in grado di sacrificarsi
intensamente per provare a seguire il proprio desiderio. Talento, dunque, € una cosa su
cui ragionare anche se noi non possiamo farci nulla, possiamo solo provare a coccolarlo
e ad aiutarlo. Sono dell'idea che non é su quello che si pud contare, o meglio, non si pud
contare solo su quello.

Noi: Come si sente quando perde?

Zorzi: Ho scoperto che la sconfitta ha un sapore radicalmente diverso dalla vittoria. La
vittoria & entusiasmo, eccitazione, adrenalina, € una cosa molto bella, molto eccitante;
invece la sconfitta & pesante, & dolore, é fatica. La differenza principale, che a me
colpisce molto, & che la vittoria dura poco, dopo un po’ prende e se ne va, la sconfitta
invece e una specie di sasso pesante che non vuole andarsene, e alla sera non ti lascia
dormire. Dopo un po’, perd, ho capito che solo nelle sconfitte puoi imparare qualcosa.
(...) Anche la paura € inutile, o addirittura puo farci sbagliare..(...)

Noi: Sappiamo chi vi ha allenato, I'argentino Julio Velasco. In quale modo egli rinnovo la
squadra e quali concetti porto con il suo arrivo?

Zorzi: Inizialmente misentodidirvi che secondo me un allenatore da solo pud far diventare
vincente una squadra di giocatori fortissimi, i giocatori da soli non ce la possono fare e
quindi I'idea di sentirsi sulla stessa barca e la chiave piu importante. C'¢ un‘altra cosa,
fondamentale, di cui ci parlava sempre Velasco durante le sue lezioni e che viene fuori
dallo spettacolo. E un pensiero che a noi piace moltissimo: il concetto della sfida agli
alibi che ci costruiamo, chiedendo a noi, squadra, di non cedere assolutamente. Velasco,
infatti, ci diceva: “Voi italiani sempre inventate scuse, giustificazioni. Basta scuse, basta
giustificazioni, perché abbiamo sempre una buona scusa nella vita, no? C’¢? £ fatto? No,
non é fatto. Lo fai o non lo fai. Non I'ho fatto, me ne assumo la responsabilita”. Credo che
questa sia una lezione proveniente dallo sport ma che e applicabile a tutti i settori della
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vita, come ho cercato di fare anche durante quest’esperienza a teatro. (...) Ragazzi,
dovete imparare ad avere buone abitudini: non giustificatevi, non trovate i cosiddetti
“alibi”. E questa e un po’ la chiave in qualunque ambito: la cosiddetta “guerra agli alibi”.
Noi: Secondo lei & giusto attribuire alla sua generazione il successo della pallavolo in
ltalia?

Zorzi: Sarebbe giusto dire che la mia generazione ha tutto il merito del successo della
pallavolo, c’erano veramente giocatori forti, bravi, motivati e disciplinati.(...)

Noi: Abbiamo letto in alcuni articoli della sua grande, sentita sconfitta alle Olimpiadi
del '96. £ stato questo il motivo per cui ha lasciato la pallavolo o & solo un‘esagerazione
giornalistica?

Zorzi: Non me la sento di dire che ho smesso perché abbiamo perso alle Olimpiadi del
'96, ma certamente & stato uno degli elementi che mi ha portato a lasciare la pallavolo.
In base alla mia etd, la mia carriera si stava concludendo, dovevo scegliere se continuare
fino ai quarant’anni o smettere di giocare prima. Quella sconfitta, insieme ad altri fattori
personali e ad altre domande che mi ponevo su me stesso e sulla mia carriera in quel
periodo, mi hanno portato a chiudere con lo sport.

Noiragazzi della1* D, dopo questo interessante scambio con “Zorro” e dopo aver assistito
alla performance teatrale, ci sentiamo sicuramente piu ricchi, consapevoli che si pud
apprendere qualcosa in ogni istante, in ogni momento della vita, da piccole e grandi
esperienze. Crediamo che da questa intervista e da questo spettacolo abbiamo potuto
imparare a capire quanto facciano la differenza le buone abitudini e il significato della
parola “sconfitta”; abbiamo potuto imparare che a volte la paura ci pud giocare brutti
scherzi. Crediamo di sicuro che da questa serata e da questo incontro con il grande
campione Andrea Zorzi abbiamo appreso molto e che il ricordo di ogni singolo momento
passato assieme a lui e dentro quel teatro abbia cambiato qualcosa dentro di noi!

Classe 1" D, I.S.1.S. Liceo Le Filandiere - San Vito al Tagliamento
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BARBECUE

A teatro insieme: come divertirsi e riflettere

Assistere ad uno spettacolo teatrale € davvero qualcosa di speciale, di unico ed irripetibile
anche se poco amato dai giovani. Noi, pero, abbiamo vissuto questa esperienza.

La rappresentazione “Barbecue” vede come protagonisti tre amici che si conoscono da
quarant’anni, ma che si sono persi di vista. Si ritrovano su iniziativa di uno di loro che
“rapisce” gli altri portandoli al lago per un fine settimana di pesca, con I'idea di preparare
un barbecue con il pescato, da cui il titolo. Ognuno nel corso dello spettacolo racconta di
sé e della propria vita, mostra il suo carattere, i propri pregi e difetti. Mentre si ride e ci si
diverte, vengono proposte anche riflessioni di alto profilo, il cui livello & crescente: si inizia
a meditare sulla necessita del cellulare e della tecnologia, sulla preferenza dell'inglese
all'italiano, per arrivare alle scelte etiche e religiose.

Questa serie & chiusa, alla fine dell'opera, da quello che ¢ il messaggio che volevano
trasmettere. L'amico che ha organizzato il week-end sembra essere quello piu realizzato,
da I'impressione di essere felice e gode di una buona situazione economica. Si rivela il piu
infelice ed ammira gli altri semplicemente perché sono se stessi.

L'insegnamento &, dunque, conoscere se stessi, seguire il proprio cuore quando si devono
prendere delle decisioni importanti, fare cid che piace e non cid che conviene.
Soprattutto mai dimenticarsi dei propri amici.

Nessuno infatti ti puo capire ed aiutare come loro. E stato uno spettacolo che ho molto
apprezzato, divertente e con degli insegnamenti profondi. E stata veramente una
bella esperienza, anche perché vissuta in compagnia, proprio in sintonia con questo
messaggio.

Giacomo Colavitti
Classe 4" F, 1.S.1.S. Liceo Le Filandiere - San Vito al Tagliamento

Il vero valore dell’'amicizia

"Barbecue”, recitato dal trio Somaglino, Mezzelani e De Maglio, narra la storia di tre
amici: Quirino, impiegato comunale educato e ipocondriaco, Bruno, professionista di
grande successo e Bartolomeo, insegnante di yoga e attivista ambientalista.

Dopo tanti anni si ritrovano per un week-end di pesca nello stesso luogo dove da ragazzi
avevano condiviso le prime scoperte. Questo anomalo periodo si trasforma, tra colpi di
scena, cadute in acqua, furti di pesce e pesche miracolose, in un‘occasione preziosa di
confronto. Permettera ad ognuno di loro, pur nella diversitd, di riprendere il cammino
con rinnovato vigore dando un senso piu profondo alla parola amicizia.

Presentano caratteristiche differenti: Bruno é alllapparenza molto sicuro di sé e poco
attaccato alla famiglia; Bartolomeo e anche vegano; Quirino ¢ diligente, ma molto
ansioso. Con un linguagio semplice, lineare, diretto e di immediata comprensione, gli
attori hanno voluto puntare sui rapporti umani e soprattutto sull’amicizia.

Sostengono che nei momenti difficili o di crisi, come quella diidentitd, I'unica via d'uscita
sia questo legame, inteso come rapporto sincero, dialogo e scambio di opinioni volte
a migliorarsi ed arricchirsi. Anche la scelta del luogo € molto significativa, in quanto il
lago € un ambiente rilassante. Le considerazioni finali ci spingono ad essere cosi come
siamo senza il timore di essere giudicati, in quanto questo rapporto si deve fondare sulla
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convivenza, sul rispetto e sull’accettazione del diverso.

La commedia mi ha entusiasmato molto sia per la qualita dei contenuti e del messaggio,
sia per la recitazione. Azzeccati gli effetti speciali e le colonne sonore; sorprendente
I'espediente del barbecue come filo conduttore.

Matteo Pilutti
Classe 4" F, 1.S.1.S. Liceo Le Filandiere - San Vito al Tagliamento

Amici per la pesca

Attuale, profondo e scherzoso sono alcuni degli aggettivi che possono essere attribuiti a
“Barbecue”. Gli attori hanno proposto uno spettacolo che analizza da un punto di vista
curioso i rapporti umani ed in particolare 'amicizia. Tre amici, persisi di vista, si ritrovano
grazie all'idea bizzarra di trascorrere un week-end “peschereccio”. Hanno caratteri
molto diversi: Quirino e educato, ipocondriaco e un po’ pessimista, Bartolomeo ¢ legato
ai suoi principi filosofici e amante della natura, Bruno & uno “tutto di un pezzo”, ma e
consapevole di offrire di sé un'immagine alterata. Intendono utilizzare questa occasione
per ricordare i tempi passati, ma ne traggono vantaggi reciproci inaspettati.

Lo spettacolo in generale é stato vivace, ricco di significato e a cid hanno contribuito
diversi elementi efficaci: la scenografia semplice, ma funzionale; un geniale palco mobile
agevole e utile per una visione quasi verticale; un unico atto intervallato da alcuni
intermezzi musicali; una narrazione basata essenzialmente sui dialoghi, un susseguirsi
di colpi di scena. Che senso ha l'amicizia? Perché ritrovarsi dopo tanto tempo?

La consideriamo un sentimento che lega le persone per i piu disparati motivi, ma non
é solo questo. E la somma di eventi piccoli ma importanti, I'aiuto reciproco, le idee
contrastanti ma complementari, i ricordi condivisi, un arricchimento, un miglioramento
dell'umore, un sostegno e molto altro. Tutto questo concorre a creare un grande
legame duraturo. La rappresentazione mette sotto una lente di ingrandimento proprio
i ricordi e le avventure condivise diventate pretesti e occasioni di rinascita personale.
Un messaggio chiaro per chi pensa di poter vivere senza condividere sinceramente con
qualcuno il proprio cammino.

Serena Sgualdino
Classe 4" F, 1.S.1.S. Liceo Le Filandiere - San Vito al Tagliamento

Un aiuto dal cuore

“"Barbecue” presentava una scenografia semplice ed essenziale, composta da un
grande pannello che, illuminato, richiamava i vari momenti della giornata, ad esempio
il tramonto, e da un piccolo palcoscenico rialzato. Anche gli effetti scenici e le luci erano
misurati; le musiche in linea con la scena e appropriate al sentimento che volevano
farci percepire. Il linguaggio era colloquiale per evidenziare I'amicizia tra i protagonisti e
presentava espressioni volgari che, a volte, erano eccessive e ripetitive.

Gli attori sono riusciti ad intrattenere, con battute, scherzi e colpi di scena, tutto il
pubblico, che ricambiava con fragorosi applausi e risate. La commedia era rappresentata,
forse anche per sdrammatizzare, in chiave ironica. | protagonisti si ritrovano, dopo tanti
anni in cui si erano persi di vista, a trascorrere un week-end per una battuta di pesca
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che aveva come obiettivo un succulento barbecue. Questo spettacolo, che inizialmente
puo far credere di avere come fine il divertimento, si rivela invece una commedia con un
messaggio profondo. Il tema principale & indubbiamente quello dell'amicizia.

Hanno, infatti, personalita, vite e abitudini tutte diverse tra loro e ognuno ha cercato
di coltivarle come meglio credeva. Tuttavia Bruno si rende conto di non aver costruito
niente di solido e concreto. Per questo ha voluto riunirsi con i suoi compagni d'infanzia
sperando che potessero con la loro amicizia regalargli qualcosa per riuscire a cambiare.
Il messaggio € parso molto chiaro alla fine quando Bruno, una volta pescato il pesce
tanto desiderato, lo rigetta in acqua. Questo significava che a lui non interessava niente
del barbecue, ma voleva solo creare una situazione in cui riuscire ad ammettere che
aveva bisogno di aiuto.

Francesco Innocente
Classe 4" F, 1.5.1.S. Liceo Le Filandiere - San Vito al Tagliamento

Pesca di amicizie

"Barbecue” & una commedia di Massimo Somaglino, Claudio Mezzelani e Claudio
De Maglio. La storia si apre con il “rapimento” di uno dei protagonisti da parte degli altri
due. Il rapito, Quirino, quando scopre che i suoi due sequestratori sono Bartolomeo e
Bruno, due suoi amici di vecchia data, vuole ritornare a casa.

Bruno pero insiste nel voler passare un week-end al lago tra amici, pesca e barbecue, cosi
getta tutti i telefoni nel lago in modo che nessuno possa chiamare aiuto.(...) Durante la
convivenza forzata i loro stili di vita vengono messi a confronto, i loro pregiudizi cadono
e tra pesche miracolose, cadute in acqua ed esche che scompaiono, poco a poco i
rapporti vengono riallacciati e i tre iniziano a parlare delle loro situazioni familiari e
lavorative, dituttii cambiamenti che hanno affrontato nel periodo di tempo in cui non si
sono frequentati. Passati i due giorni, i tre amici si preparano per lasciare il lago e tornare
alle rispettive vite, quando un pesce abbocca all’'ultima canna da pesca rimasta.

E il pesce che Bruno in quei giorni ha cercato di catturare senza successo, ma ora che
finalmente I'ha preso lo lascia andare.

Questo gesto & simbolo della separazione imminente e solo ora Bruno confessa a
Bartolomeo e Quirino i motivi di questo rapimento: la pesca era solo un pretesto per farli
riunire, infatti lui ritiene le vite dei due amici complete e coerenti con il loro essere. Bruno
invece, nonostante all‘apparenza sembri avere tutto, non si sente realizzato.
Nell'ultima scena, con un finale a sorpresa, si scopre che i tre insieme hanno provato a
rubare il quadro “La ragazza con l'orecchino di perla”.

Personalmente questo spettacolo mi & piaciuto molto sia nella parte scenografica, che
in quella del significato. Questa vicenda mostra quanto i pregiudizi siano rilevanti nella
vita quotidiana e anche quanto possano risultare sbagliati. E impossibile non avere
pregiudizi, tutti li abbiamo anche senza volerlo. Inoltre mostra come, diventando adulti,
le amicizie finiscono e nel ritrovarsi non si & piu come prima.

Chiara Comisso
Classe 2% H, 1.5.1.S. Liceo Le Filandiere - San Vito al Tagliamento
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“Barbecue”: trovare sé stessi attraverso gli altri

“"Barbecue” e uno spettacolo di Massimo Somaglino, Claudio Mezzelani e Claudio De
Maglio, interpretato dagli stessi autori. Racconta le avventure di tre amici d’infanzia
(Bruno, Bartolomeo e Quirino) in un ritrovo al lago dove erano soliti andare da giovani.
Giuntiallago, Tato e Quirino non capiscono bene cio che sta succedendo, ma assecondano
i piani di Bruno, cercando di scoprire il motivo di questo incontro, che Bruno non svelerd
fino alla fine. Durante questo campeggio, grazie anche ai frequenti scontri, con tanto
di insulti, ma soprattutto alla convivenza forzata, i tre comprenderanno qualcosa in
pil su loro stessi e sugli altri, lasciandosi alle spalle i pregiudizi iniziali. Lo spettacolo
termina con il video di un telegiornale che annuncia la scomparsa del celebre quadro
“La ragazza con l'orecchino di perla”. Lo spettatore capisce che il furto € opera dei tre
poiché durante la rappresentazione viene detto che quel quadro aveva particolarmente
colpito Bruno nella gita scolastica ad Amsterdam. Alla luce di questo finale a sorpresa
é facile interpretare la vicenda: Bruno invidia infatti i suoi amici per essere diventati cid
che desideravano, senza farsi ostacolare o condizionare.

Nulla nella realizzazione dello spettacolo € lasciato al caso, neanche il titolo, “Barbecue”,
che riprende le iniziali dei nomi dei tre amici. Anche la scenografia ha un significato da
cogliere: la rampa obliqua su cui si svolgono tutte le scene rappresenta la vita come
una scalata, con tutte le sue difficolta. Le musiche sono dei tempi in cui i tre andavano
a scuola insieme ed erano amici. Questo li accomuna e li avvicing, soprattutto quando
cantano insieme un brano di Cat Stevens, “Father and Son”,

Personalmente trovo che lo spettacolo sia stato ben scritto e ben interpretato. Attraverso
la commedia, gli attori sono riusciti a toccare tematiche fondamentali quali I'amicizia,
il diventare adulti, il rapporto con la religione e la ricerca del senso della vita. Un’opera
seria, ma che non rischia di diventare noiosa o monotona.

Martina Bianchini
Classe 2" H, I.S.1.S. Liceo Le Filandiere - San Vito al Tagliamento

Il senso della vita? No grazie, preferisco un barbecue

“"Barbecue” e uno spettacolo insolito, pieno di colpi di scena che tengono lo spettatore
con gli occhi puntati sul palco dall'inizio alla fine. | protagonisti di questa vicenda sono
tre vecchi amici d'infanzia, Bruno (Massimo Somaglino), Bartolomeo (Claudio De
Maglio) e Quirino (Claudio Mezzelani). Dopo essersi persi di vista per molto tempo,
Bruno, in un giorno come tutti gli altri, all'improvviso rapisce i due e li porta in luogo
incontaminato, dove ancora la natura regna padrona, in riva ad un lago. Perché Bruno
ha deciso di realizzare un incontro dopo tutto questo tempo? Cosa lo ha spinto? Per
saperlo dobbiamo analizzare un personaggio alla volta, partendo da Quirino. Quirino ¢
il tipico impiegato di banca, con i capelli impomatati, vestito di tutto punto, con mille
fobie e preoccupazioni, con una famiglia stabile e dei figli amorevoli. Bartolomeo, invece,
€ uno spirito libero, un hippie dai capelli lunghi, insomma, un uomo che ha sempre
inseguito i propri sogni ed e diventato cio che voleva diventare. (...) Bruno si sente la
persona meno realizzata dei tre. Si sente in conflitto con sé stesso, si sente inutile. Sotto
la corazza di questo week-end che sembra nato per caso, si nascondono segreti, una
richiesta di aiuto da parte di Bruno e forse, ma solo forse, da parte di tutti e tre la
voglia di ricominciare ad essere amici dopo tanto tempo. Il week-end passa in fretta tra
litigate e ricordi, come quello di Bruno che in una gita fatta assieme molti anni prima
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si era innamorato di un quadro intitolato: “La ragazza con l'orecchino di perla”. Sard
giunta l'ora di appropriarsi di quel quadro? Il finale della storia mi ha colpito, gli attori
hanno trovato un modo esilarante di far finire il tutto... un modo divertente si, ma anche
significativo. Non parlo solo del quadro rubato e del fatto che sono finiti in prigione, ma
del fatto che alla fine anche Bruno ha realizzato il suo sogno, e, cosa pit importante, i
suoi amici sono rimasti al suo fianco, fino alla fine. Se tra trent’anni non mi sentissi una
persona realizzata e sparissero i miei vecchi amici, bé, non veniteli a cercare in riva ad
un lago! Capito? Che tanto, non & colpa mial

Annarita Fabris
Classe 2% H, 1.S.1.S. Liceo Le Filandiere - San Vito al Tagliamento

L'amicizia che lega cuori e sogni

"Barbecue” ¢ la storia di tre amici che si ritrovano dopo tanto tempo.

Uno dei tre, Bruno, “obbliga” gli altri due ad andare in riva ad un lago per pescare e stare
insieme. Perd Bruno € molto irrequieto; alla fine, dopo vani tentativi da parte degli amici,
egli spiega il motivo per cui ha deciso di fare un barbecue: Bartolomeo e Quirino sono
invidiati dall‘amico perché, a differenza sua, sono riusciti a realizzare i loro sogni.

Nel finale si scopre che i tre amici hanno tentato di rubare il quadro di cui era innamorato
Bruno, ovvero “La ragazza con |'orecchino di perla”, dipinto di cui i tre hanno parlato
durante lo svolgimento della storia ma senza che se ne capisse il motivo. Il finale a
sorpresa vuole far capire agli spettatori che Bruno é riuscito a realizzare un sogno, come
i suoi amici, quindi anche se i tre vengono arrestati, c'¢ il lieto fine perché ognuno deve
realizzare i propri sogni.

Lo spettacolo mi & piaciuto perché i personaggi hanno fatto battute divertenti, sono
stati molto simpatici e hanno avuto dei comportamenti strani, buffi ed esagerati che
facevano ridere molto. Le tematiche sono state scelte con molta cura e sono state
adattate perfettamente alla rappresentazione, inoltre le canzoni erano molto belle.
Questo spettacolo mi ha fatto riflettere molto sull'importanza dell‘amicizia; spesso per
motivi di lavoro, scuola e famiglia tralasciamo le amicizie, ci allontaniamo dai nostri
amici e quando ci si rivede dopo tanto tempo non c'é pil lo stesso feeling.

In pil, questo spettacolo mi ha fatto riflettere sull'importanza dei sogni, ognuno di noi
deve avere il diritto di realizzare il proprio o i propri sogni.

Mi & piaciuto molto andare a teatro, non ci andavo da un po’ di tempo, € un‘attivita
diversa dal solito e simpatica.

Vanessa Bravo
Classe 2" H, I.S.1.S. Liceo Le Filandiere - San Vito al Tagliamento

Barbecue
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LA SCUOLA

La mia scuola é diversa

Lo spettacolo “La scuola”, di Domenico Starnone, & stato rappresentato venerdi 12
febbraio 2016 presso il Teatro Verdi di Pordenone. (...) La trama é tratta dal libro “Ex
cattedra” di Domenico Starnone e racconta dello scrutinio della classe 4* D di un
Istituto tecnico alla periferia di Roma, anno 1992. La vicenda si svolge nella palestra
scolastica, dove i professori si trovano a discutere degli infiniti problemi della scuola e si
confrontano per decidere i voti da assegnare ai singoli studenti. Il dibattito si accende e
si dilunga quando si parla di Cardini, allievo che rappresenta il classico “caso disperato”.
L'alunno possiede come unica competenza quella di essere in grado di imitare una
mosca, ma e difeso a spada tratta dal professore di lettere Cozzolino, interpretato
da un simpaticissimo Silvio Orlando. Lo spettacolo permette di immedesimarsi nei
professori e capire cido che fanno dietro le quinte delle aule dove noi studenti siamo
abituati a vederli lavorare. Si comprende I'impegno che mettono perché a scuola
vada tutto bene, anche se il tema e affrontato in modo irriverente. La scuola che
viene proposta nello spettacolo non € come tutte le altre, infatti si ha I'immagine di
una scuola “disastrata”. Penso che in pochi Istituti italiani ci siano allievi che imitano
animali durante le lezioni o insegnanti che svolgono le riunioni in palestre perché le
stanze crollano. La mia scuola, fortunatamente, e tutt’altro che questa.

Giovanni Bacchin
Classe 1" B SC, Liceo Leopardi-Majorana - Pordenone

Una scuola... ?

Venerdi 12 febbraio 2016 il Teatro Giuseppe Verdi di Pordenone ha presentato lo spettacolo
“La Scuola”, diretto da Daniele Luchetti. (...) Le scene, ambientate in un'unica scenografia
con un‘impalcatura di legno sui tre lati, raffiguravano una scuola pericolante. (...)

Gli attori hanno usato un linguaggio quotidiano, semplice e scherzoso. Le descrizioni
degli alunni si basavano su caricature ed esagerazioni, alcune volte forzate. Lo spettacolo
rievoca un pomeriggio di scrutini per la classe 4* D di un Istituto tecnico della periferia
di Roma, dove la sala insegnanti impraticabile costringe i docenti a riunirsi in palestra. In
primo piano l'allievo Cardini, capace solo di imitare una mosca e il suo ronzio. A favore
della sua promozione sono Cozzolino e Baccalauro, sempre a sostegno dei ragazzi, ma
contrari sono Mortillaro e Cirotta. Mortillaro ha smesso di credere nell'insegnamento:
beve, schiaccia sonnellini durante le lezioni e dice che “ci sono ragazzi nati per studiare e
altri per zappare, i cosiddetti «beduini»”. (...).

In veste di alunna non resterei mai in una scuola come quella rappresentata, in quanto
non imparerei niente, né delle materie né della vita. Alcuni professori sono troppo
soggettivi nella valutazione, come il professore Cozzolino, troppo buono e che crede ai
ragazzi sfaticati, non ottenendo nulla. Dopo tutto, questi professori si possono trovare in
ogni scuola d'ltalia, ma dobbiamo tener conto che, nell'opera, i pregi e i difetti sono stati
estremizzati, e lo dico da studente che si confronta ogni giorno con la vita scolastica.

Denise De Paciani
Classe 1" B SC, Liceo Leopardi-Majorana - Pordenone

La scuola



Dinamiche diverse

Venerdi 12 febbraio, al Teatro Verdi di Pordenone, ho assistito alla rappresentazione
teatrale “La scuola” tratto dal romanzo “Ex cattedra” di Domenico Starnone. Gli attori,
sul palcoscenico, hanno rappresentato le vicende di alcuni insegnanti che si scontrano
sulla realta scolastica, sulle relazioni con gli allievi e sui metodi di insegnamento.

Di tutti, la figura del professor Cozzolino, magistralmente interpretato da Silvio Orlando,
& essenziale, il piu vicino agli studenti. Egli e circondato da colleghi incapaci di dare
ascolto ai bisogni e alle necessitd degli studenti, come I'ingegnere antipatico amato
dal preside, che svolge un doppio lavoro e flirta con colleghe e alunne; l'insegnate di
religione con una morale tutt'altro che cristiana; il professore di francese, che vorrebbe
vedere i suoi studenti zappare la terra e arriva a fine anno scolastico sfinito, pregando
i colleghi di fargliene bocciare almeno uno; la professoressa di storia dell'arte anche lei
piena di sé e poco propensa a pensare al futuro dei ragazzi. L'insegnante di ragioneria,
dalla personalita nevrotica, & invece altruista e appassionata del proprio lavoro.

In questo spettacolo si rappresenta la realtd scolastica in modo leggero e divertente,
sottolineando il metodo educativo degli insegnanti, alcuni piu vicini agli studenti e
democratici, altri piu repressivi e conservatori. Questa commedia mi & piaciuta perché
mi ha fatto comprendere alcune dinamiche all'interno della scuola che non conoscevo.
Mi e rimasto solo dell'lamaro in bocca nel vedere che, purtroppo, anche a teatro, non
tutti gli insegnanti amano il loro lavoro.

Sofia Zorzetto
Classe 1" B SC, Liceo Leopardi-Majorana - Pordenone

La scuola vera

Uno spettacolo che mette in chiara luce i concetti e le tematiche riguardanti la scuola,
pil precisamente la questione degli scrutini. Lo sguardo inesperto di uno studente non
si aspetta di riscontrare alcuni atteggiamenti negli insegnanti, che vengono invece
messi in evidenza in questa piece. Essa € in grado di farci intendere le problematiche
che di anno in anno colpiscono il settore della scuola, riesce a far emergere I'umanita
presente negli insegnanti. Riusciamo cosi a comprendere gli innumerevoli aspetti, cui
ogni docente deve prestare attenzione. Questo spettacolo & pura fusione di comicita
ed istruzione, in quanto l'argomento, pur se affrontato sotto un profilo buffo, nasconde
delle grandi veritd, che ci coinvolgono in prima persona. Le diversitd comportamentali di
ciascun docente sono I'esempio calzante delle difficoltd di relazionarsi reciprocamente.
Ognuno ha le sue idee: alcuni si sentono motivati nel rispettare le norme scolastiche,
altri sentono la necessita di capire i sentimenti degli allievi. E bello per uno studente
entrare in contatto (pur se per finzione) con la quotidianita degli insegnanti.

Questa “squadra” di attori ripete lo stesso spettacolo dagli anni Novanta.

La ragione per cui non sono state fatte grosse modifiche € che nel corso del tempo
il sistema scolastico, pur essendo cambiato, manifesta gli stessi problemi di allora.
L'atteggiamento degli attori, la loro empatia nei confronti della sala, ci fa riflettere sul
fatto che essi recitano per il puro piacere di farlo e lo fanno molto bene, cosi da riuscire a
farci entrare nell’'ottica degli insegnanti, a farci immedesimare nella loro “quotidianita”.

Leonardo Biason
Classe 2 E, Liceo Artistico I.S.A. E. Galvani - Cordenons

100

Il difficile mestiere dell’insegnante

Lo spettacolo teatrale “La scuola” & stato molto apprezzato, sia dagli adulti che
dai giovani, per la capacita degli attori di trattare un argomento solitamente poco
discusso, con comicitd. La vicenda si svolge nella palestra molto malridotta di una
vecchia scuola superiore, nella quale i professori si confrontano per decidere la sorte
degli studenti che dovranno essere promossi o bocciati e si concentrano soprattutto su
un singolo studente, che ha una situazione particolarmente difficile. Tutto lo spettacolo
aiuta lo spettatore a comprendere cosa effettivamente i professori pensino degli alunni
e come cerchino sempre, o quasi sempre, di aiutarli per il loro bene. Per questo motivo
credo sia uno spettacolo consigliabile ad un pubblico di ragazzi che, guardandolo, forse
potrebbe meglio comprendere quanto sia difficile il mestiere di insegnante e come ogni
insegnante percepisca in modo differente da un altro collega le potenzialita di uno
studente. La rappresentazione di tutto questo é fatta da attori fantastici, che sanno
cosa sia il gioco di squadra e riescono a conquistare il pubblico, anche grazie al loro
caposquadra, Silvio Orlando, che i compagni di scena ringraziano per la sua passione,
che li ha invogliati a restare uniti e, dopo vent‘anni, a riproporre uno spettacolo di
SUCCESSO.

Diletta De Filippis
Classe 2 E, Liceo Artistico |.S.A. E. Galvani - Cordenons

L'oppressione della scuola

Lo spettacolo “La scuola” portato in scena vent’anni fa, viene riproposto oggi al Teatro
Verdi di Pordenone. Inscenando uno scrutinio scolastico di fine anno in un Istituto tecnico
in cui si discutera se promuovere o bocciare gli alunni di una classe alquanto disastrosa
- la tanto temuta 4 D - lo spettacolo & portato avanti da un maestro della scena, il
capocomico Silvio Orlando. La vicenda € ambientata in una palestra trasandata, con
tanto di impalcature piu volte utilizzate degli attori per marcare determinate azioni.
Lo scrutinio si terrd li, dato che la sala insegnanti & inagibile. Nello spettacolo non si
puo dire che ci sia un protagonista, dato che tutti i sette professori e il preside vengono
messi sullo stesso piano. Appena pil “importanti” sono la professoressa Baccalauro,
interpretata da Marina Massironi, gid presente in una pellicola cult come “Tre uomini e
una gamba”, e da Silvio Orlando, praticamente una delle piu rilevanti figure nel teatro e
nel cinema italiano odierno. Questi due personaggi spiccano data la loro storia segreta,
nata durante una gita a Verona. Lo spettacolo € particolarmente concentrato su un
alunno, Cardini, che non appare mai in scena. Quest’ultimo rischia la bocciatura, data
I'insufficienza in ogni materia, ma comunque viene aiutato dal suo professore di lettere
e dalla professoressa di ragioneria, perché in qualche modo sono particolarmente legati
ad esso. Vedono in lui, in ogni suo gesto sciocco o in ogni suo comportamento infantile,
un artista che cerca di emergere, di venire a galla, di uscire da un corpo umano per
potersi librare nel cielo come una “mosca”. Lo spettacolo & molto interessante, esprime
al meglio l'oppressione che crea la scuola negli studenti, costringendoli per piu ore a
stare seduti dietro i banchi.

Lorenzo Piccin
Classe 2" E, Liceo Artistico |.S.A. E. Galvani - Cordenons
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La scuola: vista come mai prima

Roma, anni ‘90. La classe 4" D di un Istituto tecnico & sotto scrutinio; questo & il punto
di partenza dello spettacolo “La scuola” di Domenico Starnone.

L'opera teatrale tratta, infatti, delle vicende di alcuni professori che, intenti a giudicare
le sorti degli alunni, fanno trasparire a pieno il proprio lato umano.

Veniamo cosi catapultati in un contesto ancora attuale, in cui gli insegnanti non sono
perfetti e rappresentati in maniera idealizzata, ma anzi, ritroviamo i nostri attori, tra cui
Silvio Orlando e Marina Massironi, ad interpretare in modo veritiero e audace cio che &,
ed e stata la scuola italiana.

Cosi facendo hanno portato sul palco, senza peli sulla lingua e con ironia e simpatia, tra
preferenze di alcuni ed atti di carita di altri, pregi e difetti dei professori, che pensano e
agiscono in maniera completamente diversa, e non sempre affine.

Ritroviamo, infatti, i professori di italiano e di ragioneria che, uniti e comprensivi, si
battono per il bene degli alunni, e in contrapposizione, i professori di francese e di storia
dell'arte che invece ripongono poca fiducia negli studenti e nelle loro capacita.

Il tutto € messo in scena da una compagnia di attori molto varia e affiatata, che crea
un clima molto piacevole con una messa in scena realistica e completa.

“La Scuola” risulta cosi uno spettacolo decisamente fuori dagli schemi: nella sua ironia,
nasconde tristi verita sulla realtd scolastica di oggi, ma, allo stesso tempo, riesce a
strapparti un sorriso e a farti passare una bella serata.

Daniela Hugi, Giulia Muzzo, Marianna Pin
Classe 3" E, Liceo Artistico |.S.A. E. Galvani - Cordenons

“La scuola”: un evento da non perdere

Pronti a tornare in aula, dopo la terza campanella: tutti zitti ed attenti all'entrata dei
professori. Un incredibile cast con stelle del teatro e del cinema, capitanate dal grande
Silvio Orlando che, con la sua compagnia, & pronto a far tornare tutti sui banchi di
scuola nella nuova edizione dell'opera teatrale “La scuola”, tratta dal romanzo “Ex
cattedra” di Domenico Starnone.

Con un’ironia travolgente, questo bizzarro corpo docente ci riporta alla realtd tragica
della scuola in decadenza: tra insegnanti doppiolavoristi, studenti lasciati a se stessi e
presidi disposti a mille favoritismi, si evidenzia la fiducia ormai persa nellistruzione.

Lo spettacolo nella sua semplicita riesce a coinvolgere gli spettatori facendoli tornare
alla loro etda scolastica, che sia passata o ancora in corso: quest'opera ¢ adatta a
qualsiasi fascia di pubblico, riesce a riunire tutti a teatro.

Sorprendente e vedere come dopo vent'anni dalla prima, la sceneggiatura sia rimasta
attuale nonostante tutti i cambiamenti che la scuola ha subito nel corso di questi anni.
E sicuramente merito dell’incredibile bravura degli attori, capaci di farti piegare in due
dalle risate e allo stesso tempo di farti riflettere sulla realtd che ci circonda.
Un‘occasione per avvicinarsi al teatro, un evento da non perdere.

Matteo Barbuscio, Luca Russo, Giulia Saccon, Diego Tedesco
Classe 3" E, Liceo Artistico, |.S.A. E. Galvani - Cordenons
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La squola

Nello spettacolo emergeva 'intento di voler trasmettere ad ogni ragazzo che la scuola
& un’opportunitd, nella quale, seppur sia andato perso il voler insegnare per amore e |l
voler imparare per conoscere, c'é€ ancora chi crede.

Non abbiamo gli strumenti necessari per provare che le nostre idee siano vere, vivendo
tale esperienza soltanto dal punto di vista degli studenti, ma lo spettacolo fa emergere
con ironia quello che la scuola negli anni ha perso.

Infatti pensiamo che l'istruzione scolastica rimanga ancora caratterizzata dall’idea che
di essa ci siamo fatti. Per i genitori e il luogo dove i propri figli creano il loro futuro:
ma qualcuno si & mai posto il problema di come questi studenti si sentano? Tra gli
insegnanti, riconosciamo diverse personalitd, ma purtroppo, sempre piu spesso, pochi
di loro le riconoscono in noi. Tendono a far emergere le eccellenze, vedendo il successo
soltanto nei voti come i nove o i dieci: per noi, la vera crescita avviene partendo da zero.
Sempre pil spesso, gliinsegnanti hanno perso I'amore per il loro mestiere, etichettandolo
un lavoro come un altro. Ma fare l'insegnante & molto di piu.

Infatti, crediamo fortemente che ascoltare i ragazzi o capire i loro problemi come le loro
difficolta non sia dimenticare il proprio ruolo, ma renderlo cosi importante da divenire
una fonte di ispirazione per ognuno di noi.

Cosa vorremmo per una giusta scuola nel futuro? Che ci possano essere insegnanti che
vogliano insegnare ed alunni che vogliano imparare.

Alessandro Abate, Elena Dal Bene, Jasmine Zamuner, Chiara Zongaro
Classe 3" E, Liceo Artistico |.S.A. E. Galvani - Cordenons

Uno spettacolo educativo

“La scuola” € uno spettacolo comico che affronta una simulazione di scrutini di fine
anno della classe 4* D. Gli insegnanti si battono per alcuni alunni, piu o meno meritevoli,
provocando scontri che faranno venire a galla questioni personali tra i professori, ma
anche problematiche scolastiche. Il regista ha cercato di presentare realmente cosa
succede nelle scuole italiane, ma sdrammatizzando il tutto; i dialoghi tra i personaggi
sono ben strutturati e comprensibili, danno molta credibilita allo spettacolo.

La scenografia & una sola, ma ben organizzata e credibile. Non ¢’e una colonna sonora
specifica, tranne quella che accompagna Cozzolino e Baccalauro quando imitano
un loro studente mentre fa la mosca. Penso che sia uno spettacolo educativo per
gli studenti, i genitori e il sistema scolastico. Mette a nudo i problemi delle strutture
scolastiche e le differenze che i professori fanno, anche se dicono sempre di essere
imparziali; perd lo fanno con comicita. Si possono ben notare le differenze tra gli
insegnanti: infatti c'e il professore che pensa che tutti meritino la promozione perché
crede che in ognuno dei propri studenti ci sia qualcosa di speciale; ce il professore che
pensa che tutti i suoi alunni siano dei “beduini” e che meritino di andare a zappare la
terra; c'e il professore con il doppio lavoro a cui “non frega niente” dei propri alunni,
eccetto il “provarci” con le alunne; c'é la professoressa tutta perfettina che non tollera
niente; il professore non molto gradevole nell'olfatto e la prof. che non sopporta i suoi
colleghi pettegoli. Insomma la situazione che si trova in qualsiasi scuola italiana.

Andrea Cantarutti
Classe 2" G, I.T.S.T. J.F. Kennedy - Pordenone
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Uno spettacolo banale

“La Scuola”, uno spettacolo teatrale di Daniele Lucchetti, uscito per la prima volta nel
1992 con il titolo “Sottobanco” racconta la storia dei professori di un Istituto tecnico di
Roma che, durante gli scrutini, si ritrovano a discutere su chi salvare e chi bocciare e, in
particolare, sulle sorti dell'allievo Cardini.

La regia non era male, ma alcuni cambi di scena erano un po’ forzati e banali. | dialoghi
erano tutto sommato credibili, ma alcuni non sarebbero mai stati possibili nella realtd;
per non parlare del fatto che alcuni professori rubino pasticcini e bevande dalla borsa di
una collega, che un preside inizi a leggere una sua poesia o che un professore si leghi a
una corda e parta in aria, volando con due anelli da ginnastica sotto le ascelle, imitando
un allievo. Il lato migliore di questo spettacolo erano gli attori, che personalmente ho
trovato molto bravi e ognuno adatto al proprio ruolo. La colonna sonora & un altro lato
negativo della rappresentazione: & partita in due occasioni, e I'ho trovata inadeguata
alle circostanze.

Lo spettacolo tutto sommato non era male, la trama era interessante, ma hanno
allungato troppo la parte iniziale, che ho trovato monotona anche sotto il punto di
vista della comicitd. Anche quest’ultima infatti era un punto dolente, con battute
scontatissime e a tratti ripetitive, che miravano sempre agli stessi bersagli: finire il
cibo della professoressa di storia dell’arte, far sembrare che tutti i prof. e il preside
prendessero in giro il prof. Cozzolino e la prof.ssa Baccalauro per la loro relazione, la
puzza di sudore del professore di religione... tutte cose che divertono, ma alla lunga
stancano.

Francesco Noacco
Classe 2* G, I.T.S.T. J.F. Kennedy - Pordenone

La scuola, dagli anni ‘90 a oggi

Spettacolo fantastico, ambientato negli anni ‘90, racconta di come spesso le condizioni
sanitarie della scuola non siano le migliori e le tecnologie non sempre a disposizione di
tutti. Scopre il celato mondo degli scrutini di fine anno, quando i professori, dopo mesi
passati con i ragazzi, decidono le loro sorti. E cosi i professori: Cozzolino insegnante
di lettere e storia (Silvio Orlando), l'insegnante di ragioneria (Marina Massironi), il
professor Mortillaro di francese (Roberto Nobile), un ingegnere col doppio lavoro,
Cirotta (Antonio Petrocelli), I'insegnante di religione (Vittorio Ciorcalo), quella di storia
dell'arte (Maria Laura Rondanini) e il preside (Roberto Citran) si ritrovano nella palestra
adattata a sala insegnanti.

La comicitd € padrona in questo spettacolo, la stanchezza portata da viaggi di
"distruzione” come vengono chiamati dalla prof.ssa di ragioneria e il pettegolezzo della
sua affinita con Cozzolino, gli impegni lavorativi di Cirotta, la disgustosa e spiacevole
presenza del prof. di religione, di certo non sono a favore di un ragionevole consiglio
di classe. La riunione per la 4" D é iniziata, il professor Mortillaro comincia subito a
distinguere quali i ragazzi sono nati per lo studio, e quali “per zappare”, I'insegnante di
storia dell'arte sfoggia il suo ordinatissimo registro con foto e nome dei ragazzi poiché
“non me |i posso ricordare tutti, sono troppi”, Cirotta immerso nel suo lavoro premia
solo le ragazze affascinanti.

Ma l'attenzione si sofferma su un ragazzo in particolare, a rischio bocciatura: Cardini,
che, sempre muto, riesce a esprimersi solamente in un ronzio di mosca che sa imitare
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alla perfezione. La scenografia ottimale rendeva proprio l'idea di una situazione di
disagio scolastico, ampliata dal sarcasmo degli attori nel pronunciarsi fra di loro.
Peccato solo per la postazione in terza galleria, poiché non si riusciva a vedere la mimica
facciale degli attori.

Gioia Brun
Classe 3* A SIA, |.S.1.S. G. Marchesini - Sacile

Un’analisi divertente della scuola

In un Istituto superiore la palestra viene usata come sala professori, perché in quella
vera e propria piove all'interno. | protagonisti sono Roberto Citran, nei panni del
preside, e sei professori, tra i quali Marina Massironi, prof. di economia aziendale, e
Silvio Orlando, di lettere. Nessuno ha rispetto nei confronti dei colleghi: tutti si fanno
gli affari degli altri. Ad esempio, sparlano sulla relazione extraconiugale tra i docenti di
lettere e di economia aziendale, aggiungendo pettegolezzi su fatti accaduti durante la
gita a Verona. Durante gli scrutini discutono di tutti gli allievi, concentrandosi pero sul
comportamento dell'alunno Cardini, considerato il peggiore dei peggiori.

Non si impegna e non studia mai; quando viene interrogato fa la mosca: sale sulla
cattedra e fa finta di ronzare. All'inizio la maggior parte dei docenti tenta di salvare
Cardini, solo quello di francese & contrario perché tutti gli alunni sono dei “beduini”
e dovrebbero lavorare nei campi. Poi c’e il prof. che ha piu di un lavoro ed & sempre
al telefono (matematica). La professoressa di storia dell'arte ¢ isterica e possiede un
registro delle classi pari ai registri della CIA, con le foto per identificare ogni alunno.
Invece, I'insegnante di religione, ovvero il prete, € quello che puzza sempre, ma fa finta
di niente e da la colpa agli altri. Infine, il preside e stereotipato, come tutti i professori:
ha poche conoscenze culturali ed ¢ il piu ridicolo.

Lo spettacolo si conclude con un colpo di scena e ha raccontato quello che accade
in realta allinterno di una scuola, ma con un tono di ironia. Infatti, lo scopo di questo
spettacolo & divertire e allo stesso tempo criticare la scuola attraverso gli stereotipi.

Erica Bergamo
Classe 3* ASIA, I.S.1.S. G. Marchesini - Sacile

Dalle aule al teatro, difetti e virtu della scuola

Un treno che non arriva, la corsa verso il teatro, la “salita” sino alla terza galleria.

La vista non & delle migliori, ma una volta che le luci si sono spente, il silenzio e calato,
il sipario si € aperto ¢ iniziata la magia. Siamo in una scuola di Roma. | professori si
riuniscono in una palestra a discutere il destino dei ragazzi della classe 4 D alla fine di
un anno scolastico, perché I'aula insegnanti & inagibile. Nello scrutinio finale si svelano
delusioni, illusioni, speranze e discussioni su studenti non proprio brillanti.

L'argomento centrale & Cardini, un allievo che durante le ore di lezione decide di imitare
la mosca invece di essere interrogato. Sul suo caso si scontrano i vari professori che
devono decidere se promuoverlo o bocciarlo. Da un lato ci sono il prof. di italiano,
Cozzolino (Silvio Orlando) e la prof.ssa di economia, Baccalauro (Marina Massironi);
dall'altro lato c’e il prof. di francese che distingue gli alunni in due: quelli destinati allo
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studio e i “beduini” destinati a zappare la terra; I'ingegnere con il doppio lavoro che
pensa solo di fare colpo con le allieve e bella figura con il preside, I'insegnate di religione
che non & molto gradito dai suoi colleghi perché puzza e nessuno riesce a stargli vicino
e, infine, I'insegnante di storia dell’arte che & un po’ isterica e crede di avere sempre
ragione. Quest'opera e stata interessante e divertente, in quanto ha dimostrato che
anche tra i professori ci sono divergenze di opinioni. Gli attori sono stati tutti molto
bravi, solo Marina Massironi a mio parere non rendeva molto interessante il suo ruolo.
Tuttavia, tutti gli attori sono riusciti ad arricchire il palco con un tema che, per noi
giovani, e sempre fondamentale in quanto attendiamo con “sorpresa” la valutazione
finale.

Sara Savio
Classe 3" A SIA, I.S.1.S. G. Marchesini - Sacile

Banditore

«Udite udite! Qui a Pordenone, dal 12 al 14 febbraio, verrd messa in scena al Verdi “La
scuola”, una rappresentazione sui movimentati retroscena delle pagelle. Come vi
ricordate i vostri insegnati? Come vi apparivano, come vi appaiono ancora? Di certo
non cosi! Accorrete! Regia di Daniele Luchetti, con Silvio Orlando e Marina Massironi,
tra gli attoril(...) Le vicende riguardano i professori di una quarta ragioneria degli anni
Novanta, durante gli scrutini di fine anno.

Seri, oggettivi, imparziali, al di sopra di debolezze ed errori umani?... non proprio. Gli attori
personificano degli insegnanti al di la della cattedra: persone prima di tutto. Poi anche
pettegoli o adulteri, superbi o lascivi. All'interno di una palestra fredda e malandata,
quasi ad allenarsi per la vita, i prof. sembrano le macchiette di un paesino di campagna,
in cui tutti conoscono tutti, non c'é possibilita di scampare al grande occhio osservatore
dei vicini, o al giudizio della piccola ma completa societa.(...) Lontani dall'essere maturi
e saggi, sembrano alunni a loro volta “messi in riga” dal preside. Preside che si comporta
come il re di una monarchia costituzionale, in cui i prof. costituiscono il parlamento.

Si rinfacciano vecchie storie, si accusano a vicenda di non aver lavorato quanto gli altri
in gita, creano fazioni a favore o contro la promozione di uno studente (...)

Una guerra di parole e insinuazioni, tra il caldo di giugno e il cattivo odore del prof. di
religione, che li lascia infine esausti. Con voce sempre piu bassa e spalle sempre piu
accasciate, si siedono infine e portano a termine gli scrutini con l'oggettivita di qualcuno,
i favori di qualcun altro e le penalizzazioni di un altro ancora, nella giornata che sfuma,
come le luci sul palco.

Avvicinatevi, signori, avvicinatevi! Dal 12 al 14 febbraio...»

Claudia Casagrande
Classe 3" B, Liceo Scientifico M. Grigoletti - Pordenone

Le due squadre

Una partita tra due squadre, ognuna delle quali cerca di arrivare al termine del campionato.
Sono diligentemente schierate sulle parti opposte del campo: sguardi rassegnati, qualche
sorriso abbozzato, alcuni volti tristi, altri agguerriti. Della prima fanno parte “quelli che li
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supportano”, perché ricordano ancora quando erano come loro: desiderano la vittoria a ogni
costo, azzardando mosse astute, architettando i piani piu incredibili, per riuscire a salvarli.
Dalla parte opposta, ecco posizionarsi “quelli che li sopportano”: occhi severi o espressioni
rassegnate, stanchezza accumulata e con l'unica speranza di arrivare integri alla fine della
partita. Le armi? Un registro sotto il braccio, una penna rossa e la voglia, quasi in tutti,
di insegnare loro le regole del gioco. Sanno gia in partenza che in molti casi non sard per
niente facile: i ragazzi bareranno, la testardaggine prevarichera sugli inutili tentativi di farli
ragionare, ma le squadre tenteranno lo stesso, rasentando lo sfinimento. Tutti mettono in
gioco se stessi, “vivendo” una partita che nasconde soddisfazioni, delusioni, crea amicizie, ma
anche preoccupazioni. Alla fine € tutta questione di ascolto, parola, sorprese ed entusiasmo,
ma anche timore. “La scuola”, per la regia di Daniele Lucchetti, mette dunque in campo un
gruppo di professori: tra gite scolastiche, scrutini e ore libere in una sala professori un po’
diversa dal solito, il preside-allenatore indirizza la squadre verso quelli che sono i loro doveri.
Ironizzando su una realtd che & quella di tutti i giorni, Silvio Orlando e Marina Massironi sono
i protagonisti indiscussi di una commedia teatrale esilarante. Il tempo scorre, talvolta infinito,
talvolta veloce, sino al momento in cui si fischia la pausa tanto agognata: il suono della
campanella.

Gloria Deiuri
Classe 3" B, Liceo Scientifico M. Grigoletti - Pordenone

Lo spettacolo teatrale diretto da Daniele Luchetti sulla sceneggiatura di Domenico Starnone
sorprende con la sua trama sempre sospesa fra comico e tragico, fra quotidiano ed assurdo.
Anni sono passati da quel 1992 in cui gli eventi sono ambientati, ma nonostante cid le situazioni
rappresentate appaiono tanto attuali quanto veritiere.

Sotto il tetto fatiscente di una palestra trasformata in sala insegnanti, il destino dei ragazzi
dipende dalle alleanze e dalle gelosie degli adulti.

Cardini & I'alunno pit problematico. Scavezzacollo e anarchico, c'& chi compiange il suo spirito
soffocato dall'ambiente scolastico e chi lo vorrebbe “mandare a zappare”. Sulla sua figura
si sviluppa uno scontro fra due concezioni diverse di vedere istruzione, I'etica e la politica.
Una marea di personalita si muovono per la scena, dall‘idealista e rivoluzionario professor
Cozzolino al reazionario professor Mortillaro, dal ben poco evangelico insegnante di religione
alla caritatevole e testarda professoressa Baccalauro.

Ormai ¢ sottile il confine che separa i terribili e sfiancanti studenti dai loro lunatici e litigiosi
professori. La lunga permanenza fra le mura scolastiche forse ha attuato anche in loro una
metamorfosi.

Lineare & la prosecuzione dello spettacolo e ben comprensibile la trama. Prevalgono
comicitd e situazioni grottesche, ma non mancano gli spunti di riflessione nelle due ore di
rappresentazione.

Alla fine, fra gli inchini degli attori e lo scroscio degli applausi, si ha la netta sensazione di
trovarsi, ora come allora, in una scuola confusa e confusionaria, in cui anche gli insegnanti
sono a modo loro un po’ alunni.

Francesco Maglio
Classe 3" B, Liceo Scientifico M. Grigoletti - Pordenone
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“La scuola”: palestra di vita

Il sipario s'apre anche se la scena
Appare incompleta, cosi impalcata.
Docenti con aria poco serena
Stanno in una palestra malandata.
E tra amori celati a malapena,

Odori acri e una cena organizzata,
Daniele Luchetti il riso scatena

Con la trama da Orlando recitata.
Parte la lotteria degli scrutini

Con voti tra loro privi di nesso,

Ma il centro del dibattito & Cardini:
Chi in lui riconosce un genio inespresso
E chi lo immagina tra i contadini.
Scuola e vita: ci vediamo all'ingresso!

Francesco Piccoli
Classe 3" B, Liceo Scientifico M. Grigoletti - Pordenone

La (buona) scuola

All'interno dell'Unita di Apprendimento, cui a inizio anno scolastico abbiamo dato il titolo
La nostra buona scuola, avevamo inserito la visione dello spettacolo con Silvio Orlando.
(...) L'obiettivo del nostro lavoro era soprattutto quello di fornire alcuni suggerimenti per
una “buona scuola”, dal nostro punto di vista. (...) Lo spettacolo “La scuola” ci avrebbe
offerto qualche spunto in piu in questo senso. (...) Certo l'ottica offerta dalla commedia ¢
soprattutto quella degli insegnanti e inizialmente al momento ci siamo sentiti un po’ “esclusi”.
Alla docente che ci accompagnava abbiamo chiesto, subito dopo lo spettacolo: “"Ma &
proprio cosi tra voi insegnanti?” e lei ci ha risposto: “In parte si”. Nella scena de “La scuola” gli
insegnanti, dalla cui prospettiva vengono visti gli allievi, si dividono in due grandi categorie,
che rappresentano poi due diversi modi di vedere e vivere la scuola: quello creativo, umano, a
volte fragile e in continuo divenire (ben rappresentato anche dal fantasma dell’allievo Cardini,
colui che sj diverte a fare I'unica cosa che a scuola gli riesce bene, cicé la mosca); e quello
schematico, burocratizzato e ottuso, rappresentato efficacemente dal Preside dell’istituto.
Ma trapela dallo spettacolo anche una sorta di rassegnazione. Sembra che la scuola non si
sia mossa molto da quegli anni Novanta e che qualunque afflato di disponibilita, di umanita,
positivita che si potrebbe dare ad essa, ai suoi insegnanti e agli studenti, sia come imbrigliato
in categorie statiche che non lasciano spazio al nuovo, o a quel vecchio positivo che dovrebbe
essere conservato. Terremo senz'altro conto, dunque, degli importanti spunti offerti dallo
spettacolo per pensare a qualche contributo positivo che vi si potrebbe innestare.

Classe 3* M Linguistico, Liceo Scientifico M. Grigoletti - Pordenone
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Tra Cardini e i beduini

A scuola e tempo di scrutini
Professori e beduini

Chi salvare e chi bocciare

E gli insegnanti a litigare

Sullo sfondo di una decadente scuola della periferia romana si intrecciano destini
di studenti e storie di professori nella tensione dello scrutinio finale. Riproponendo la
rappresentazione teatrale nata nel 1992, con la regia di Daniele Luchetti, gli attori inscenano
in questa commedia situazioni paradossali con personaggi al limite del credibile. La trama,
inizialmente interessante e coinvolgente, nella seconda parte risulta a tratti piuttosto
prevedibile, al punto da diventare talvolta pesante, nonostante la maestria degli attori,
sempre in grado di catturare il pubblico. Gli interpreti si sono dimostrati pit che all'altezza
di una sana comicitd, libera da banali e scontati stereotipi volgari; I'espressivita e la vitalita
sul palco non nascondono mai la delicatezza degli argomenti affrontati e sottolineano il
grande talento degli attori. | dialoghi fra i personaggi tracciano il corso di una storia che
comungue colpisce. Il palco ¢ arricchito da una scenografia semplice ma curata, funzionale
come unica cornice all‘alternarsi delle scene. L'alunno pluriripetente Cardini, nella sua
complessa e in superficie incomprensibile problematicitd, focalizza su di sé le discussioni dei
prof. Orlando - benevolo docente di lettere - e Massironi - sensibile insegnante di ragioneria
- e il resto del Consiglio di classe. “La scuola”, cosi rappresentata, offre dunque una visione
diretta e per noi inaspettata delle eterne dispute degli insegnanti durante gli scrutini.

Daniele Azzano, Carlo Moras, Francesca Giro, Edoardo Saccani, Alessandro Scudeler,
Joe Tagliarolo, Erica Tallon
Classe 4" G, Liceo Scientifico M. Grigoletti - Pordenone

Che noiq, la scuola!

E inevitabile! Succede ogni anno. Dilaga 'angoscia. Le persone disperano. No, non stiamo
parlando di Sanremo: sono gli scrutini di fine anno scolastico. Tutti ¢i siamo fatti un’idea di
cosa avviene in presidenza a giugno, ma in pochi effettivamente lo sanno.

Un diverso punto di vista ce lo offre Domenico Starnone con il suo “La scuola”, testo da cui
e tratto I'omonimo spettacolo portato in scena da Silvio Orlando e dalla sua compagnia.
O almeno ci prova. Nonostante gli attori possiedano una considerevole perizia e riescano a
caratterizzare egregiamente i personaggi, il problema, dal nostro punto di vista, risiede nella
scrittura della commedia. L'intera trama consiste nel raccontare la giornata degli scrutini di
una classe particolare in una scuola che cade a pezzi, condita malamente - a nostro giudizio -
da sottotrame tediose ed insignificanti. Indubbiamente-e la stoffa si vede tutta - gli interpreti
sanno il fatto loro e padroneggiano i tempi comici in modo efficacissimo: ma le battute
un po’ banali un po’ infantili non rendono giustizia al loro merito. Gli episodi proposti, tra
screzi, disaccordi e pettegolezzo, rasentano la ripetitivita e prolungano in modo ridondante
la complessivamente noiosa piéce. Infine, la morale di fondo, ci dispiace, in fondo rimane:
come il voto che dovremnmo dare a questo spettacolo, che piu di qualche sorriso non riesce a
strappare. La scuola, in questi 25 anni, € nel complesso invecchiata male.

Luca Gechelin, Luca Collauto, Michele Solari, Davide Bortolin, Andrea De Lorenzi,
Omar Papes
Classe 4” G, Liceo Scientifico M. Grigoletti - Pordenone
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Una scuola per pensare

“La scuola” € una commedia tratta da un romanzo di Domenico Starnone e rappresentata
per la prima volta nel 1992. Lo spettacolo, inscenato sullo sfondo improbabile-ironico di una
palestra di periferia, racconta il giorno degli scrutini in una scuola superiore romana.

La commedia si puo dividere in due parti: nella prima emergono dissapori e rivalita fra i
professori; emerge anche la piu che simpatia tra il prof. Cozzolino e la dolce Baccalauro.
Nella seconda parte, invece, ha inizio il vero e proprio scrutinio della classe 4* D, scrutinio
che decretera i destini dei ragazzi coinvolti. Le situazioni vissute o descritte dai personaggi
risultano tracciate a colpi di iperbole; alunni, professori e preside possiedono personalita
molto definite, ricche di implicazioni nel bene e nel male: e tutto questo funziona sul
serio. Le scene perd, nonostante l'estro e la grande bravura degli attori, risultano talvolta
caotiche, in particolare quando le battute dei personaggi si sovrappongono.

In qualche passaggio, poi, la trama ci & apparsa un po’ piu piatta, le battute un po’ piu
scontate e non sempre efficaci nel mantenere costante l'attenzione degli spettatori.

Nel complesso comunque lo spettacolo risulta piacevole e svela ai profani qualche
interessante retroscena: da vedere, per pensare e per tutti.

Stefano Corazza, Alessia Giacomini, Matteo Formaro, Giulia Meneguzzi, Martina Moro,
Leonardo Ruzza
Classe 4" G, Liceo Scientifico M. Grigoletti - Pordenone

Una buona scuola o una scuola alla buona?

“La scuola”, opera teatrale presentata al Verdi di Pordenone e ispirata al romanzo “Ex
cattedra” di Domenico Starnone, in scena per la prima volta nel 1992 e ripresa dopo
oltre vent'anni, € un chiaro esempio di critica alla scuola italiana.

La storia lascia molto spazio alla riflessione: I'importanza del ruolo dell'insegnante
nella formazione di uno studente fa si che non sia un semplice lavoro ma debba essere
una missione, in gioco c'é il futuro dei ragazzi; la competenza, la serietd, la passione,
I'imparzialitd possono motivare lo studente a studiare per migliorare se stesso e la
societd in cui vive; lasciare libero sfogo alla creativita aiuta a crescere, parimenti una
comunita preparata ed istruita pud camminare insieme lungo la stessa strada per
raggiungere e migliorare la qualita di vita.

Gli insegnanti in fondo sono esseri umani con colpe e virtl, non staccano la sfera
personale da quella lavorativa, trascinandosi dietro come qualsiasi comune mortale
i propri problemi. Ovviamente in scena tutto questo e portato all'esasperazione, una
realtd esagerata dentro una comicita brillante. La scena & un altro elemento che fa
trasparire la condizione mediocre delle scuole italiane: una palestra piuttosto scarna
di un edificio che fa acqua. Gli insegnanti, circondati da perenni impalcature, sono
costretti a condividere un semplice banco scolastico per registrare le valutazioni, ma cio
che & piu esilarante ¢ il fatto che essi debbano cambiarsi le scarpe per non consumare
il parquet, considerato “unico bene”. In tutta la scena emerge il grigiume con la sua
staticita, metafora che il nostro paese non € cambiato e si e fermato ai tempi passati,
almeno nella scuola anni ‘90 di Petrocelli e Rondanini, tra invidie (da quartierino) e
furbetti (del cartellino), ma la speranza deve rinascere.

Veronica Modolo, Lisa Mutton, Federico Pivetta, Efrem Sist
Classe 2" B SC, I.S.1.S. Licei G. A. Pujati - Sacile
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Esaminate ogni cosa, tenete cié che & buono!

Nell'opera teatrale “La Scuola” di Daniele Lucchetti, dal copione omonimo di Domenico
Starnone, il palcoscenico prende la forma di una palestra, metafora dell'intera scuolq,
mettendo in luce sia i lati positivi sia negativi. Solo una serie di impalcature fa da cornice
ai meccanismi che si instaurano tra i vari personaggi, insegnanti di un Istituto tecnico nel
periodo degli scrutini. Tra di loro entrano in gioco le reciproche vicende personali, insinuazioni,
frustrazioni e la realtd vera della scuola, che nello spettacolo si incentra nel promuovere o
bocciare Cardini.

“Egli é uno studente scadente in tutte le materie” che sa solo riprodurre il verso della mosca,
che i professori Cozzolino (Silvio Orlando) e Baccalauro (Marina Massironi) difendono
vedendo comunque in lui aspetti postivi, creativi. Anche cié che circonda la vicenda e i suoi
protagonisti & una chiave per leggere diversi messaggi. Le impalcature, infatti, rappresentano
una struttura solida ma allo stesso tempo provvisoria, qualcosa che € in costruzione e che
deve crescere ancora. Anche la scuola & cosi: a volte € malridotta e decadente, ma resta
sempre un luogo di crescita e formazione. La locandina ritrae il prof. Cozzolino, con alle spalle
una scritta in greco antico: “TrTAVIA &€ BOKIMACETE, TO KAAOV KATEXETE”, ovvero: “Esaminate ogni
cosa, tenete cid che & buono”. Anche oggi, come allora, la scuola vive tante difficolta.

In questi tempi, noi ragazzi siamo bombardati da messaggi, notizie che spesso creano solo
confusione. A scuola non impariamo solo formule, autori, materie diverse. Impariamo anche
il rispetto reciproco tra compagni e adulti, ad amare il sapere e, soprattutto, non fermarci
allapparenza. Non é forse questo “tenere ci6 che & buono” per costruire? E non e forse questo
che ci aiutano a capire i nostri insegnanti?

Martina Mometti, Lucrezia Rupolo, Elisabeth Keppler
Classe 2" B SC, .S.1.S. Licei G. A. Pujati - Sacile
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Adistanza di vent‘anni torna a teatro “Sottobanco” con il nuovo titolo “La scuola”, capitanato
come allora da Silvio Orlando. (...) Tra professori strampalati, litigi comici e assurdi e amori
difficili si decide il futuro della 4* D tra cui quello dell’alunno Cardini, che il regista sceglie di
non farci vedere mai. E forse un modo per simboleggiare tutti quei ragazzi “scomodi” o per
denunciare come siano invisibili agli occhi di una societd a cui sta meglio non curarsene.
Rimane comunque il fatto che Cardini, problematico studente dalla situazione scolastica
disperata, spesso assente e capace solo di imitare la mosca, € la chiave di questa commedia.
La scuola & una fotografia non solo del sistema dellistruzione, ma di un‘intera societd incapace
di vedere a causa dei propri occhiali appannati dall'egoismo e dall'indifferenza. Come Drusilla,
moglie del poeta Montale (da lui soprannominata Mosca) € l'unica a cogliere con gli occhi
dell'anima il senso profondo dell'essere, cosi Cozzolino sembra essere |'unico a vedere oltre le
apparenze, I'unico sensibile alle difficoltd dei suoi ragazzi piu sfortunati e vorrebbe aiutare
Cardini a non essere pil una mosca, minuscola e irrilevante parte della societa che molti
vorrebbero solamente finisse di ronzare.

Lo spettacolo si chiude con “Il volo del calabrone” di Rimskij-Korsakov, un tocco azzeccato per
chiudere in bellezza uno spettacolo che, con questo brano, ti continua a ronzare in testa per
la sua semplicita e comicita.

Jessica Anzanello, Letizia Magris, Giorgia Marchetti, Toommy Pusiol
Classe 2" B SC, I.S.1.S. Licei G. A. Pujati - Sacile
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ALLA MIA ETA MI NASCONDO ANCORA
PER FUMARE

Le donne fantasma

Il bianco ¢ il colore del confine tra la realtda e lI'immaginazione. Bianco, come le ceneri.
Bianco. Come il vapore di un fantasma. Un’atmosfera che si perde nella notte dei tempi,
creata da Serena Sinigaglia per lo spettacolo “Alla mia etd mi nascondo ancora per
fumare”; la location racconta piu di mille parole, proietta lo spettatore in un mondo
bianco, immacolato e puro. La donna e succube dell'uomo, € una cosa inconsistente, €
inesistente, & come se fosse morta.

La morte (o la sua allusione), ricorda all'uomo la sua fragilita e la sua ipocrisia, ogni atto
che compie pud esser I'ultimo; non c'e volto che non sia sul punto di cancellarsi come
un sogno. Guarda, c’e qualcosa i, proprio al centro della scena, qualcosa che brillg,
qualcosa che si muove, & una pozza d'acqua. La fonte della vita trasporta con sé i sogni
e le paure, conserva i ricordi e lava gli incubi; le attrici immergono i loro piedi in acqua,
danno sfogo ai demoni che tormentano i personaggi ed escono rinate, la condivisione
dei segreti aiuta a sopportare e sopravvivere. Un velo di mistero aleggia nell'aria (forse
¢ il fumo delle sigarette), ’'hammam e un luogo sospeso e famigliare, lontano dai ruderi
della cittd, un luogo dove le donne possono “mettere a nudo” i loro segreti, che restano
imprigionati e conservati all'interno della mura di questo giardino dell’'Eden.

Alla fine dello spettacolo I'acqua diventa rosso sangue, poche gocce sono sufficienti
a colorare l'intera pozza, € il sangue versato per mano degli uomini e la vittima & una
donna, che ancora doveva provare le gioie della vita, che doveva ancora assaporare la
libertd, che ancora non aveva vissuto, delusa dal mondo che ha nutrito le sue speranze.

Eleonora Collauto
Classe 4" L, Liceo Scientifico M. Grigoletti - Pordenone

Donne forti come donne

Nove donne con nove storie diverse, tutte ambasciatrici della condizione femminile nel
mondo islamico: & questo I'ordito della storia intessuta della scrittrice algerina Rayhana
e portata in scena dalla regista Serena Sinigaglia.

Nove donne vittime dei loro uomini e della societda, nove donne i cui dolori, segreti e
gioie sono destinati a intrecciarsi indissolubilmente all'interno dell’lhammam, un luogo
dove le protagoniste si liberano dalle convenzioni che vengono loro ogni giorno imposte,
protette le une dalle altre, spogliandosi non solo dal velo, sintomo di una cultura che &
divenuta nemica, ma anche da tutte quelle maschere indossate in anni di sofferenze,
a cui sono state costrette. Quelle rappresentate sono donne che, con la forza propria
solo al genere femminile, sono in grado di reggere il fardello di una vita di abusi senza
mai scordare come si sorride. Lo spettacolo stesso ¢, infatti, intriso di battute e ironig,
un’ironia diversa pero, che prima strappa una risata e poi lascia I'amaro in bocca.

Ma & giusto cosi: € un spettacolo di denuncia, il cui compito & quello di lasciare lo
spettatore con la mente confusa per i troppi pensieri, con consapevolezze che prima
non aveva. £ un testo che non necessita di fronzoli scenografici, che arriva dritto al
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punto senza giri di parole, anche grazie alle interpretazioni magistrali delle attrici, che
sono state capaci di porre la figura della donna al centro della questione islamica.

E uno spettacolo che invita a pensare, che crea interesse riguardo un argomento da
pochi conosciuto e dai piu sottovalutato, che piu persone dovrebbero vedere, per aprire
gli occhi, per iniziare a vedere la realtd per come é realmente.

Giada Biscontin
Classe 4" L, Liceo Scientifico M. Grigoletti - Pordenone

Un’'immensa varieta di armonici contrasti

In un luogo e un’epoca in cui l'amore & crimine, femminilita € sinonimo di sottomissione
e sfruttamento, libertd & bestemmia, il silenzio spalanca le porte all’'umiliazione e
la violenza genera violenza, le storie di nove donne, diverse per eta e condizione, si
incontrano in un hammam, dove possono liberarsi di vesti e coperture, mettendo a nudo
le proprie fragilita, i propri pensieri, confidando segreti e paure, protette dagli sguardi
indiscreti degli uomini. Nascono quindi un clima cosi denso di intimita, una fiducia cosi
complice, e un‘arrendevolezza, propria dell'inerme, ma cosi carica di dignitd, capaci di
coinvolgere appieno lo spettatore, combattuto tra imbarazzo e rispetto.

Uno spaccato travolgente sulla condizione femminile umiliante nel Medio Oriente, un
saggio sulla psicologia umana. Un dramma intenso e profondo di significati, mitigato
da un’ironia carica di consapevolezze, che denuncia una societd maschilista quanto
violenta, marcia quanto arretrata, fondata sul terrore e su consensi taciti e indiscussi.
Un coraggio che basisce e genera coraggio, un messaggio diretto quanto delicato, che
colpiscono lo spettatore, disarmato a sua volta di fronte a una cosi immensa varietd di
armonici contrasti. Un autentico capolavoro, nato dalla determinazione e dalla fragilita
di una donna che ha la forza di cambiare.

Teresa Fassetta
Classe 2* C, Liceo Scientifico M. Grigoletti - Pordenone

Sentiamo ancora l'eco del loro grido

Assistendo alla rappresentazione teatrale “Alla mia eta minascondo ancora per fumare”,
ci si trova a vivere in prima persona la vita quotidiana di un gruppo di donne algerine.
Donne alle quali non & concessa nemmeno una risata fuori dalle mura spesse di casa.
Donne che hanno sulle loro spalle il peso del matrimonio, di intransigenti doveri, della
famiglia e di una societa misogina.

C’e un solo posto dove queste possono lasciare per un po’ i panni sporchi della vita
quotidiana e permettersi il lusso di essere se stesse: I'hammam.

Donne che avrebbero tanto da dire e alle quali le attrici sono riuscite a dare la parola di
fronte ad un pubblico cosi poco consapevole della loro situazione. Un'impresa difficile ma
riuscita. E come aver fatto il bagno anche noi nell’lhammam, Ii con loro, per I'atmosfera
realistica e confidenziale che si & creata. Le emozioni, noi siamo riusciti a sentirle.
Dietro la comicita dello spettacolo, si percepiva la sofferenza per la peggiore sciagura:
quella di essere nate donne.

Difficile descrivere in queste poche righe quello che lo spettacolo ci ha lasciato. Siamo
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usciti dal teatro con un senso di incredulita per cio che le donne devono sopportare.
Sottomesse dagli uomini nella realtd, in questa rappresentazione hanno finalmente il
coraggio di alzare la voce e ribellarsi. E forse questo pud far si che, mentre una vita si
sacrifica, un'altra, nuova, veda la luce.

Gabriela Bolboceanu
Classe 4" H, Liceo Scientifico M. Grigoletti - Pordenone

Ridere per capire

Venerdi 18 Marzo & andato in scena al Teatro Verdi di Pordenone lo spettacolo “Alla mia
etd mi nascondo ancora per fumare”, curato dalla compagnia teatrale ATIR e diretto da
Serena Senigallia.

Lo spettacolo, ispirato al racconto dell’‘autrice algerina Rayhana, narra la vita di nove donne
del mondo islamico, le quali, ritrovatesi nel’hammam nel giorno a loro dedicato, esprimono
le loro gioie ma sfogano anche i loro dolori. Portare in scena uno spettacolo che affronta
temi come quello della quotidianita delle donne islamiche € un compito arduo non solo dall
punto di vista strutturale, ma soprattutto dal punto di vista umano: calarsi intimamente in
una realtda che ha poco, se non niente a che fare con la nostra, richiede uno sforzo notevole.
Sforzo che non traspare minimamente agli occhi di chi assiste a questo spettacolo, dove il
tema delicato della vita delle donne nei Paesi di lingua araba viene affrontato con uno spirito
diverso dal solito: si & abituati a parlare di argomenti come questi con una certa serietd,
mentre in questo caso & stata la risata la vera protagonista.

La risata provocata dal comportamento spontaneo e sognatore dell’aiutante Samia e dal
linguaggio spesso colorito di Fatima, la direttrice dell’hammam, non € una risata superficiale
o che vuole minimizzare problemi di questo genere; anzi, si potrebbe definire un “riso critico”,
ovvero all'inizio lo spettatore e divertito dalla scena, ma alla fine capisce e riflette sulla
difficolta di quelle donne, costrette sotto un burga ma che gridano la loro sete di liberta.

Anna Chen e Sara Radegonda
Classe 4" H, Liceo Scientifico M. Grigoletti - Pordenone

Confronto tra lo spettacolo di Rayhana e le opere di Yasmina Khadra,
autore ospite di "Dedica festival"

Lo spettacolo “Alla mia etd mi nascondo ancora per fumare” presenta numerose analogie
con uno dei temi affrontati dallo scrittore algerino Yasmina Khadra nelle sue opere: la
condizione femminile nei Paesi islamici. Ne “Le rondini di Kabul”, ad esempio, la donna ha
un ruolo centrale, come vittima di una societd in crisi. E costretta a seguire rigorosamente
cio che il Corano le impone. Ecco che cogliamo una prima analogia con lo spettacolo, in
cui le attrici, per rappresentare il bussare alla porta, battono le mani sul loro libro sacro,
quasi per indicarne il rigore e il peso sulle loro vite. Private di qualsiasi dignita individuale,
devono sottostare infatti ad una serie di divieti imposti non solo dalla societd, ma persino
dai familiari. Una di loro ad esempio rischia di essere uccisa dal fratello per aver commesso
il "peccato" di rimanere incinta. Tuttavia, nello spettacolo, le donne tentano di ribellarsi alla
societd che le opprime. Ne “Le rondini di Kabul” di Khadra invece una donna si sacrifica al
posto di un’altra. Cio fa riflettere molto. Tale decisione pud essere considerata un atto di
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ribellione? Di “sorellanza”? Donna é anche I'attentatrice dell’'omonimo romanzo di Khadra.
Nonostante ella sia una kamikaze, non e protagonista della storia, ma un mezzo per farci
riflettere e imparare a conoscere l'integralismo islamico e le “motivazioni” che possono
indurre persone dalla vita prima normale a compiere atti tanto atroci. E evidente che, sia ne
“L'attentatrice” sia nello spettacolo “Alla mia etd...” (in questo caso dietro battute e risate)
si denunciano questioni aperte su cio che in realtd ancora avviene in troppe parti del mondo.

Daniela De Nadai e Angela Toce
Classe 4" H, Liceo Scientifico M. Grigoletti - Pordenone

Quattro chiacchiere fra donne...

In 1" H Linguistico del Liceo Grigoletti siamo in 22 ragazze (su 24 allievi) di nove etnie
diverse. Non é stato difficile entrare in sintonia con le protagoniste dello spettacolo
"Alla mia eta mi nascondo ancora per fumare” e farci coinvolgere dalle storie di Fatima,
Samia, Nadia, Louisa, Aicha, Latifa, Zaya, Madame Mouni e Myriam.

La mattina successiva allo spettacolo, in classe, ci siamo scambiate le nostre impressioni.
Giulia: L'hamman & un luogo simbolo dove le donne si sentono al sicuro, libere di essere
se stesse, di eludere i divieti, di potersi nascondere per ... fumare.

Diana: Fra le bianche lenzuola e il vapore dell’lhamman si svelano storie di travagli e di
nuove speranze, con parole semplici, ora crude, ora ironiche; li non ci sono uomini che
chiudono loro le bocche o le intimoriscono. La comicita con cui si esprimono & quella di
chi le vicende le ha vissute e, dopo averci sofferto, pud persino riderci sopral

Tea: La scenografia ed i costumi sono semplici ma efficaci: una pozza d’acqua, al centro
del palco, teli bianchi stesi sul pavimento e appesi ai fili che danno la sensazione di un
luogo puro e inviolabile, ma nel finale, capace di far spiccare piu rosso che mai il colore
del sangue e, con esso, della violenza e della sopraffazione.

Zoe: | numerosi e gravissimi temi che passano sulla scena, con delicatezza e molta
ironia, rendono lo spettacolo un‘esperienza preziosa per imparare, pensare ed essere piu
consapevoli della condizione della donna nel mondo mussulmano. Situazioni del genere
ci vengono mostrate raramente dai media e in modo riluttante, mai cosi chiaro.
Simram: Storie forti, come quella di Louisa che a 10 anni & stata costretta a sposare
I'amico del padre che fino a poco prima le regalava le caramelle e che ricorda la prima
notte di nozze come uno stupro, o Zaya, 'integralista, il cui marito si & fatto esplodere e
che prepara anche al figlio un futuro di kamikaze.

Annadlisa: La visione dello spettacolo mi ha spinto ad approfondire le mie conoscenze
sulla condizione femminile nell'attuale societd. Ho trovato dei dati che mi hanno fatto
inorridire: oltre I'80% degli schiavi nel mondo sono di sesso femminile; il 74% delle donne
vivono in Paesi dove sono vittime di ostilita sociali e, di queste, 2,7 miliardi si trovano
in Paesi con restrizioni a carattere religioso; 5000 donne vengono uccise ogni anno per
motivi d'onore legati alla castitd; 60 milioni di donne si sposano prima dei 18 anni e in 15
Paesi € ancora ammessa la lapidazione!

Le ragazze della 1" H
Liceo Scientifico M. Grigoletti - Pordenone
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Quello che le donne dicono...

Nove donne, diverse per etd, pensieri, ideologie e storie, si ritrovano nell’lhammam di
Algeri, il bagno turco tipico nella cultura araba. Il luogo, che ha la funzione di purificare
il corpo per prepararlo alla preghiera, purifica anche la loro anima, mettendo a nudo i
loro peccati, segreti e passioni come nudi sono i loro corpi tra fumi e vapori. Un luogo
intimo, speciale, simbolo di protezione e libertd, dove possono sfogare tutta la rabbia
che reprimono, I'unico che le valorizza in un mondo misogino che le schiaccia.(...)
Donne diverse le une dalle altre, ma tutte accomunate da un passato di supplizi che
non riescono a levarsi di dosso, e proprio tale sofferenza sard cio che le renderd unite e
coraggiose. Differenze che le contraddistinguono soprattutto per I'eta: le giovani sono
sognatrici, lottano per la loro libertd e desiderano una societd piu aperta al mondo
occidentale, le piu anziane, invece, stanche e sconfitte, legate alla tradizione, hanno
imparato a sopportare, piegandosi all’islamica societd patriarcale.

Come Fatima, massaggiatrice del centro, sprezzante e polemica. E lei che tiene le redini
del gruppo, capace di gestire un segreto che le coinvolgera fino alla fine dello spettacolo.
“Un attore deve sempre sposare il punto di vista del proprio personaggio, per trasmettere
le motivazioni che stanno dietro alle sue azioni” ci ha rivelato Arianna Scommegna che,
insieme ad altre sue colleghe, abbiamo incontrato a scuola il giorno dopo la visione
dello spettacolo. Come nel caso del personaggio della fondamentalista, interpretato
dalla pordenonese Chiara Stoppa, una figura che sembrerebbe lontana dal nostro
modo di pensare, ma che, grazie alle rivelazioni sul suo passato, il pubblico ha modo di
comprendere scoprendo il perché delle sue azioni, senza pero, doverle giustificare.

Sara Gurizzan
Classe 4” C, Liceo Scientifico M. Grigoletti - Pordenone

In un hammam di Algeri

L'hammam e un luogo accogliente e protetto, dove la gente pud spogliarsi, rilassarsi,
scambiare i segreti piu intimi e concludere buoni affari (come cercare mogli per i figli).
In un hammam di Algeri, nella giornata riservata a loro, arrivano alcune donne che
vogliono curare il proprio corpo o concedersi una pausa senza preoccuparsi di cucinare
e badare ai figli; donne con eta e storie diverse, che, nel biancore delle vasche e dei teli
appesi ad asciugare, danno vita a uno spettacolo corale, in cui si alternano momenti
tragici e risate, fino al colpo di scena finale.

Soffocate nella vita di tutti i giorni dalla violenza dei mariti e dalle regole oppressive
della comunita, qui le donne si concedono le loro forme di ribellione, come appunto il
fumo (da cui lo spettacolo prende il titolo) e la liberta di raccontarsi senza inibizioni:
la difficile convivenza con gli uomini, il sesso, la religione, le tensioni sociali, le paure,
illusioni e delusioni. L'autrice dello spettacolo, l'algerina Rayhana, parla della condizione
reale delle donne islamiche con un linguaggio trasgressivo e usando l'arma dell’ironia
per dare un tono di commedia ad uno spettacolo di denuncia.

Christiana Kumi Baa
Classe 3" H Linguistico, Liceo Scientifico M. Grigoletti - Pordenone

—
—
N

Alla mia eta mi nascondo ancora per fumare



Non ho indossato il velo, ho fatto di meglio: mi sono sposata

“No, non ho indossato il velo, ho fatto di meglio: mi sono sposata”.

A parlare & Nadia, una studentessa che ha appena ottenuto il divorzio e ripreso gli studi.
Tempo prima aveva abbandonato |'Universita, dopo che alcuni studenti “barbuti”,
fanatici dell'integralismo, I'avevano aggredita e minacciata di sfigurarle il viso se
I'avessero incontrata senza il velo. Nadia ha provato a rassegnarsi al destino di moglie,
poi, a differenza delle altre donne che si sono adattate, a differenza della sorella che ha
lasciato I'Algeria, ha deciso di riappropriarsi del suo destino.

Ribelle e coraggiosa come Rayhana, I'autrice del testo (anche lei minacciata e aggredita
da un gruppo di integralisti, ma determinata a continuare la sua battaglia in difesa
delle donne), € molto polemica con la suocera, tradizionalista e bigotta, con Zaya,
I'integralista, con Samia, romantica sognatrice. Nadia insomma & la pit indipendente tra
le frequentatrici dell’lhammam la pit decisa nel respingere il ruolo subalterno assegnato
alle donne e nel rivendicare la sua liberta personale.

La sua figura, particolarmente attuale e lontana dagli stereotipi, riflette lo scontro
in atto in molti paesi islamici tra gli integralisti e quanti - non solo donne -reclamano
democrazia e rispetto dei diritti.

Oumaima Essalih
Classe 3" H Linguistico, Liceo Scientifico M. Grigoletti - Pordenone

All'interno di questo hammam siamo libere

Non ci si aspetterebbe mai da parte di donne islamiche di sentir parlare in modo tanto
esplicito di uomini, di sesso, di religione e di attualitd, eppure & quello che avviene nello
spettacolo “Alla mia etd mi nascondo ancora per fumare”, dove, tra i vapori di un
hammam, alcune algerine raccontano le loro storie, spesso trovando anche la forza
di ridere e ironizzare. La scenografia essenziale lascia che a riempire il palcoscenico sia
la forte personalita delle donne, molto diverse fra loro, ma tutte vittime di una societa
repressiva e violenta. Colpisce particolarmente il racconto di Louisa, ormai sessantenne,
data in sposa a soli dieci anni a un amico del padre, un uomo che le portava spesso
le caramelle. In un crescendo di orrore, riaffiorano i ricordi della prima notte di nozze;
la voce diventa sempre piu isterica, colpendo lo spettatore nel profondo, lasciandolo
angosciato di fronte alla sorte di questa sposa-bambina.

Nell’lhammam le donne si sentono in uno spazio di libertd, ma ben presto dei fanatici
circondano l'edificio e bussano con forza per farsi consegnare una sedicenne colpevole
di essere rimasta incinta senza essere sposata. Per creare il rumore dei colpi alla porta,
ognuna delle attrici alza un Corano e vi batte il pugno con forza: con tale soluzione
scenica la regista vuole probabilmente ricordare che la cultura in cui vivono queste
donne fa della religione uno strumento di terrore e di oppressione. Lo spettatore rimane
con il fiato sospeso fino alla fine, sperando che per loro, coraggiose e disperate, si apra
una via di scampo.

Silvia Venneri
Classe 3" H Linguistico, Liceo Scientifico M. Grigoletti - Pordenone
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L’hammam luogo per riflettere

Lo spettacolo “Alla mia etd mi nascondo ancora per fumare” & perfetto in tutte le
sue parti. Il titolo riassume |'assurdita delle proibizioni fatte alle donne anche per cose
insignificanti, come fumare una sigaretta, appunto. Il testo rompe il muro dell’'omerta
sulla condizione femminile in Algeria. La piéce, ambientata in un hammam, racconta
le storie di nove donne che si confrontano quotidianamente con la violenza maschile.
L'azione si svolge tutta in un giorno che si trasforma in un’occasione di lotta: le nove
donne coniloro sguardi diversi, con i loro desideri e i loro sogni dicono no all'integralismo,
al fondamentalismo islamico. Con leggerezza lo spettacolo ha il pregio di saper cogliere
la trasversalita di dolori che appartengono anche a noi. Le lenzuola bianche appese
ricordano i luoghi delle nostre terre dove fino a qualche tempo fa le donne subivano
tacendo. La scena si apre su un grande spazio circolare bianco, teli bianchi a terra,
bianchi gli abiti delle donne. Un leggio in scena, i libri che diventano suoni, usati come
armi, rappresentano la forza di riscatto e il desiderio di cambiamento.

Le donne ridono, soffrono, litigano. | brani che accompagnano le scene regalano
momenti di intimita. Anna Coppola, Matilde Facheris, Mariangela Granelli, Annagaia
Marchioro, Maria Pilar Pérez Aspa, Arianna Scommegna, Marcela Serli, Chiara Stoppa
sono le attrici di questo commovente spettacolo che manda un messaggio a tutte le
donne di questo mondo.

Francesca Facchin
Classe 3* AU, Liceo Leopardi-Majorana - Pordenone

Uno sguardo diverso

“Alla mia etd mi nascondo ancora per fumare”, € un brillante e originale testo dell‘algerina
Rayhana, il cui nome € uno pseudonimo adottato per sfuggire alle minacce di un gruppo
di fondamentalisti, € messo in scena da Serena Sinigaglia. Rayhana parte da un luogo, un
hammam, nel giorno riservato alle donne, e vi intreccia le storie di sette figure fermminili, la
tenutaria, la sua giovane inserviente e cinque frequentatrici appartenenti alle fasce piu laiche
e disincantate della societd algerina di oggi. E presente anche un‘altra donna, che invece
sostiene il fanatismo religioso. Queste donne si trovano per fumare, per raccontarsi i loro guai,
per sparlare degli uomini che esercitano un forte potere su di loro.

Lo spettacolo offre temi di una straordinaria ricchezza, forti e transculturali: la cura del corpo
o la sua trascuratezza, la sessualitd come scelta o come abuso. Un gruppo di donne algerine
racconta dal punto di vista femminile le grandi questioni dell'umanita. Lo sguardo maschile
e femminile si confrontano sui grandi temi della specie umana ma anche nella loro unicita
di piaceri, inclinazioni, fedi e ideologie individuali. Una donna che fuma e beve & considerata
peccatrice. Questo ¢ il risultato di uno sguardo la cui voce & solo maschile.

I mondo mussulmano & pero in grado di rivolgersi a tutte le culture, in quanto ognuno di noi
porta con sé delle ferite nel corso della propria vita e si puo ritrovare anche in questo spettacolo
interessante, opera di un‘autrice proveniente da un paese arabo, quindi da una cultura diversa
dalla nostra; avvincente, perché, trattando il tema del rapporto tra islamismo e condizione
della donna, lo spettatore & portato a riflettere sulla condizione della donna in generale, in un
mondo in cui l'uomo ¢ il centro di tutto. Purtroppo!

Federica Bottino
Classe 3 AU, Liceo Leopardi-Majorana - Pordenone
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Alla mia eta mi nascondo ancora per fumare



Uno spettacolo fatto da donne, per le donne (e tutti gli altri)

Dalle idee e esperienze della scrittrice algerina Rayhana, costretta a fuggire da gruppi di
fondamentalisti islamici, nasce un testo teatrale che e Iimmagine di una delle pit accese
discussioni di oggi: la condizione femminile e I'lslam. Lo spettacolo “Alla mia etd mi nascondo
ancora per fumare” tratta infatti della repressione contro le donne nella cultura islamica.
Dopo un'ora e quaranta minuti di intensa immersione nella realta della vita di otto donne
(due massaggiatrici, una giovane integralista, un‘immigrata in Francia, una studentessa,
una casalinga, una suocera e un'insegnante) ognuna con una propria storia, un dolore e una
diversa realta sociale e ideali contrastanti, lo spettatore resta profondamente colpito.

La storia si sviluppa in un hammam, una sorta di bagno pubblico, nel giorno riservato solo
alle donne. In questo ambiente intimo, le vicende delle protagoniste si intersecano in forma
fantastica, mostrando i lati piu oscuri e segreti di ciascuna. Esse stanno cercando di aiutare
una ragazza che, rimasta incinta fuori dal matrimonio, € costretta a nascondersi dai suoi
parenti e da alcuni uomini che dicono di avere il diritto di punirla per questo. Le attrici Anna
Coppola (suocera), Matilde Facheris (casalinga), Mariangela Granelli (immigrata in Francia),
Annagaia Marchioro (studentessa), Maria Pilar Pérez Aspa (insegnante), Arianna Scommegna
(massaggiatrice), Marcela Serli (massaggiatrice), Chiara Stoppa (giovane integralista) hanno
saputo proporre il tema con grazia e intelligenza. “Alla mia eta mi nascondo per fumare” e
la prova che abbiamo bisogno di aprire gli occhi su cid che accade non lontano da noi e che
abbiamo la necessita di discutere su molti valori che crediamo immutabili se vogliamo che, un
giorno, il mondo possa essere libero e accogliente per tutte le donne.

Ana Luiza Tonial
Classe 3" A U, Liceo Leopardi-Majorana - Pordenone

Un hammam

Il giorno 17 Marzo 2016 abbiamo assistito allo spettacolo “Alla mia eta mi nascondo
ancora per fumare”. La rappresentazione teatrale ha come tema la dura vita delle
donne islamiche che si ritrovano nell’lhammam, una sorta di bagno turco con funzione
anche di incontro sociale. Ciascuna donna parla della propria esperienza personale, e
da questo emerge la reale condizione femminile di sottomissione e maltrattamento
da parte del sesso maschile, fino al punto di non essere libere di fumare una sigaretta
senza doversi nascondere. Un altro tema che emerge & quello dell'amore: alcune delle
protagoniste credono in esso e lo ritengono necessario, mentre altre preferiscono
allontanarsi dal proprio uomo per ottenere un po’ di indipendenza. Pur essendo, secondo
noi, uno spettacolo interessante, non siamo rimasti particolarmente stupiti da questo
spettacolo. Abbiamo trovato la trama poco scorrevole e non particolarmente intrigante,
pur essendo basata su un tema d’interessante attualita.

Gli elementi che non ci hanno colpito sono statila scenografia e i costumi che per noisono
risultati monotoni e incoerenti con la cultura islamica. Inoltre i dialoghi erano ripetitivi
e poco coinvolgenti facendo cosi perdere il loro importante significato, i monologhi in
cui le donne raccontavano la propria storia sono risultati interessanti anche se poco
frequenti.

Michele Maiutto, Marta Miani, Mattia Michelis, Beatrice Pavan
Classe 4" E, Liceo Artistico I.S.A. E. Galvani - Cordenons
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L'opportunita di sfogarsi

Giovedi 17 Marzo al Teatro Verdi di Pordenone si & svolta la rappresentazione di “Alla
mia etd mi nascondo ancora per fumare”. Alla nostra entrata la scena era gia allestita:
siamo in un hammam e sul palco vediamo una vasca contornata di teli bianchi.
Entrano nove donne con differenti storie di vita, tra cui una donna incinta obbligata a
nascondersi, una fondamentalista, ecc. Sono voci femminili che si aprono in una giostra
di tinte chiaroscurali. L'opera induce a riflettere sulle difficoltd che il sesso femminile
deve affrontare nella societd islamica. L'hammam, € anche uno spazio d'incontro
dove vengono scambiate opinioni, desideri e sfoghi contro uomini violenti ed egoisti.
Scorrono cosi crudeli realtd, che trattano di abusi anche in tenera eta, di maltrattamenti
giustificati con l'errata idea di considerare la donna un essere inferiore. | temi trattati,
anche se possono sembrare geograficamente lontani, vengono espressi con forza e con
molto realismo. Questo spettacolo acquista valore inoltre, perché la stessa autrice del
testo teatrale, Rayhana, ha vissuto queste esperienze sulla propria pelle ed e riuscita a
trasmettere le emozioni che lei stessa ha provato. La rappresentazione € stata diretta,
immediata, di grande impatto, nonostante la semplicita della scenografia, enfatizzata
soltanto dal gioco di luci e di ombre, dall'acqua, dai vapori e dal fumo di sigarette.
La situazione drammatica presenta un finale tragico, che nonostante la leggerezza
della recitazione, denuncia in modo incisivo la mancanza di valori di un mondo che
consideriamo civilizzato.

Tania Beltrame, Eva Bianchin, Elisabetta Buttignol, Thomas Cappelletto,

Andrea Cattaruzza, Melissa De Ros, Simone Gabatel, Sara Gardonio, Veronica Moretto,
Laura Peresson, Debora Piccinin, Andrea Piasentin, Silvia Ruzzoni

Classe 4" E, Liceo Artistico I.S.A. E. Galvani - Cordenons

Uno spazio al femminile di liberta e denuncia

Lo spettacolo, tratto dal testo teatrale dell'autrice algerina Rayhana, € un quadro della
complicata situazione femminile nei paesi islamici. (...) Siamo in un hammam algerino
e nove donne s'incontrano nella giornata a loro riservata: sono persone diverse, ma
accomunate dalla subordinazione familiare e sociale che sono costrette a sopportare
dagli uomini e dalla cultura islamica. (...)

(...) Le donne entrano una alla volta nel bagno: la donna incinta, I'anziana integralista,
la giovane ingenua, la fortunata, la moglie di un kamikaze, e cosi via, e in quella giornata
di relax si spogliano, parlano e finalmente possono dar sfogo ai loro sentimenti. (...)

(...) Famiglia, sesso, religione; gli interventi delle donne sono vere e proprie storie di vita,
ma soprattutto denunce crude ed esplicite della condizione in cui sono costrette a vivere
in una societd che le tratta come oggetti necessari per la riproduzione della vita. Una
di loro & rimasta incinta fuori dal matrimonio contro la volonta dei familiari e segnera
il finale tragico dello spettacolo. Rayhana & uno pseudonimo che I'autrice ha dovuto
adottare per continuare a scrivere; si € trasferita in Francia forse per sperare di vivere in
un paese che non fa delle regole della religione le regole dello stato, ma anche i e stata
aggredita da integralisti islamici, eppure non si arrende, come non si arrendono le donne
del suo testo che nel finale restano unite per difendere la loro compagna.

Asia Sagripanti
Classe 4" C RIM, I.S.I.S. P. Sarpi - San Vito al Tagliamento
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TRE ALBERGHI

| tre alberghi: scoprire la verita e affrontarla

Vi & mai capitato di pensare a come le multinazionali riescano a guadagnare miliardi?
Semplice... sfruttando le necessita del Terzo Mondo. Proprio Ken, giovane lavoratore con
la volonta di cambiare il mondo, viene corrotto, senza accorgersene, dalla falsa bellezza
di queste industrie, diventando cosi un tagliatore di teste che la ditta manda a licenziare
le persone ormai superflue. Francesco Migliaccio, nei panni di Ken, ci fa scoprire, con la
sua coinvolgente ed appassionante interpretazione, la vera faccia delle imprese.

Con chiarezza ed incisivita l'attore interpreta monologhi ricchi di pathos che ci aiutano
a capire cosa si prova a licenziare persone, a dare tutto per la propria impresa e scoprire
successivamente di aver lavorato, senza mai risparmiarsi, per una societd corrotta che
pur di ottenere piu guadagni decide di vendere la “baby formula” alle madri africane.
A sorreggere e a condividere il peso di questa angosciante verita c’é la moglie Barbara,
interpretata dalla talentuosa attrice Maria Grazia Plos.

Un giorno Barbara, durante una conferenza ad una platea di altre consorti di colleghi
del marito, decide di raccontare la verita, cosa succede davvero quando i mariti vanno a
lavorare nel Terzo Mondo. Marito e moglie si troveranno a fare i conti con questa difficile
situazione che porterd la loro storia verso la fine.

La semplicita della scenografia ha contribuito a focalizzare I'attenzione del pubblico sui
due attori che, fingendo di raccontare la loro storia da tre diverse stanze di albergo, ci
hanno aperto gli occhi sulle difficoltd che le persone devono affrontare quando si tratta
di scegliere tra una brillante carriera, la famiglia e i propri ideali. Serena Sinigaglia, con
le sue doti di regista esperta e sensibile, ha trasportato I'intera platea dentro l'esistenza
di Ken e Barbara facendoceli inizialmente invidiare per la bella vita che conducevano e
infine compiangere per la triste fine cui vanno incontro. (...)

Lo spettacolo presenta una scenografia molto ridotta, costituita da barattoli, alcune
bottiglie e un bicchiere. | due attori, a turno, hanno interpretato monologhi crudi e forti,
per colpire il pubblico e farlo appassionare alle vicende narrate.

Molto positivo ci e parso il fatto che il testo presenti entrambi i punti di vista dei
personaggi, il che ha dato la possibilita a chi seguiva di prendere una posizione.
Davvero emozionante l'interpretazione di Maria Grazia Plos nel manifestare lo stato
d'animo di Barbara, e ancor di piu nel suo drammatico sfogo di rabbia che ha dato una
svolta decisiva alla storia. Consiglio vivamente la visione di questo spettacolo, in quanto
grazie alla sua linearita, all’attualita del tema trattato e alla maestria con cui gli attori
hanno dominato il palco, ha tenuto alta la nostra attenzione, coinvolgendoci dall’inizio
alla fine e rendendoci desiderosi di scoprire la verita sul vero volto delle multinazionali,
sulla “baby formula”, e di sapere come Barbara e Ken hanno infine gestito questa difficile
situazione.

Alice Novellozzi e Nicola Gerussi
Classe 4" B SC, I.S.1.S. Liceo Le Filandiere - San Vito al Tagliamento
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Una risposta ai grandi quesiti dell’esistenza

1

“"Perché? Per quale causa?”, sono domande che I'uomo si pone da quando ha preso
coscienza e si & distaccato dal mondo animale, in particolar modo ¢’¢ una domanda,
probabilmente, anzi, sicuramente piu importante di tutte: “Come ha avuto origine
'universo?”. La risposta a questo quesito non ha prezzo, poiché se la si avesse,
sapremmo ogni cosa, compresi passato e futuro. (...) Lucilla Giagnoni propone tre
risposte al suo pubblico: quella religiosa, la nostra tradizione biblica, con i brani della
Genesi che narrano la creazione; quella della poesia e del teatro, seguendo la visione
metafisica di Dante e la concretezza delle passioni umane in Shakespeare; quelle della
scienza, attraverso la figura di Einstein con le sue ricerche della fisica sull’infinitamente
grande e infinitamente piccolo.(...) Ed € come se, in una specie di viaggio a ritroso,
dall'infinitamente grande potessimo retrocedere all'impensabilmente piccolo, ossia al
nucleo che conteneva tutti i mondi possibili. Mescolando il sapere scientifico, le scritture
bibliche della Genesi con la grande poesia, I'attrice racconta I'immenso involucro che ci
contiene e gli sforzi compiuti dall’essere umano per dargli una spiegazione e trovargli un
senso. Il discorso teatrale si snoda su tre elementi: la luce, il buio e il tempo. Accosta il
paradosso del gatto vivo/gatto morto all’interno della scatola (meccanica quantistica)
all’essere/non essere di Amleto; la materia oscura € anche nelle parole di Lady Macbeth
e la luce e sostanza dell’ultima parte del Canto 33° del Paradiso.

Samuele Maieron, Kevin Marzio, Mattia Vazzoler
Classe 4" A SC, I.S.1.S. Liceo Le Filandiere - San Vito al Tagliamento

L'eterna domanda dell’'individuo di fronte all’infinito

Qualche settimana fa abbiamo potuto assistere, al Teatro Verdi di Pordenone, ad uno
spettacolo a dir poco “spettacolare”. Lucilla Giagnoni, attrice bravissima, con la sua
carica e determinatezza ha dato vita ad un vero “Big Bang”, raccontando questo evento
da diversi punti di vista, alcune volte difficili da comprendere.

Come si evince dal titolo, si € parlato della creazione e dell’'universo, ma molti altri
argomenti sono stati toccati, tra i quali anche una lunga riflessione di un‘ora e mezza
sul senso della vita, l'arte, la scienza, la religione.

Era sola su un palco quasi spoglio, c’erano solamente un leggio e uno schermo bianco
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che avrebbe raccolto i giochi di luce. La Giagnoni comincia dialogando con il pubblico
come se si trattasse di una normale conferenza. Per iniziare il lungo monologo, comincia
con il parlare della figlia Bianca e si addentra man mano nella vastita di un argomento
che va dallinfinitamente piccolo della meccanica quantistica all’infinitamente grande
della relativita. L'artista recita con passione, espressivitd, reggendo un intricato discorso
che cerca e trova punti comuni in argomenti apparentemente molto diversi: come
le teorie di Einstein e della scienza possono incontrarsi con l'arte di Shakespeare e le
parole della Genesi biblica, in un intreccio perfetto. Le musiche e le luci contribuiscono
a caricare di forza e coinvolgimento la protagonista che passa da monologhi a versi
della "Divina Commedia”.

Possiamo dire che sia stato uno spettacolo davvero soddisfacente nelle sue pil piccole
sfaccettature, alle volte difficile da seguire per la velocita del modo di parlare per
dare spessore a certe cose, ma soprattutto per i continui salti sia temporali che di
argomento; tutto cid perd non cambia quello che l'attrice voleva trasmettere, ossia la
“risposta” all'eterna domanda dell'individuo di fronte all'infinito.

Daila Baido, Kristina Stojanovic, Anna Battistella, Lisa D’Abrosca, Nicole Boccalon
Classe 4" A SC, I.S.1.S. Liceo Le Filandiere - San Vito al Tagliamento

Questo é il vero Teatro!

(...) Un motivo per cui ho scelto questo spettacolo ¢ il titolo: “Big Bang”. Che vorrd mai
dire? A prima vista sembrano due parole che iniziano con la stessa lettera, hanno al
loro interno una vocale, entrambi i termini sono inglesi; infatti la prima parola indica
“grande”, la seconda “esplosione”. Attraverso la spiegazione nei tre linguaggi, della
letteratura, della religione e della scienza, I'autrice ha cercato di capire come siamo
arrivati sin qui e come potremmo mai finire.

Inizialmente ha fatto riferimento alla religione, seguendo i brani della Genesi, poi ha
ripreso la visione trascendentale di Dante attraverso il suo piu famoso poema, la “Divina
Commedia” e, non dimenticando i sentimenti, ha incluso “Macbeth” di Shakespeare.
L'ultimo modo con cui ha tentato di rispondere alla grande questione & la scienza:
seguendo le teorie che Einstein ha presentato, ossia quelle della relativitd e della
meccanica quantistica.

Lucilla Giagnoni, attrice straordinaria, ha riportato in superficie cid che & il vero
Teatro: trasmettendo le emozioni che lei stessa prova, ponendo grandi domande
e, coinvolgendoti in tutto e per tutto, ha intrecciato la realtd con la finzione. Ha
paragonato il tempo con l'attesa di Giulietta, I'essere e il non-essere di Amleto, i
sentimenti piu nascosti e oscuri con quelli di Macbeth e, infine, ha concluso con gli
ultimi versi del trentatreesimo Canto del “Paradiso” di Dante affermando che la luce
& sostanza. Questo spettacolo meraviglioso, che alla fine mi ha commosso, mi ha
lasciato con tanti punti interrogativi che solo io posso risolvere, vivendo e scoprendo
giorno per giorno. Ringrazio infinitamente '‘autrice per avermi aperto gli occhi e avermi
fatto apprezzare il vero teatro attraverso uno dei temi che pil mi tormentano in questo
periodo adolescenziale.

Giorgia Ferlauto
Classe 4" A SC, 1.S.1.S. Liceo Le Filandiere - San Vito al Tagliamento
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Un viaggio sensazionale alle origini dell’universo e nell'animo umano

E iniziata ufficialmente venerdi 23 ottobre la stagione teatrale a Pordenone con la prima
dello spettacolo di Lucilla Giagnoni “Big Bang”: una vera e propria riapertura coi botti!
Con un appassionante e coinvolgente monologo l'attrice fiorentina ci ha portato infatti
in un sensazionale viaggio alla scoperta delle origini dell’'universo, ma soprattutto alla
scoperta dell'animo umano e lo ha fatto affrontando tre tematiche principali, la luce,
il buio e il tempo, attraverso versi della Bibbia, spaccati di opere del Bardo Immortale
Shakespeare e citazioni di importanti scienziati come Einstein. E stato uno spettacolo
profondo, toccante ed emozionante che, grazie all'accostamento di giochi di luce, musiche
new age e allimmancabile bravura dell’attrice, non ha potuto far altro che incollare lo
spettatore alla poltrona fino all’'ultimo momento. C'e da dire perd che lo spettacolo non &
stato proprio perfetto: le tematiche, per quanto semplificate dall’'attrice, restano comunque
difficili da seguire e I'enfasi usata durante il monologo a volte potrebbe risultare eccessiva.
Altro problema é rappresentato dai giochi di luce, bellissimi, che enfatizzano molto I'intero
spettacolo, ma illuminando una piccola parte del palcoscenico e venendo realizzati al buio,
a lungo andare stancano l'occhio. Problemi tecnici o meno, resta comungque uno spettacolo
da vedere, poiché non si pud guardare a delle piccolezze quando I'opera nel suo insieme ¢
di una straordinaria e toccante bellezza.

Matteo Burin
Classe 3" |, Liceo Scientifico M. Grigoletti - Pordenone

“Big Bang": un’esplosione di conoscenza

Lo spettacolo teatrale “Big Bang” &€ un monologo messo in scena dall’attrice Lucilla
Giagnoni, esibitasi a Pordenone al Teatro comunale Giuseppe Verdi il giorno 23 ottobre 2015.
L'argomento principale dell'opera & la Creazione, che I'attrice inizia a esaminare da un
punto di vista religioso, ricollegandosi poi alla letteratura e alla scienza. In maniera semplice
e comprensibile a tutti fa un quadro di quelli che sono i maggiori esponenti della fisica
(Einstein e Heisenberg) e della letteratura (Dante e Shakespeare), spiegandoli in modo tale
che anche gli studenti piu giovani, che ancora non hanno affrontato questi temi a scuola,
riescano a seguire lo spettacolo senza troppe difficoltd. La scena é semplice: sul palco sitrova
un leggio e un telo bianco dove di tanto in tanto dei fari creano giochi di luce e proiettano
immagini, ma la peculiarita dello spettacolo & I'interpretazione dell’attrice. Ella intermezza
momenti tranquilli, in cui parla di vita familiare o di scoperte scientifiche, a momenti in cui
la scena si anima e in un turbinio di luci, immagini e suoni, lei si lancia in interpretazioni di
Shakespeare. | movimenti, la gestualitd, la voce di quella donna sono talmente ammalianti
che distrarsi & decisamente difficile. E quasi magico il modo in cui riesce a interpretare i vari
personaggi: all'inizio sei di fronte a Lucilla, madre di Bianca, attrice curiosa di scoprire il
mondo, e un istante dopo ti trovi in presenza di una delle Sorelle Fatali che predice il destino
a Macbeth, oppure vedi Prospero, che & cosi ben interpretato da far sentire anche te “della
stessa sostanza di cui sono fatti i sogni”.

Consiglio la visione di questo spettacolo a tutti coloro che vogliono affrontare in modo
coinvolgente e alternativo temi che possono essere considerati noiosi o che intimoriscono
molte persone.

Lara Dall'Olio
Classe 3" |, Liceo Scientifico M. Grigoletti - Pordenone
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Big Bang, dal minuscolo all'immenso

Una domanda che ha accomunato la filosofia di tutta I'umanita e quella sulla condizione
umana. Da millenni, 'uomo cerca di darsi una risposta; & una corsa contro se stessi dove non
possono esserci vincitori o vinti. £ proprio questa grande domanda che da il via allo spettacolo
"Big Bang” di Lucilla Giagnoni, un percorso di riflessione sulla condizione umana e del cosmo,
di cio che lega l'infinitamente grande all'infinitamente piccolo attraverso tre grandi “lingue”
umane: quella del testo sacro della tradizione biblica, quella della poesia metafisica di Dante
e della concretezza di Shakespeare e quella della scienza della meccanica quantistica e dei
suoi padri quali Einstein, Heisenberg, Bohr. Tutto questo per arrivare a definire una nuova
consapevolezza: "“jo ora so che non raggiungerd mai la mia radice, ma che la mia radice
esiste. Non conoscerd mai il mistero che sta la in fondo al buio, ma so che una veritda c’&”.
La complessita degli argomenti trattati & indiscutibile, tuttavia essi sono espressi in maniera
chiara e semplice. Chiunque pud davvero portare a casa qualcosa da questo spettacolo.
Tramite semplificazioni e citazioni I'attrice riesce ad arrivare in maniera diretta allo spettatore
facendo capire chiaramente cio che vuole esprimere (nonostante ognitanto si “inciampi” con
le battute, ma & comprensibile data la durata del monologo).

In sintesi, “Big Bang” di Lucilla Giagnoni & un ottimo spettacolo, consigliato a chiunque.

Luca Zaninotto
Classe 3” |, Liceo Scientifico M. Grigoletti - Pordenone

La semplicita dell'immenso

Lucilla Giagnoni, in questo speciale monologo intitolato “Big Bang”, si scopre poetessa,
scienziata e credente; tramite queste tre chiavi crea uno spettacolo unico nel suo genere, dove
formule di fisica quantistica, versi della “Divina Commedia” e passi del libro della “Genesi” si
intrecciano fra loro per cercare di rispondere a delle domande: “Come tutto ¢ iniziato? Come
finira?” L'attrice divide il percorso in tre tappe: luce, buio e tempo.

La luce ¢ il nostro modo di vedere il mondo: in quasi tutti i racconti di creazione la luce &
la prima cosa ad essere stata creata. Studiando la cosmologia sappiamo che la luce si e
venuta a creare “solo” 380.000 anni dopo il “Big Bang” e Dante le dedica I'intero 33° Canto
del “Paradiso”. Il buio € I'argomento piu interessante, € il nostro non-sapere, € il superamento
dei limiti, € la nostra paura; I'umano, dice sempre la Giagnoni, pud decidere se oltrepassare
questo limite, puo decidere tra il bene e il male, come Adamo ed Eva, come Machbeth e Lady
Machbeth; abbiamo bisogno di una giusta misura tra luce e oscuritd, tra cid che vediamo e la
materia oscura, il collante dell’'universo. Il tempo: tutti i percorsi, tuttii movimenti sono intervalli
di tempo; dai sette giorni della creazione del cielo e della terra, fino all'inizio del tutto, a un
minuto, a un secondo, a un miliardesimo di secondo, al muro di Planck, un muro insuperabile
che si puo solo immaginare. Con questi collegamenti che passano da una disciplina all'altra,
da scienziato a poeta, la Giagnoni ti apre la mente, unora e mezza di insegnamento ma allo
stesso tempo di riflessione personale in cui lo spettatore si fa trasportare da questo scorrere di
idee, di immagini che gli permettono di conoscere nuove cose e di piu se stesso.

“lo non sono un teologo, non sono uno scienziato, non sono nemmeno un poeta
esordisce cosi 'attrice, ma secondo me in quest’opera Lucilla Giagnoni e stata un po’ tutte e
tre le cose.

1

Matteo Casonato
Classe 5" N, Liceo Scientifico M. Grigoletti - Pordenone
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Un percorso per una vita, un’inizio per una fine

11 settembre 2001: tutto ha inizio quel giorno, con il crollo delle Torri gemelle.

Lucilla Giagnoni, vedendosi scorrere quelle immagini in tv, si sente come sprofondata
nell'inferno e subito cerca di risollevarsi dall’abisso. Pensa, pensa a Dante che ci ha
mostrato il viaggio che gli ha permesso di risalire dalle viscere della terra fin lassuy, in
cima al mondo, sopra i cieli, fino ad arrivare a Dio e alla salvezza. Cosi la Giagnoni
inizia questo suo spettacolo, “Big Bang”, che dura ben 90 minuti, un tempo che pare
lunghissimo, se si pensa ad un monologo. Del resto, chi riuscirebbe ad ascoltare una
persona per un‘ora e mezza che parla, parla e non fa altro che parlare? Ebbene ci
sbagliamo anzi, ci rendiamo conto di aver sbagliato solo dopo lo spettacolo, perché lei,
col suo modo di fare, di recitare, I'enfasi che mette in ogni sua battuta, fa si che il tempo
trascorso su quella nostra poltrona a teatro sia un qualche cosa di magico, fantastico,
spirituale. Sembra quasi che il tempo stesso inizi a prendere forma, “polvere di stelle”
dice lei; insomma, un tempo che sembra essere infinito quando la sentiamo recitare, ma
che una volta finito, sembra essere volato via, cosl, in un battito di ciglia. (...)

Yifan He
Classe 5" N, Liceo Scientifico M. Grigoletti - Pordenone

Il canto notturno dell’'uomo moderno

“In principio era il Verbo, / e il Verbo era presso Dio / e il Verbo era Dio.”

Cosi San Giovanni apre il suo Vangelo e, pressappoco dicendo questo, Lucilla Giagnoni
inizia lo spettacolo teatrale “Big Bang”, un monologo che pare un dialogo attraverso
le autorevoli voci di Dante, i profeti, Shakespeare, Einstein, Leopardi e Schrodinger
sull'origine dell’Universo, su cosa lo governa e su come esso potrd finire.

Le personali e rivoluzionarie interpretazioni della Natura, che questi illustri personaggi
propongono nel corso dei millenni della storia umana, sembrano tra loro cozzare
inesorabilmente; eppure, nel sistematico e appassionato puzzle dell’attrice, paiono
armonicamente dialogare.

Lo spettacolo risulta estremamente coinvolgente e mai banale, nonostante sia i
tecnicismi fisico-matematici dello studio quantistico e della relativitd, sia le concezioni
filosofiche alla base della poetica dantesca e shakespearianavengano necessariamente
tralasciati. Lo spettatore €& catturato anche dall’intimitd commovente della
messinscena, che vira spesso su fatti autobiografici dell'attrice.

Particolarmente emozionante e soprattutto la recitazione di alcuni celeberrimi passi
compostidal pitgrandedrammaturgodituttiitempi:Amleto, Macbethe Giuliettacon
lalorotragicalottainteriore,conlaloroindomabile setediveritaegiustiziarivelanoquanto
I'animo umano sia incomprensibile ma seducente cosi come lo & il mistero dell’Universo.
Lucilla Giagnoni ci invita a distogliere lo sguardo dai nostri piedi, come indomiti
pastori erranti, e a volgerlo a qualcosa che ci eguaglia in bellezza; ci esorta ad essere
I'eco che fa risuonare eternamente il monito di tutti i gloriosi avi: alzate gli occhi al
cielo e cercate le risposte nelle stelle.

Veronica Vidotto
Classe 5" N, Liceo Scientifico M. Grigoletti - Pordenone
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L'origine del tutto

L'11 settembre tutto & cominciato

la nascita della figlia, creare lo spettacolo
Andando a ritroso nel tempo passato
Interpellando lo studio come fosse un oracolo
Partendo dalla Genesi il mondo vide la luce
Arrivando a Dante che da solo in viaggio
Teologia, scienza e poesia insieme conduce

Nel cammino tra le stelle affrontato con coraggio
E da quando il primo giorno venne soffiata la cenere
Venne separata la luce dalle tenebre

L'uomo cerca l'origine del tutto

Bramoso come Eva nello staccare il sacro frutto
Ma vogliamo e possiamo cercarla

Ammirando il mondo e le sue arti

Con la voce del sapere si parla

Senza dividerla nelle tre parti.

Andrei Roberto Daneliuc e Omero Secco
Classe 5" D, Liceo Scientifico M. Grigoletti - Pordenone

L'uomo, la sua piccolezzaq, il creato

(...) Credo che questo spettacolo sia stato straordinario sotto molti punti di vista:
& da ritenere assolutamente notevole la performance dell'attrice che, oltre ad aver
recitato un monologo senza alcuna interruzione, riuscendo a trasmettere al pubblico
emozioni ed interesse per gli argomenti trattati, ha approfondito con studio personale
la meccanica quantistica, l'astrofisica, addirittura I'ebraico antico. Il pubblico viene cosi
trasportato attraverso un vortice di interrogativi, di spunti di riflessione, che lo portano
inevitabilmente a pensare ancor di piu alla natura umana, alla nostra piccolezza di
fronte all'infinita, di fronte alla perfezione del creato; ma la Giagnoni ci lancia un
messaggio: la grandezza dell'uomo sta proprio nel rendersi conto ed accettare questa
piccolezza, lasciarsi guidare dalla voglia di cercare, di rispondere alle domande che da
millenni lo attanagliano, con la consapevolezza perd che non sard mai possibile dare
una risposta ad ognuna di esse, in quanto piu I'uomo avanza nel campo delle scoperte,
pil sorgono nuovi interrogativi: “lo ora so che non raggiungero mai la mia radice, ma
che la mia radice esiste. Non conoscerd mai il mistero che sta Ia in fondo al buio, ma
so che una veritd c'e”.

Francesca Cappella
Classe 5" D, Liceo Scientifico M. Grigoletti - Pordenone
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E trascendente, é vivo, € “Big Bang”

Il 23 Ottobre 2015 Lucilla Giagnoni ci ha regalato la sua massima interpretazione del
Mondo e del Cosmo con lo spettacolo “Big Bang” al Teatro comunale Giuseppe Verdi
di Pordenone. Il suo percorso comincia dalle stelle dantesche, ma per parlare di stelle e
necessario partire dall’inizio: dal “Big Bang”, la creazione. Un argomento infinitamente
vasto, diviso in tre parti: la luce, il buio e il tempo, poiché tre sono le lingue in cui parla,
I'ebraico, la lingua della scienza e quella della poesia. Attraverso i punti di dialogo tra
queste lingue, la mente dello spettatore spazia: da Dante alla Genesi, da Shakespeare
ad Einstein, si &€ immersi dapprima nel buio dell’'utero materno, per poi farsi illuminare
dalla luce della scienza, ma anche dal dubbio, con il gatto di Schrédinger, e dal mistero
dell'infinitamente piccolo, con la teoria dei quanti di Planck o dallintroduzione della
quarta dimensione con Einstein, la teoria della relativita. Cio che nasce inizialmente
come qualcosa di confuso diventa un insieme armonioso, tutto € collegato: la grande
poesia, il sapere scientifico e la religione. E un tutt’uno che agisce in equilibrio, che
cerca di dare un senso all’essere, € trascendente, € vivo! E Lucilla, che unisce I'immensita
dell’'universo al microcosmo della vita privata, lo percepisce e lo attua: sola su un palco
quasi completamente spoglio, fatta eccezione per un leggio e uno schermo bianco,
affronta le mute domande del pubblico, a cui risponde con trasporto e dedizione.

Le melodie di Paolo Pizzimenti e le luci contribuiscono a ricreare '‘atmosfera sensibile
gid preannunciata dalle parole dell'attrice, che si librano tra monologhi shakespeariani
e letture di versi biblici e danteschi.

Silvia D’Andrea
Classe 5 D, Liceo Scientifico M. Grigoletti - Pordenone

Uno spettacolo illuminante

| grandi interrogativi sull’'origine del cosmo e della vita indagati attraverso vari ambiti
della conoscenza sono gli elementi chiave che contribuiscono al successo di “Big Bang”,
lo spettacolo che Lucilla Giagnoni ha messo in scena recentemente al Teatro Verdi di
Pordenone. La rappresentazione nasce dal desiderio di trovare un senso nel mistero
che ci circonda, e ancor piu dall'esigenza di superare il panico e lo shock scaturiti
dai fatti dell'l1 settembre. Una voglia di bellezza, di rinascita che spinge I'autrice ad
approfondire discipline legate alla sua formazione, come la filosofia e la letteratura, e
altre lontane dal suo percorso di studi, quali la fisica, I'astronomia, e persino I'ebraico
per poter leggere la Bibbia nella lingua originale.

Il monologo che ne scaturisce si suddivide in tre parti, ognuna dedicata a un aspetto
specifico della creazione - la luce, il buio, il tempo - indagato da diversi punti di vista,
poiché nessuna disciplina ha compreso pienamente i misteri dell’'universo.
Accompagnata soltanto dalle musiche di Paolo Pizzimenti e da effetti di luce proiettati
su uno schermo, I'attrice cattura subito I'attenzione degli spettatori e la mantiene viva
per tutto lo spettacolo - e anche oltre - proponendo connessioni audaci e impensate,
accostando ad esempio le scoperte sulla luce e i fotoni all’'ultimo Canto del Paradiso,
oppure il buio e la materia oscura a Lady Machbeth. Un’idea originale che, a giudicare
dagli applausi, il pubblico sembra apprezzare moltissimo.

Giulia Trangoni e Marco Nascimben
Classe 3" L, Liceo Scientifico M. Grigoletti - Pordenone

|
—

Big bang



Scienza, arte e sacro: il dialogo possibile

“Big Bang”, in scena venerdi 23 ottobre al Teatro Verdi di Pordenone, € uno spettacolo in
cui Lucilla Giagnoni propone al pubblico una personale indagine sull’origine dell’'universo
e della vita. L'idea di affrontare questi temi, racconta l'attrice, e legata anzitutto ai fatti
traumatici avvenuti I'11 settembre a New York e al conseguente bisogno di ridare senso
alla realtd, ma anche all'esperienza della nascita della figlia.

Ne deriva una rappresentazione ardita, a tratti quasi visionaria, divisa in tre parti: la
prima dedicata al tema della luce, la seconda a quello del buio e la terza al tempo. Tre
sono anche i differenti linguaggi - in apparenza inconciliabili, ma legati da inaspettate
affinitd - che si alternano e si fondono in tutto il monologo: quello religioso del
testo biblico, quello poetico della “Commedia” di Dante e del teatro Shakespeare, e
infine quello delle teorie scientifiche del Novecento, dalla relativitd alla meccanica
quantistica. Il risultato & un ponte tra passato e presente, tra forme diverse di pensiero,
un volo capace di scavalcare tempo e distanze e di arrivare fino a noi, al nostro vissuto,
lasciando una traccia indelebile di emozione e stupore.

Martina Piccin
Classe 3" L, Liceo Scientifico M. Grigoletti - Pordenone

“Big Bang”, la luce dell’inizio

Il crollo delle torri gemelle, nel 2001, ha sconvolto la vita di miglicia di persone.
L'attrice Lucilla Giagnoni ha trovato pero in questa catastrofe lo spunto per una nuova
trilogia di spettacoli, interamente scritti e recitati da lei: “Vergine madre”, “Big Bang”
e "Apocalisse”.

In “Big Bang”, partendo dall’esperienza della maternita, la Giagnoni si pone l'eterna
domanda sulla nascita dell’'universo e della vita, a cui cerca di dare risposta passando
attraverso tre temi principali: la luce, il buio, il tempo.

L'attrice riesce a mantenere alta I'attenzione del pubblico lungo tutta la durata dello
spettacolo grazie a una recitazione appassionata e appassionante che alterna versi
della Genesi (anche in lingua originale), brani delle opere di Dante e Shakespeare,
spiegazioni sulla fisica quantistica e sulla teoria della relativita: forme di conoscenza
e linguaggi in apparenza distanti, se non inconciliabili, e tuttavia accostati in modo
suggestivo e convincente, cogliendo impreviste affinitd, come ad esempio quelle fra
il paradosso gatto vivo/gatto morto di Shrédinger e il monologo di Amleto (“essere o
non essere”).

Martina Vidali e Matilde Callegarin
Classe 3" L, Liceo Scientifico M. Grigoletti - Pordenone
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La consapevolezza del Big Bang

Ci siamo noi, in platea, infinitamente piccoli. Ci sono la Luce, il Buio e il Tempo
infinitamente grandi. E c¢’¢ Lucilla Giagnoni, vestita di bianco come la luce, che per
questa sera ¢ il nostro Virgilio che ci guida dal buio alle stelle.

All'apparenza & presente solo lei sul palco, ma, quando si abbassano le luci, non & piu
cosi: diventano tre. Tre entitd che parlano lingue diverse pur capendosi e interagendo tra
di loro: Fede, Scienza e Poesia.

"Big Bang” ha inizio dal grembo materno e si sviluppa in anelli, scatole che si aprono e si
richiudono, ma partono sempre dalla pancia, sede dell’istinto, del centro, baricentro del
mondo. Anche i piccoli errori che Lucilla Giagnoni si autocorregge nel corso del monologo
rendono tutto piu sincero, ci danno la sensazione che l'attrice ci stia raccontando
qualcosa che & gid dentro di noi, qualcosa che gid sapevamo e che aspettava solo di
essere portato alla luce. Quindi non & piu teatro, non ¢ piu finzione, ma é Luce, & Buio
ed & Tempo. Ed e proprio per questo che non voglio dare un luogo e un tempo alla piéce,
perché un luogo ed un tempo non ce li ha: nasce insieme al mondo e finira con il mondo
e continua a vivere dentro di noi, dentro la materia, nella Luce e nel Buio.

E Lucilla Giagnoni in tutto questo non é che il direttore d'orchestra, che con maestria
parla e da ordine, che scivola da un argomento all‘altro, dall’ebraico all'italiano alla
matematica. Ogni tanto appare un po’ complicato da seguire, e difficile stare dietro alla
bravura del maestro, ma in quei momenti € anche bello lasciarsi trasportare dal suono
e della luce e dalle emozioni che esse ci suscitano al buio.

Linda Del Savio
Classe 4" B, Liceo Scientifico M. Grigoletti - Pordenone

“Big Bang"': fidiamoci del caos

Uno Shakespeare fisico quantistico. Un gatto in una scatola, contemporaneamente vivo
e morto finche non si solleva il coperchio. La compresenza, in noi esseri umani, di “Ish”
e "Isha”, non come Adamo ed Eva, ma come io e conoscenza. Il buio delle immagini
dell’ecografia e la prima luce del parto. Una mela grande come la Terra e un metaforico
muro posizionato ad un dieci-alla-meno-quarantatreesimo di secondo dall'origine del
tempo, che blocca chiunque voglia indagare oltre. Infinitamente piccolo e infinitamente
grande, che vedono in noi e nella nostra immaginazione il proprio punto di contatto.
Scienza, religione e poesia: tre ambiti apparentemente divergenti. Tre elementi fusi in
modo indissolubile da “sempre”, o meglio, dal primo enigmatico istante, quello della
Grande Esplosione: luce, oscurita e parola, che coincide con tempo. E con questo dolce
naufragare fra opposti che Lucilla Giagnoni, nel suo spettacolo “Big Bang”, presentato
il 23 Ottobre al Teatro Verdi di Pordenone, esalta il caos che sta alla base dell’esistenza,
offrendone un piccolo assaggio a noi spettatori. Durante l'intensa ed emozionante
performance, I'attrice tratta le piu disparate questioni e fornisce innumerevoli spunti
di riflessione, donando la sua esperienza personale, il suo talento e la sua cultura. Poco
pit di un‘ora e mezza, che pud lasciare interdetti, per aprire la mente nei confronti
dell'ignoto, suggerendo la pit affascinante delle soluzioni: la fiducia.

“Vayehi-or”, "E la luce fu”.

Elisa Gaiatto
Classe 4" B, Liceo Scientifico M. Grigoletti - Pordenone
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Intrecci infiniti

Essere, non essere.

Questione di un intervallo infinitesimamente piccolo, 10 secondi, come la durata
dell'esplosione del Big Bang. Questione di contemporaneita, come il gatto di Schrédinger,
vivo e morto allo stesso tempo. Questione di scelte, come il Peccato Originale, come
coscienza e istinto, come il dilemma dell’Amleto.

Sapersi aggirare nel groviglio labirintico di scienza, fede e poesia € possibile esclusivamente
con l'aiuto di una guida, che non soltanto indichi la via, ma che I'abbia gid percorsa in
prima persona: perché solo dopo aver trovato il senso del suo cammino Lucilla Giagnoni puo
invitare il pubblico ad alzare lo sguardo al cielo, alle stelle, alla luce nel buio. E a sentirne la
mancanza, a de-siderare, a lasciarsi coinvolgere.

Un'attrice che emoziona, proprio perché e lei la prima ad emozionarsi, che sa rendere il
pubblico talmente coinvolto da sentirsi protagonista di cid che avviene sulla scena, che
lascia incantati e turbati, induce a riflettere: il sipario aperto non & lasciato al caso, realtd e
finzione si intrecciano. La conclusione chiude il cerchio: se il susseguirsi delle scene sembrava
prima una matassa, poi il filo si dipana e gli opposti, che parevano incompatibili, si
conciliano. Allo spettatore, come ad un uccello che si libra in volo sopra un labirinto, appare
d'un tratto l'intero disegno, chiaro nella sua complessita.

Claudia Azzalini
Classe 4" B, Liceo Scientifico M. Grigoletti - Pordenone

La nascita e lo sviluppo del cosmo a teatro

Con grande carisma e intelligenza, Lucilla Giagnoni ha portato a teatro la nascita e lo
sviluppo del cosmo. Ispirata dalla propria esperienza di madre, I'attrice-autrice ha dato vita
ad un'entusiasmante e coinvolgente rappresentazione in cui la musica, la dolce voce della
figlia, i giochi di luci e la voce ispirata dell'attrice si fondono per dare vita ad una scenografia
essenziale in uno spettacolo apparentemente semplice, ma capace di catalizzare la nostra
attenzione. “Guardate questo teatro come una scialuppa, una scatola per osservare la
realtd” consiglia I'attrice-narratrice per guidarci all'interno dell'infinita dell’universo.
Trasforma, cosi, il teatro in un viaggio per “conoscere senza paura”: 'uomo teme di
precipitare nel buio e di lasciarsi corrompere da questo male, sente percio il bisogno di
“cacciarlo”, di riscoprire la luce.

Senza essere "teologa, scienziata o poetessa”, la Giagnoni interpreta abilmente il triplice
ruolo di oratrice religiosa, scienziata apprendista e lettrice audace perché “gli artisti”, dice,
"hanno questo compito: trovare la bellezza per uscire dall'inferno”.

In questa “danza” vitale che anima la terra, cio che “segna l'inizio e la fine” di tutto, ¢ il
tempo: cosi l'attrice introduce il pensiero di Dante - che fa governare il cosmo dalle stelle
e da Dio - di Shakespeare - che utilizza le emozioni per controllare il pensiero - e quello dei
fisici - che fanno risalire tutto all'atomo.

Si affianca con venerazione grandi figure storiche: ai “tanti Prospero nella tempesta della
creazione” che ci conducono in modo singolare alla conoscenza. Versione femminile di un
moderno Virgilio, la Giagnoni ci offre una bussola in questo viaggio nell’enorme e confusa
tempesta della conoscenza umana, instillandoci la sua stessa curiosita e passione.

Laura Nieddu, Francesca Palu, Francesca Piccirilli, Giulia Rossi
Classe 4" A SC, 1.S.1.S. Licei G. A. Pujati Sacile
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Inizio

E sempre l'inizio la parte piu difficile. Per la scienza, ma anche per una madre.

Questo & il concetto che Lucilla Giagnoni ha scelto per introdurre il suo monologo
“Big Bang”, che si snoda attraverso fisica, religione, poesia, teatro e la propria vicenda
personale. Citando le teorie di Einstein, Planck, Schrédinger, il “verbo” di Dio tratto
dalla Genesi, la “Commedia” dantesca, Shakespeare, e la vicenda di Bianca, sua figlia,
e riuscita ad unire i diversi aspetti della ricerca della “verita iniziale”, che accomuna
l'umanita di tutti i tempi.

Partendo dal “fiat lux” divino che per primo ha scacciato le tenebre dell'universo
primordiale, che ha consentito la formazione dei corpi celesti, ponendo le basi per la
nascita della vita, I'attrice ha trascinato il pubblico in un percorso intellettuale che
conduce, passando dall'infinitamente grande all'infinitamente piccolo, indietro fino
all'inizio del Tutto.

L'intento eclettico della Giagnoni di fondere scienza e teologia, per quanto affascinante,
risulta a tratti artificioso e forzato: ad esempio nel nesso tra la teoria della meccanica
quantistica secondo cui un ente esiste solo se osservato, e nella critica alla “societa
della notorietd”, secondo cui le persone esistono solo quando si trovano sotto i riflettori
(probabile riferimento ai “quindici minuti di celebritad” di cui parlava Andy Warhol).
Una nota di merito va al comparto tecnico: I'utilizzo delle proiezioni e della musica
durante i momenti recitativi hanno reso possibile un forte coinvolgimento emotivo
degli spettatori. L'attrice, infatti, non si € semplicemente lanciata in un volo pindarico
speculativo, ma ha voluto far “sentire”, oltre che capire, la profondita delle tematiche
trattate.

Letizia Marin, Nicola Perin, Martina Sandrin
Classe 4" A SC, I.S.1.S. Licei G. A. Pujati - Sacile

Le origini della vita appassionatamente interpretate da una madre

"Cos’e il “Big Bang”? Come si e formato I'Universo? Come finira?" Sono domande che
ognuno di noi si &€ posto almeno una volta. Lucilla Giagnoni prova a dare delle risposte
in uno spettacolo in cui affronta in modo “avvincente” questi temi esistenziali,
dividendoli in tre capitoli che trattano della luce, del buio e del tempo, narrati in tre
lingue diverse: lingua della poesia, della scienza e dei testi Sacri.

L'autrice trova un forte legame tra questi temi grazie alla figlia, che le ha fatto
capire la bellezza di essere donna e madre. In quest’opera la figura femminile &
decisamente rivalutata, infatti rispetto al mondo patriarcale dell’Antico testamento
I'attrice e co-sceneggiatrice (con Maria Rosa Pante) da importanza alla Donna
dicendo che é stata creata per poter “affiancare” I'uomo.

Stranamente nel suo monologo la Giagnoni da 'impressione di non avere un uomo al
suo fianco, pero leggendo la sua biografia si scopre che ha un marito che la “affianca”
nel suo lavoro, il quale scrive musiche originali per tutti i suoi spettacoli, musiche che
diventano protagoniste sul palcoscenico, insieme a parole e luci.

Queste protagoniste catturano l'‘attenzione dello spettatore durante il complesso
ragionamento, ma, a causa del linguaggio tecnico usato e della lunga durata del
monologo, diventano difficili da seguire per un pubblico medio.

L'elemento comunque che attira I'interesse dello spettatore & la passione che la “solista”,
in quanto autrice, riesce a trasmettere, trascinando con sé anche lo spettatore meno
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preparato. Dopo lo spettacolo sorge perd una domanda, difficile per dei ragazzi di
17 anni: "solo una madre pud capire la nascita della vita (o la venuta alla luce)?" Fa
sorridere se si pensa che la stragrande maggioranza degli scienziati citati sono maschi.

Michela Galet, Matteo Netto, Andrea Ruoso, Silvia Signorello
Classe 4" B SC, I.S.I.S. Licei G. A. Pujati - Sacile

Il “Big Bang” da un inconsueto punto di vista

In “Big Bang”Lucilla Giagnoni ci racconta come dall'oscuritd e dal silenzio del nulla si
possa arrivare alla luminosita e all’armonia del tutto, per capire chi siamo e come tutto
finira. E un monologo in cui la narrazione si pud suddividere in tre momenti, all’interno
dei quali vengono trattati tre argomenti - luce, buio e tempo - attraverso i tre linguaggi
di scienza, Sacre Scritture e poesia.

A differenza di poesia e Sacre Scritture, la scienza richiede una piu accurata spiegazione
delle teorie usate e non una loro semplice presentazione come in questo caso ha fatto
I'attrice. Cio rende lo spettacolo interessate solo per un pubblico ristretto, ben preparato
in ambito scientifico: chi non ha questo requisito potrebbe avere la percezione che la
scienza sia troppo complessa e di conseguenza qualcosa di distante e inadeguata a lui.
L'idea di un sapere per pochi & uno dei tratti tipici della magia medievale che emerge
dallo spettacolo, insieme alla concezione della materia provvista di un‘anima (la nascita
della figlia Bianca e paragonata al “Big Bang”), al ritornello, che scandisce il passaggio
da un argomento all’altro con l'esclamazione in tutta fretta di leggi fisiche e parole in
ebraico che sembra evocare un rito magico, e alla musica, che richiama un‘atmosfera
magica e misteriosa attraverso la ripetizione di tonalita cupe.

In conclusione lo spettacolo & innegabilmente armonioso e capace di innescare nello
spettatore una curiositd nuova che lo porta a comprendere e approfondire i vari
rapporti che si creano tra i diversi ambiti dello scibile umano.

Ma é adeguato inserire in tutto cido una connotazione magica, quando personaggi del
calibro di Galileo, Bacone e Cartesio hanno combattuto tutta la vita per liberarsene?

Elisabetta Dal Grande, Francesco De Martin, Federica Tombolan
Classe 4" B SC, I.S.1.S. Licei G. A. Pujati - Sacile

Le eterne domande dell’'uomo tra scienza e letteratura

Lucilla & una donna, € una madre, che si pone lI'eterna domanda dell’'individuo di fronte al
mistero dell’universo e del suo inizio. E cerca una risposta interrogandosi su tre concetti
fondamentali, la luce, il buio e il tempo, in un percorso che mette a confronto tre diversi
linguaggi: il testo sacro della tradizione biblica, la poesia (la “visionarietd” metafisica di
Dante e la concretezza delle passioni umane in Shakespeare) e la scienza, attraverso i
maggiori protagonisti della fisica del Novecento, come Bohr e Einstein.

Tutto per approdare a una nuova consapevolezza: “lo ora so che non raggiungerd mai la
mia radice, ma che la mia radice esiste. Non conoscerd mai il mistero che sta ld in fondo
al buio, ma so che una veritd c'¢”, dice I'attrice.

Con grande abilita dialettica, Lucilla Giagnoni cerca e “trova” punti comuniin argomenti
apparentemente molto diversi. Ecco allora che le teorie di Einstein, di Bohr, di Planck
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trovano riscontro nell‘arte di Shakespeare e nella Genesi biblica. Al paradosso gatto
vivo/gatto morto si accosta l'essere/non essere di Amleto, il tema del tempo permea
I'opera “Romeo e Giulietta”, la materia oscura € anche nelle parole di Lady Macbeth e
la luce e sostanza del Canto 33° del Paradiso. “Noi dobbiamo avere fiducia” conclude
la stessa Lucilla Giagnoni, dobbiamo dare luce e nome al mondo.

Questo spettacolo mi ha entusiasmato e mi ha arricchito.

Mi ha fatto capire qualcosa in piu di me stesso, mi ha fatto capire del perché amo cosi
tanto la letteratura, I'arte ma anche I'empirismo della scienza, della medicina.

[l rischio di questi spettacoli, ritengo, sia il parlare di scienza e letteratura in maniera
molto divulgativa. Cosi non e stato.

L'attrice e stata una vera e propria scienziata, portavoce, con la sua grandezza
espressiva e intellettiva, di tutti noi.

Fabio Zara
Classe 5 B SC BIO, Liceo E. Vendramini - Pordenone

La luce e il buio, specchio dell'uomo

“Chi siamo? Di fronte alla grandezza dell’'universo, cos® I'uomo?” Lucilla Giagnoni ci
pone di fronte a delle domande a cui la storia da millenni non riesce a dare risposta.
Si apre quindi una riflessione che parte dal piu antico testo religioso che possediamo,
la Bibbia. Lucilla trova profondo collegamento tra le antiche parole ebraiche che
in un unico termine riescono a raccogliere numerosi significati; la religione, la fisica
quantistica e la metafisica possiedono un comune denominatore che ci illustra uno
schema di quella che & la nostra storia. Con enorme bravura, nel suo monologo Lucilla
riflette sulle piu complesse formule fisiche dell’'universo e riprende i passi pitu famosi delle
opere di Shakespeare e Dante.

L'essere/non essere di Amleto, I'ansia del tempo di Giulietta, l'oscurita di Macbeth per
poi concludere con il tema infinito della luce che Dante eleva nel Paradiso.

Lo spettacolo € un continuo alternarsi di luce e buio, idea e oscuritd; cio rispecchia la
storia dell'umanitd, un‘antitesi perfetta e metafora della vita. Lucilla ci fa comprendere
come le basi della nostra cultura, religione, fisica e metafisica, siano profondamente
collegate; come tutti reggano un instabile e al contempo solido equilibrio.

Nonostante questo I'uomo vive nella precarietd, vede la luce, ma ricade troppo
facilmente nell’oscuritd, di fronte alle domande della vita si trova spaventato davanti
all'ignoto e ne fugge; ecco allora che ne nascono gli ideali-simbolo: la frattura interiore
dell’lAmleto, la paura dello scorrere del tempo di Giulietta, I'oscurita di Macbeth e la
devozione di Dante, che da centinaia di anni sono specchio di un’antica, e insieme
moderna, umanitd.

Caterina Zanon
Classe 5% B SC BIO, Liceo E. Vendramini - Pordenone
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Uno spettacolo per chi ha il senso dell’'umorismo

Lo spettacolo interpretato da Paolo Rossi & stato molto divertente e soprattutto
coinvolgente. Iniziato con riflessioni e commenti personali, Paolo Rossi € riuscito a
rendere al meglio tale spettacolo. Una delle frasi che mi ha colpito di piu e stata la
seguente: “chiunque capisca qualcosa di tale opera, a fine spettacolo venga nel mio
camerino e me lo spieghi”, con questo invito egli ha inteso dire, appunto, che nemmeno
lui ha capito fino in fondo il vero significato di questa originale opera di Moliére e di
cio che aveva creato; in quanto la trama non si € svolta secondo un canovaccio ben
preciso, Paolo Rossi ha deciso di rappresentare lo spettacolo fuori dagli schemi, dando
cioé ampio spazio alle improvvisazioni.

La comicitg, i costumi, i personaggi e I'arte dello spettacolo sono riusciti a creare nel
pubblico stupore e divertimento che, in certi momenti, hanno fatto immedesimare
lo spettatore nei diversi attori, immaginando e fantasticando sul come sarebbe stato
essere al loro posto sul palco e le emozioni che ciascuno avrebbe provato di fronte ad
un pubblico tanto numeroso. “L'improvvisazione di Versailles” & una commedia scritta
da Moliere nel 1663, in cui l'autore ha messo in scena se stesso e la sua compagnia e ha
dichiarato apertamente le sue idee sull'arte drammatica; egli ha riassunto l'esperienza
del suo teatro, ha realizzato un‘opera capace di attrarre in modo particolare il pubblico
intero e non soltanto la corte e il re.(...)

Un‘opera sicuramente rischiosa ma allo stesso tempo geniale che consiglio vivamente a
tutti, specie coloro che hanno il senso dell’'umorismo e sono pronti ad assistere ad uno
degli spettacoli piu originali della storia del teatro comico.

Alessia Primitivo
Classe 4* D, I.T.S.T. S. Pertini - Pordenone
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La vita & uno spettacolo

Recensire un opera teatrale é relativamente facile: raccontiamo la nostra esperienza
descrivendo le emozioni che ha suscitato; giudichiamo gli attoriin base alla loro capacita
di immedesimarsi nel personaggio, definendola “l'arte del mentire”.

Ma la triste verita a cui ci dobbiamo rassegnare e che gli attori vivono davvero la realta:
quella dolce e triste illusione che definiamo tale & il nostro palcoscenico chiamato vita,
di cui tutti siamo attori inconsapevoli. Solo quando il grande Direttore decide che € ora
di chiudere il sipario, mentre i riflettori si spengono e gli applausi esplodono nella sala,
sapremo se siamo stati la star o un’insignificante comparsa.

Gli attori possono plasmare la realtd in base alle loro esigenze, possono riprovare una
scena cento volte, possono interpretare mille sfumature di una tinta indefinita, sono la
personificazione di cid che non possiamo fare: essere noi stessi.

Ma ci sono dei momenti in cui giudicare un‘opera teatrale é difficile, soprattutto nello
scoprire e raccontare il nuovo. leri sera mi sono imbattuta in qualcosa di imprevedibile,
uno spettacolo straordinario “Moliére: la recita di Versailles” diretto da un superlativo
Paolo Rossi. Affermare che gli artisti hanno messo in crisi la mia idea di spettacolo e
a dir poco riduttivo: hanno scosso la mia visione della realta! Una citazione di Charlie
Chaplin calza a pennello come conclusione di questa riflessione “Ti criticheranno sempre,
parleranno male di te e sard difficile che incontri qualcuno al quale tu possa piacere cosi
come seil Quindi vivi, fai quello che ti dice il cuore, la vita € come un‘opera di teatro,
ma non ha prove iniziali: canta, balla, ridi e vivi intensamente ogni giorno della tua vita
prima che l'opera finisca priva di applausi.”

Eleonora Collauto
Classe 4" L, Liceo Scientifico M. Grigoletti - Pordenone

Tra passato e presente

La riscrittura dell'opera “L'improvvisazione di Versailles”, del celebre Moliere, & stata
realizzata da Stefano Massini, Paolo Rossi e Giampiero Solari, che si sono assunti il
compito diillustrarci la vita quotidiana della corte di Versailles nel diciassettesimo secolo,
presentata perod nell'ottica moderna, sfiorando tematiche di attualita. Nel realizzare la
commedia sono stati ineccepibili poiché sono riusciti a mettere in scena uno spettacolo
sorprendente, che lascia spazio a qualcosa di inaspettato.

Lo spettatore rimane sempre in attesa di un nuovo colpo di scena che ribalti il testo
originale di Moliére; per non parlare delle numerose risate che inevitabilmente nascono
per la notevole bravura degli attori, che sanno puntare sulle tematiche giuste per
suscitare l'attenzione del pubblico. Che dire? Uno spettacolo assolutamente da vedere,
perché nonostante riporti alla luce un testo classico, riesce comunque a stupire e
cavalcare I'onda dell’attualitd, senza perd cadere nel ridicolo di una comicita eccessiva.
Nella rappresentazione si mettono anche in evidenza gli eventi e i pensieri che
caratterizzano quello che c'é dietro alla preparazione di uno spettacolo teatrale, dalla
paura piu folle del non ricordarsi il testo al lasciarsi andare alla piu totale improvvisazione,
rendendo il pubblico depositario inconsapevole di cid che generalmente rimane un
segreto, condiviso dai soli attori.

Diana Dragomir
Classe 4" L, Liceo Scientifico M. Grigoletti - Pordenone
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Moliére ai giorni nostri

“L'improvvisazione di Versailles” & una commedia di Moliére scritta nel 1663, nella
quale l'autore interpreta se stesso a capo di una compagnia teatrale alle prese con una
rappresentazione commissionatagli da Luigi XIV.

In quest'opera Moliere esprime la sua libera opinione sull'arte drammatica e sulla
comicitd in generale coinvolgendo a sua volta tutti gli attori della compagnia e
facendone emergere la vita quotidiana attraverso il metateatro.

La riscrittura della commedia proposta qualche secolo prima da Moliere, con l'intento di
indagare l'essenza dell'arte comica in un contesto moderno, e 'obiettivo di Paolo Rossi,
che ha riscritto il testo assieme a Stefano Massini.

La presenza del metateatro costituisce una delle maggiori analogie con l'opera originale,
mentre il linguaggio dialettale nei dialoghi e I'improvvisazione diventano poi una vera e
propria calamita per il pubblico.

La semplicitd, presente nella scenografia e nei costumi, funge da chiave di lettura per
un’opera ai limiti dell'impudenza che ha come intento attualizzare una commedia, di
qualche secolo fa immortale sia per il contenuto che per la scrittura.

"[...] L'attore che imita pud arrivare a rendere tutto passabilmente... I'‘attore spontaneo
é detestabile, a volte eccellente ma non é un attore vero.” cosi scriveva Diderot nel
"Paradosso dell‘attore” dove affermava che per essere un attore vero, € necessario
conservare il proprio carattere in scena poiché, rappresentando solamente |'individuo,
I'attore stesso rischia di annullarsi.

Nell'atto finale (tratto da “ll Malato immaginario”), durante la scena della morte
del capocomico, viene messa in evidenza la divergenza tra Paolo Rossi e Moliére,
rendendo alla perfezione I'idea di quei precetti citati in precedenza, che costituiscono le
fondamenta della recitazione.

Marco Bagatella
Classe 32 D S, Liceo Leopardi-Majorana - Pordenone

Paolo Rossi e Moliére, il ‘600 dei giorni nostri

"Ora noi siamo qui, avete capito che questa non & una serata come tutte le altre? Avete
capito cosa stiamo cercando di fare? Noi no, se lo avete capito venite a spiegarmelo
dopo in camerino.” Una rappresentazione confusa fin dalle sue battute iniziali, in cui
anche attore e personaggio non hanno confini ben definiti.

Paolo Rossi ed il “suo” Moliére ci trasportano nella vita del grande commediografo
francese grazie a tre delle sue commedie: il “Misantropo”, il “Tartufo” ed il “Malato
immaginario”. Attraverso questo viaggio lo spettatore pensa di essere trasportato nel
‘600 ma con il proseguire dello spettacolo capisce il vero messaggio: Paolo Rossi non
€ Moliere, il suo spettacolo non &€ ambientato nel ‘600, Paolo Rossi &€ Paolo Rossi e
I'ambientazione sono i giorni nostri. La scenografia essenziale di Elisabetta Gabbioneta
ci rimanda all'epoca di Moliére e ci fa pensare piu a un dietro le quinte che ad una
vera e propria rappresentazione. Le musiche allegre e coinvolgenti dei Virtuosi del Carso
rallegrano la serata con le loro improvvisazioni soprattutto durante l'intervallo quando,
fra 'approvazione generale, si esibiscono nel brano: “Evviva il frico”.

In scena, grazie alla regia di Giampiero Solari, pud avere luogo una confusione
organizzata della quale Paolo Rossi ¢ il primo confusionario, ma anche colui che riesce a
gestire la situazione. A tenere testa alla follia che contraddistingue ogni bravo attore del
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calibro di Paolo Rossi, troviamo Fulvio Falzarano, semplice e divertente, la combinazione
perfetta per rallegrare tutto un teatro. Quello cui s'assiste & uno spettacolo degno del re
di Francia... "E per fortuna che doveva essere solo una prova!”

Linda Valvasori
Classe 32 D S, Liceo Leopardi-Majorana - Pordenone

Paolo Rossi si fa in tre!

In “Moliere: la recita di Versailles” Paolo Rossi interpreta alternativamente il capocomico,
se stesso e Moliére. Questo e un esempio di metateatro ovvero una tecnica teatrale in cui,
durante uno spettacolo, i personaggi portano in scena una seconda rappresentazione
all'interno della prima, mettendo in rilievo la finzione e l'illusione dell'intera recita.
Durante lo spettacolo il gioco di battute con riferimento all’‘attualita e parallelismi tra
la societa del 1600 francese e quella italiana contemporanea sono continui e acuti. |l
testo infatti costituisce solamente la cornice entro la quale vengono inserite citazioni
personali, aneddoti storici o di attualita, sketch e battute del comico Paolo Rossi che si
aggira sul palco interpretando a volte Moliére, a volte se stesso nella veste di capocomico.
Spesso il passato e il presente si confondono insieme alla vita privata dell‘autore e alle
sue condizioni lavorative.

La compresenza sulla scena di tutti questi ruoli permette alla rappresentazione di essere
nuova ogni sera perché si affida all'improvvisazione del protagonista e degli attori
della compagnia teatrale. Ho trovato originale la scenografia, soprattutto il timer che
indicava il tempo che trascorreva prima della conclusione della rappresentazione, ma
nello stesso tempo faceva riferimento al tempo dato a disposizione dal re Luigi XIV a
Moliére per costruire uno spettacolo teatrale.

Per lo scrittore comincia il dramma: scrivere un capolavoro in un tempo determinato,
restare lucidi, sfruttare le capacita e la genialita correndo contro il tempo.

Adele Mella
Classe 4" A AFM, I.S.I.S. G. Marchesini Sacile

Imparare ridendo

La classe 4" A AFM il giorno 28 novembre 2015 si e recata con la professoressa Raminelli
presso il Teatro Verdi di Pordenone per assistere a uno spettacolo intitolato: “Moliere: la
recita di Versailles”. Abbiamo assistito all‘alternarsi in scena di Paolo Rossi capocomico
nelle vesti di Moliere, intento a capitanare la sua compagnia.

Il loro obiettivo era di mettere in scena una commedia in poche ore, voluta dal re.

La commedia si & svolta con un‘alternarsi di interpretazioni delle opere di Moliére, ovvero
del "Misantropo”,”il Tartufo” e del “Malato immaginario”.

Gli attori non hanno seguito un copione ben studiato, ma per la maggioranza delle
volte hanno improvvisato e con battute, aneddoti storici o di attualita hanno reso lo
spettacolo molto divertente.

Il capocomico piu di una volta durante le scene ha fatto satira sul Vaticano e sulla
politica, criticando il capo del governo e la figura del politico.

Verso la fine dello spettacolo Paolo Rossi ha fatto una riflessione che mi ha colpito molto
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sul mestiere dell'attore affermando che: “oggi recitano tutti: i commercianti, i dottori,
i politici. Perd quelli che recitano peggio, afferma il capocomico, “sono gli attori che
continuano a recitare alla vecchia maniera”.

Per me e stato il primo spettacolo a cui ho assistito e mi sono divertito molto, percio
consiglio ai giovani come me di andare a teatro, perché oltre al divertimento si possono
imparare molte cose, anche ridendo.

Stefano Coletti
Classe 4" A AFM, I.S.I.S. G. Marchesini Sacile

Moliéere: spazio all'improvvisazione!

Sabato 28 novembre 2015 la classe 4" AFM sj & recata a Pordenone al Teatro Verdi per
assistere a una recita teatrale.

“Moliére: la recita di Versailles” & uno spettacolo teatrale di Stefano Massini, Paolo Rossi
e del regista Giampiero Solari. Ispirandosi a “L’lmpromptu de Versailles” di Moliere, lo
spettacolo € accompagnato da musica dal vivo del gruppo | Virtuosi del Carso.(...)

La Compagnia di Paolo Rossi ha messo in scena alcune scene del “Misantropo”,
“Tartufo” e “Il Malato immaginario”, citando a tratti anche la figura del “Don
Giovanni”. (...) Gli sceneggiatori hanno scritto un copione che lasciava perd molto
spazio all'improvvisazione. (...) Interessante la presenza di un suggeritore che ricordava
le battute agli attori. Uno spettacolo molto avvincente, diverso dagli altri poiché si
poteva capire concretamente come gli attori professionisti facciano le prove prima
dell'esibizione. (...) Paolo Rossi ha inserito all'interno del copione monologhi improvvisati
sull'attualita di temi politici e religiosi, che divertivano la platea e attiravano I'attenzione
dei piu giovani. Lo spettacolo € iniziato e si e concluso con un monologo del capocomico:
"A teatro si va per dormire”.

Le sue parole hanno divertito il pubblico, presentando i veri problemi che devono
affrontare gli attori oggidi: € vero che oramai l'attivita professionale dell'attore non
& cosl semplice, perché non solo deve divertire gli spettatori, ma deve passare dei
messaggi senza annoiare la sala.

Rossi ha sicuramente amato entrare nelle vesti di un autore molto importante come
Moliere ed é riuscito a trasmettermi le sue emozioni durante la rappresentazione.

Lisa Fadelli
Classe 4" A AFM, I.S.1.S. G. Marchesini Sacile

la recita di Versailles

Moliére:



IL SOLE E GLI SGUARDI
la poesia di Pier Paolo Pasolini in
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con Luigi Lo Cascio e Nicola Console
musiche originali di Andrea Rocca

Teatro Comunale G. Verdi Maniago
7 dicembre 2015
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1.S.1.S. E. Torricelli Maniago .
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Coordinatrice Prof.ssa A.M. Poggioli

IL SOLE E GLI SGUARDI

Uno spettacolo complesso

7 dicembre, Teatro Verdi di Maniago. Il palcoscenico e per Luigi Lo Cascio, protagonista
e regista dell'opera “ll sole e gli squardi. La poesia di Pier Paolo Pasolini in forma di
autoritratto”, ma dell'attore sul palco non v'e traccia.

Al suo posto invece una scenografia estremamente essenziale, alcuni pareti grigie, una
sedia e poco altro, almeno fino a quando la sua comparsa, effettuata dalla platea, non
offre al pubblico qualcosa di definito su cui fissare la propria attenzione.

Lo spettacolo inizia all'improvviso, senza bisogno di introduzioni e travolge
immediatamente lo spettatore ancora piu che con la forza delle parole di Pasolini, con
la forza e I'abilitd interpretativa di Lo Cascio; le parole sono veloci, si mescolano, talvolta
troppo rapide per coglierne appieno il significato, ma sempre trasmettendo cio che
vogliono comunicare.

Complici di questa atmosfera sono i disegni di Nicola Console che con maestria segue
Lo Cascio con schizzi semplici all'occhio ma ricchi di significato, riuscendo a completare
con un ulteriore tocco visivo la sensazione di dubbio, incertezza e instabilitd che permea
tutta l'opera. Ultimi, ma non meno importanti, gli effetti di luce, usati con abilita, che
vanno a guidare l'occhio dello spettatore in una direzione o nell'altra, nascondendo
talvolta Lo Cascio, trasformandolo in gigante in altre.

Quando lo spettacolo finisce, rapido come ¢ iniziato e con la scomparsa dell’‘attore
tra le file della platea, I'impressione & quella di aver assistito a qualcosa di grande e
complesso, forse non completamente afferrabile, ma dal grande carico emotivo e
artistico.

Enrico De Cecco
Classe 5" A, I.S.1.S. E. Torricelli - Maniago
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LA VITA E UN VIAGGIO
liberamente tratto da “La vita

€ un viaggio” e “Italiani di domani”

di Beppe Severgnini

con Beppe Severgnini,

Marta Isabella Rizi e la cantante
musicista Elisabetta Spada
regia di Francesco Brandi

Teatro Comunale Giuseppe Verdi
Pordenone
9 gennaio 2016
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SPETTACOLO ADOTTATO DA:
1.S.1.S. F. Flora Pordenone
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Coordinatrici: Prof.sse G. Pagliaro,
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LA VITA E UN VIAGGIO

La vita e un viaggio: un confronto tra generazioni

Un uomo maturo e una giovane attrice si ritrovano a passare una notte in aeroporto.

| due cominciano a studiarsi. Lui & diretto a Boston per una conferenza, lei in Brasile per
aprire un bar sulla spiaggia. Lui appare saggio e sicuro, lei irrequieta e insoddisfatta; due
mondi inizialmente molto distanti tra loro.

Eppure si crea un dialogo, inizialmente forzato, fino a quando lintimita determina
un‘evoluzione dei rapporti. | loro caratteri, cosi diversi, si ritrovano alla fine simili nello
smarrimento e nel desiderio di cambiare. | due parlano di talento, tenacia, tempismo e
tolleranza, dell'importanza di essere flessibili e recettivi, della paura della partenza, della
precisione. Ne risulta una divertente conversazione tra un navigatore ironico, affettuoso
e preciso, e una conducente delusa e abbattuta, che alla fine si fard convincere a non
rinunciare al suo talento.

Con vivacita e semplicitd, sulla scena é la nostra societd a confrontarsi attraverso due
generazioni. Sul palco ¢'& anche Elisabetta Spada, che crea degli stacchi di riflessione con la
chitarra e le sue musiche piacevoli e non banali. La scenografia e semplice e rimane la stessa
per tutto lo spettacolo: tre panche, qualche valigia e un aereo di carta disegnato sullo sfondo
colorato. Il dialogo serrato e denso nasconde il monologo interiore dei personaggi: aspettare
e ascoltare quando tutti corrono aiuta a guardarsi dentro e a capire che € necessario liberarsi
dei pesi del passato per viaggiare verso un futuro diverso.

Per ogni volo cancellato ce n'eé sempre un altro in partenza: vi sono sempre altre possibilita
per cambiare direzione. Beppe Severgnini ha dimostrato di essere brillante non solo con la
penna, ma anche come attore e alla fine ci lascia con la sua morale: non rassegnarsi mai e
continuare a sognare.

Alessandro Lerz
Classe 2" ACL, Liceo Leopardi-Majorana - Pordenone

Le mie quattro parole del successo

Spesso il successo € identificato come il diventare famosi. Certo, se cid accade: complimenti!,
ma il vero successo € essere soddisfatti della vita, in ognuna delle attivitd con cuila si riempie.
Ecco i quattro consigli per ritenersi soddisfatti della propria vita.

[ CONFRONTO é fondamentale per correggere le imperfezioni: con i giudizi e i consigli si
puo capire cid che gli altri vedono di positivo in noi e cio che, invece, dovremmo migliorare.
Purtroppo non ci si accorge dei propri difetti e si rischia di apparire antipatici, ma se
impariamo a migliorare noi stessi tramite il confronto reciproco, il nostro rapporto con gli
altri diventera piu sereno. Il confronto puo diventare anche... collaborazione.

La COLLABORAZIONE aiuta ad avere idee nuove; infatti, grazie a questa, si pud aggiungere
sempre qualcosa in pit al nostro bagaglio ascoltando le idee degli altri. Cosi facendo
aumentiamo continuamente la nostra capacita di pensare e trovare soluzioni: la creativita.
La CREATIVITA & importante non solo per un artista, ma serve a chiunque per cambiare:
non si puo ripetere una stessa cosa sempre nello stesso modo! Inoltre, se dovesse esserci un
imprevisto, € necessario inventare un espediente al momento: spesso la creativitd permette
di risolvere una situazione allarmante con un colpo di genio.

Un po’ di COMPETIZIONE, infine, & molto utile: € la spinta che fa diventare sempre migliori.
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Se non ci fosse qualcuno da superare si rimarrebbe arenati. Tutte insieme, queste parole,
danno movimento alla vita perché permettono un CAMBIAMENTO: il confronto cambia
i nostri comportamenti e le nostre abitudini, la collaborazione cambia le nostre idee, la
competizione cambia il nostro grado di preparazione, la creativita & la capacita di cambiare.

Davide Tommasini
Classe 2" A CL, Liceo Leopardi-Majorana - Pordenone

Partire o restare? L'importante é vivere

Partire o restare? E questo un tema molto discusso e sentito dai giovani, spesso demoralizzati
e incapaci di sognare. Beppe Severgnini debutta per la prima volta a teatro con “La vita € un
viaggio”, tratto dall'omonimo libro. Insieme a lui, che interpreta un professore e giornalista
cinquantenne in procinto di partire per la solita conferenza, Marta, nel ruolo di un‘attrice
teatrale ventottenne in crisi che vuole trasferirsi in Brasile, lasciando in Europa il suo sogno.
La vicenda si sviluppa in una sala d'attesa aeroportuale; i voli sono stati cancellati e i
protagonisti, dopo un po’ di malumore, sbuffi e sarcasmo, si ritrovano a parlare di loro stessi.
Riflettono sulla paura, sentimento che accomuna tutti alla vigilia di un passo importante:
chi non ha paura? Eppure fa bene: solo cosi si riesce ad assaporare la soddisfazione di cio
che si e fatto. Un altro spunto, trattato con originalitd, & il successo con le sue “quattro
T": Talento, Tenacia, Tempismo e Tolleranza. Il nostro talento va incoraggiato... come dice
Severgnini: “dovremmo essere spinti dolcemente come la mamma elefante fa con il suo
elefantino”. Chissa se Kiss&Drive e stata incoraggiata a tirar fuori il suo talento per il canto
e la chitarra: I'ha dimostrato stupendamente durante lo spettacolo; con le sue ritmate
musiche si € esibita in brevi intermezzi musicali che hanno reso la rappresentazione frizzante.
Cos, tra riflessioni, scambi di opinione, dialoghi informali con espressioni giovani, la notte
passa e i due protagonisti si ritrovano cambiati. La storia, raccontata in modo semplice,
in una scenografia basilare, & stata arricchita dalla brillante performance degli attori che
I'hanno resa accattivante e significativa. Ritornando a casa e d'obbligo chiedersi: partire o
restare? Questo si vedra: I'importante é vivere.

Eleonora De Gottardo
Classe 2 A CL, Liceo Leopardi-Majorana - Pordenone

La vita come un aereo di carta

La scena e essenziale: un aereo di carta appeso sullo sfondo, sul palco tre protagonisti
seduti su una serie di sedie metalliche a rappresentare un aeroporto di sera. Severgnini
"ha i capelli metalizzati” e la sicurezza di qualcuno che ha molti anni di esperienza, si
muove tranquillo quando viene a sapere che i voli sono stati cancellati. Marta corre
avanti e indietro, telefona, fa trasparire I'ansia di chi & molto giovane. Una ragazza con
la chitarra riempie i silenzi con alcuni brani cantati con voce limpida. | due si studiano,
forse si pensano troppo distanti. Severgnini ha paura di essere paternalista, ma presto
conquista la fiducia di Marta. | due scoprono di aver viaggiato molto, discutono di arrivi,
partenze e bagagli. A poco a poco il dialogo progredisce, le parole che accomunano i
due protagonisti sono: Talento, Tenacia, Tempismo e Tolleranza. Il protagonista interpreta
il viaggio come strumento di conoscenza. Sostiene |'importanza della tenacia nel
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raggiungimento degli obiettivi, il valore dei punti di riferimento per i giovani.

Semplici i riferimenti presenti nel dialogo fra gli attori, come semplicemente vengono
evidenziate le grandi differenze tra la vita vissuta da Severgnini quando aveva venticinque
anni e il modo di vivere oggi la stessa etd. | due protagonisti scoprono che aver paurg,
nella vita e nel lavoro & inevitabile, forse & giusto. Parlano di quello che si abbandona e che
invece si dovrebbe tenere. Arriva il momento di partire: ognuno va per la propria strada,
forse la destinazione non e piu quella originaria o forse il punto di partenza diventa la
destinazione stessa. Un messaggio finale rimane implicito: un dialogo & sempre possibile
e puo arricchire tanto una ventenne quanto un cinquantenne.

Alice Carbone, Bianca Perosa, Marco Presot
Classe 2B CL, Liceo Leopardi-Majorana - Pordenone

Viaggio tra due generazioni

"Se la vita € un viaggio, non possiamo farlo da soli” questo € il messaggio che vuole
trasmettere Beppe Severgnini, celebre scrittore e giornalista del “Corriere della Sera”, nella
sua opera teatrale “La vita e un viaggio”. Il casuale incontro tra la ventottenne testarda
Marta e il cinquantenne pedante Beppe Severgnini da inizio a un confronto di opinioni
che i porterd a prendere nuove e fondamentali decisioni e a vedere il mondo in modo
diverso. Le loro parole sono accompagnate dalla melodia della cantautrice Elisabetta
Spada, nel ruolo di Kiss&Drive. Il palco e allestito con una scenografia essenziale a
introdurre lo spettatore in un aeroporto di Lisbona: qualche panchina e sullo sfondo
un aeroplano di carta, il Big Blue. Le tematiche affrontate sono molto attuali, trattano
I'incontro tra la generazione di chi aveva I'obbligo di lavorare e di chi ne avrebbe il diritto,
ma non & incoraggiato a trovare una realizzazione nelle proprie attivita.

Al contrario Severgnini, con spirito paterno, incoraggia costantemente Marta a seguire
il proprio sogno, nonostante tutte le difficolta. Perché, a differenza dei suoi coetanei,
Severgnini non vede i giovani come irresponsabili e privi di entusiasmo, ma come vittime
di un mondo che non li valorizza. Cid nonostante sprona tutti i giovani spettatori,
attraverso il personaggio di Marta, a non crogiolarsi nelle proprio sconfitte, ma a lottare
sempre per il futuro che si desidera. La principale meta di questo viaggio seduti sulle
comode poltrone di un teatro € di riuscire a far vedere ai giovani la propria generazione
con gli occhi di chi li ha preceduti. Infatti il vero scopo di un viaggio non & cercare nuovi
luoghi, ma riuscire a vedere il mondo con occhi diversi.

Teresa Marcolin, Eleonora De Martin, Alessia Pacani, Lea Ferrari
Classe 2B CL, Liceo Leopardi-Majorana - Pordenone

Tutto sfugge, inizia a vivere

(...) "Lavita & unviaggio”: non dobbiamo necessariamente prendere i bagagli e imbarcarci
su un aereo per iniziare a viaggiare, siamo sempre in movimento, sempre di fronte a delle
scelte pill 0 meno importanti, ma ognuna di queste scelte ci porta a sbocchi diversi. Molto
spesso diciamo “anno nuovo, vita nuova” poiché non siamo abbastanza soddisfatti di noi
stessi, in realta siamo il prodotto delle scelte che facciamo, delle strade che prendiamo,
quindi non dobbiamo aspettare il nuovo anno per cercare di migliorare la nostra vita,
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dobbiamo farlo tutti i giorni. Nell'affrontare le scelte perd dobbiamo tenere conto delle
nostre qualita e dobbiamo essere convinti. La vita non e fatta per i dubbi, le insicurezze ti
bloccano e non ti permettono di arrivare alla meta del tuo viaggio. Tutto dipende da noj,
é inutile nasconderlo e quando saremo anziani non potremo tornare indietro nel tempo
e fare di nuovo alcune scelte. La vita non € un videogioco che puoi mettere in pausa, non
funziona cosi... anche se ritieni di aver fermato tutto, il tempo continua a scorrere e le
occasioni a sfuggire.(...) La verita & che passiamo il tempo aspettando una fiammata
che ci faccia sentire vivi, lasciamo scorrere i giorni mentre viviamo intrappolati in una
bugia. Forse Severgnini voleva dirci questo, forse voleva darci un avvertimento perché
magari anche lui rimpiange qualcosa e non vuole che noi facciamo il suo stesso sbaglio.
“Sbagliando siimpara” ma certi errori sono irrimediabili e lui ¢i offre la sua esperienza per
trovare la felicita. E che cos’e la vita se non un viaggio alla ricerca della felicita?

Chiara Pezzutti
Classe 2" E U, Liceo Leopardi-Majorana - Pordenone

Uno spettacolo, un viaggio

Non sapete cosa fare il sabato sera? Potete passare piacevolmente novanta minuti della
vostra serata a teatro e assistere allo spettacolo di Beppe Severgnini. Lo spettacolo
si apre cosi: un uomo piu 0 Mmeno anziano e una giovane donna restano bloccati in
un aeroporto per una notte a causa di un volo cancellato e una musicista, un‘altra
viaggiatrice, osserva attentamente la conversazione e riempie la sala di gioia con le
sue canzoni. Si assiste al confronto di due generazioni lontane: lui € un uomo saggio
che ha paura di fare discorsi troppo paterni; lei invece, fin troppo pessimista, pur non
ammettendolo ha grandi aspettative dalla vita.

Passato 'atteggiamento ostile iniziale, diventano amici. | cinquantenni di oggi sono
I'estremo opposto di lui, arrabbiati, egoisti, con troppi problemi futili; i giovani, invece,
vorrebbero realizzare i loro sogni velocemente, ma spesso vengono bloccati da adulti
che considerano i loro sogni inutili e irrealizzabili.

Sono coraggiosi, ma molto vulnerabili. Tornando allo spettacolo, i due viaggiatori,
iniziano a discutere di partenze, viaggi e ritorni. L'uomo la aiuta a scegliere la strada
della sua vita, anche se inconsapevolmente, e tocca temi profondi come quello della
paura, del talento, della tenacia, della resilienza e del tempismo.

Inizialmente, lei lo considera un pazzo poi pero lo ascolta. Infatti, anziché raggiungere il
suo possessivo ragazzo in Brasile, prende il volo per Boston. Il cinquantenne che doveva
prendere parte ad un convegno a Boston, decide di cogliere I'attimo e andare in Brasile.
Piu volte lo scrittore ha ripetuto che aver paura & un bene e questa ci fara diventare
adulti e responsabili. Secondo Severgnini I'incertezza e la paura ci aiutano a crescere
e cambiare. Molte volte non proviamo a fare qualcosa perché abbiamo paura, ma e
proprio qui che sbagliamo: “la paura insegna il senso del limite e i confini, & il presupposto
di ogni successo”.

Michela Gaetani
Classe 2" E U, Liceo Leopardi-Majorana - Pordenone
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La Vita & un Viaggio di alti e bassi

La vita & un viaggio, e lo &, con i suoi alti e i suoi bassi, anche questo spettacolo.

Un viaggio emotivo nelle menti di un uomo e di una ragazza: uno vuole ascoltare, I'altra
non vuole parlare. Poi la situazione cambia, cominciano a spiccare le vere personalita
dei protagonisti, lei abbassa la maschera, Iui diventa affettuoso e paterno; emergono i
sogni e le aspettative della giovane, I'inconsistente vita dell'altro.

Entrambi viaggiano, viaggiano tanto, forse troppo, vogliono scappare dalla monotonia
ma inevitabilmente, ogni volta, ripiombano nella tediosita: sono entrati in un circolo
vizioso, € non sanno come uscirne, forse non ne hanno il coraggio o almeno non lo
hanno avuto fino a quel momento. Un opera formativa in cui perd i soggetti non sono né
bambini né adolescenti, ma persone “fatte e cresciute”, che si ritrovano ad affrontare la
pil ardua sfida in cui ci si possa mai imbattere: uscire dalla mediocritd, dare un qualche
senso alla propria vita, evolversi ad ogni costo come ¢ intrinseco nella natura di ogni
creatura vivente, anche a costo di uscire dall‘area sicura, di ignorare qualsiasi forma di
“schema” e improvvisare la propria vita.

“La vita & un viaggio” risulta quindi essere un ottimo intrattenimento, ma un pessimo
oggetto di critica, ripetitivo e forse anche un po’ assillante nei suoi pochi messaggi,
ma fortunatamente riesce, come alla fine anche i due personaggi dello spettacolo, a
“uscire” dalla mediocrita e posizionarsi uno scalino piu in alto della media del panorama
teatrale, offrendo un’ottima rivisitazione in chiave contemporanea di un concetto
vecchio ma sempre valido: “carpe diem”.

Angelo El Saliby
Classe 27 B, Liceo Scientifico M. Grigoletti - Pordenone

La vita é... un invito a prendere il volo

E vero che le idee vengono quando non le cerchi. A riprova di questo sto scrivendo in
treno, di ritorno da un viaggio, arrangiandomi anche senza block-notes. “La vita € un
viaggio” non mi e sembrato propriamente uno spettacolo, piuttosto un romanzo di
formazione, di capitoli delineati da una canzone e un cambio di sfumatura da origami
ad aeroplano. Un’amicizia che nasce tra il sarcasmo pungente e difensivo di Marta e la
paterna saggezza di Beppe € la base di tante domande, sul futuro, sul passato, sulla
vita e i suoi principi, che ogni tanto barcollano, non tutte risolte dal “vecchio scrittore”,
anche se lui probabilmente si definirebbe “stagionato”. Marta e qualcuno in cui tutti
ci personifichiamo almeno un po’, un Jack Frusciante al femminile e senza basso,
ambiziosa e temprata dall’esperienza, insicura sul da farsi e delusa dal gia fatto, che
ama i libri e che, apparentemente, rifiuta l'esperienza altrui. Il botta e risposta dei due
viaggiatori si avvicina pian piano alla realta della nostra terra, si parla d'ltalia e del
futuro di questa, messo in mano alla nuova generazione e ai suoi cambiamenti. Poi
i protagonisti diventiamo noi, i giovani, e la critica che riceviamo e di essere troppo
attaccati alla terra, troppo attraccati al nostro porto. L'invito finale, che condivido, &
invece quello di prendere il volo, secondo l'esempio di Marta, e di navigare per scoprire i
centri concentrici dell'albero che & il mondo.

Gaia Pazzaglia
Classe 27 B, Liceo Scientifico M. Grigoletti - Pordenone

|
—

La vita & un viaggio



Severgnini racconta i sogni del nostro tempo

“La vita € un viaggio”, un titolo semplice ma perfetto per questo spettacolo interessante
ed originale. Uno spettacolo che attraverso le chiacchiere e discorsi di due personaggi
cosi diversi parla della vita e della situazione di quest’ltalia del XXI secolo, parla di
argomenti delicati, intricati e profondi con la stessa intensita con cui scherza e tratta
argomenti banali. Con questo spettacolo, che ha tutta l‘aria di un vero e proprio
romanzo, Severgnini parla agli ltaliani, ai giovani, al popolo italiano spingendoli a partire,
aviaggiare, a conoscere il mondo, a superare gli ostacoli che la vita a volte ti costringe ad
affrontare, a lavorare duramente per realizzare i propri sogni, ad andare avanti sempre a
testa alta e a non lasciarsi abbattere dalla prima difficoltd. In questo “non-luogo” Beppe
ci parla delle “quattro T” fondamentali nella vita: la Tenacia, il Tempismo, il Talento e la
Tolleranza; quattro parole che celano concetti e contenuti notevoli.

E evidente il confronto tra due generazioni distinte, quella della ragazza indecisa e che si
abbatte facilmente e quella di Severgnini abituata a non arrendersi di fronte alle prime
difficoltad e con molta esperienza alle spalle. Beppe non critica la nuova generazione,
anzi riesce a coglierne la bellezza e la sua necessita di essere guidata e sostenuta.

Cosi dopo la sua entrata burrascosa e la sua iniziale diffidenza, la giovane attrice inizia
ad ascoltare attentamente le parole dello scrittore che invitano i giovani dei giorni d’oggi
a cogliere al volo le opportunita che la vita ci offre.

Quindilaventottenne Marta, che é arrivata ad un bivio e deve fare una scelta importante,
decide di affidarsi ai saggi consigli di Beppe appunto, il tutto accompagnato dalla voce
e dalla chitarra di Elisabetta.

Isabelle Pelletier
Classe 27 B, Liceo Scientifico M. Grigoletti - Pordenone

Viaggiare & cambiare

Avete voglia di andare a vedere uno spettacolo e potervi sentire soddisfatti della
vostra scelta? Se si, allora affrettatevi e correte a vedere “La vita € un viaggio” del noto
giornalista Beppe Severgnini, con la grande partecipazione di Marta Isabella Rizi e di
Elisabetta Spada. Il titolo? La risposta & palese: la nostra vita, nel caso piu specifico
la loro, € un viaggio, non ha mai una destinazione fissa e nel corso di essa tutto puod
cambiare. L'ambientazione e all'interno di un aeroporto dove, causa la cancellazione dei
voli diretti a Boston e in Brasile, un uomo adulto e una ragazza restano bloccati a terra
e devono decidere cosa fare della propria vita.

A primo impatto i due sembrano darsi fastidio, ¢'e chi fa domande che sembrano essere
indiscrete e c'é chi da risposte con un tono di agitazione e frustrazione allo stesso tempo.
Poi le circostanze porteranno i due a parlare e confidarsi le proprie paure ed insicurezze.
Dalla classica conversazione di viaggio i due si troveranno a parlare di cose che nessuno
si aspetterebbe di raccontare ad uno sconosciuto: questioni come la paura, la necessitd
di avere sempre qualcuno su cui contare e di tutto cio che nella vita va abbandonato e
non dimenticato, finche alle prime luci dell‘alba ognuno prendera la propria strada.
Tutto lo spettacolo & accompagnato dalla musica di Elisabetta Spada.

La scenografia e semplice ed & caratterizzata da un gioco di luci puntate sull'immagine
di un piccolo aereo di carta. | costumi di scena sono modesti per rendere la scena
piu realistica possibile. L'intonazione delle voci & sostenuta e i due sono riusciti, pur
dialogando a lungo senza altri interventi o effetti di scena, a non annoiare il pubblico.
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Il finale lascia aperte tutte le possibilita e le strade da percorrere. Si puo affermare che
sia davvero uno spettacolo diverso dal solito, colmo di emozioni e riflessioni profonde
sulle decisioni da prendere per far si che la nostra vita sia quella che abbiamo sempre
desiderato.

Cosa pensare de “La vita e un viaggio”? Uno spettacolo che merita di essere visto.

Camilla Baldo
Classe 3" F, Liceo Scientifico M. Grigoletti - Pordenone

Un aereo, una Coca-cola e un’esperienza di vita

L'aeroporto di Lisbona chiuso, i voli cancellati e una Coca-cola.

E cosi che degli sconosciuti si trovano a dover passare la notte, condividendo pensieri
e ragionando sulle scelte della loro vita che li hanno portati a essere cio che sono oggi.
Questo ¢ il tema principale dello spettacolo “La vita e un viaggio” di Beppe Severgnini,
tratto dal suo omonimo libro.

Tre viaggiatori in un aeroporto chiuso per sciopero, una giovane attrice (Marta Isabella
Rizi), un professionista cinquantenne (Beppe Severgnini) e un‘artista di strada che
accompagna le scene con la chitarra (Elisabetta Spada). Tutti con una sola destinazione,
ma sard quella giusta? Lei insicura, alla ricerca di stabilitd, lui paternale, dalla battuta
facile e che sa come gira il mondo. Dopo aver superato la formalita iniziale, si ritrovano
a parlare di differenze generazionali, societd, sogni, talenti. Fino ad arrivare al mattino
seguente con la consapevolezza che anche quel breve incontro li ha cambiati.(...)
Severgnini con la metafora del viaggio riesce a esprimere temi forti con accenni
all'attualita, in relazione soprattutto ai giovani. Il viaggio € inteso come riflessione e
cambiamento, che non sempre & quello che vorremmo veramente.

| frequenti intervalli musicali pero, seppur piacevoli, smorzano I'atmosfera frizzante
creata dal giornalista.

Cio nonostante l'idea e sicuramente vincente e ha ricevuto un ottimo riscontro di
pubblico, che ha accompagnato con numerosi applausi la chiusura del sipario.

Eleonora Cupin
Classe 3" F, Liceo Scientifico M. Grigoletti - Pordenone

Vita, viaggio, felicita!

“La vita e un viaggio”... Gia dal titolo si capisce che questo spettacolo teatrale non € uno
di quelli a cui siamo abituati. La metafora che viene usata vuole fare comprendere che
si parla dell'esistenza come di un‘avventura straordinaria. La storia & quella di un uomo
di cinquant’anni, lo scrittore e giornalista Beppe Severgnini, e una ragazza di ventotto
anni che lavora come attrice tra ltalia e Inghilterra, Marta Isabella Rizi. | due si conoscono
nell‘aeroporto di Lisbona, chiuso per uno sciopero, aspettando che riapra per prendere il
primo volo che i porterd a destinazione. C'¢ un‘altra passeggera, Elisabetta Spada, che
canta e suona delle canzoni nelle pause della scena. Iniziano a parlarsi.

Lui deve andare a una conferenza negli Stati Uniti, ma non ha voglia. Lei, invece, stanca
delle sue esperienze, si sta recando in Brasile, dove intende aprire un‘attivita con il fidanzato.
Anche la giovane donna, pero, non é sicura. Discutendo dei piu disparati temi di attualitd, il
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mondo finalmente si risveglia e i due si apprestano a prendere il loro aereo. In quella notte
di riflessione hanno compreso che non stanno facendo la cosa giusta e cambiano idea.
Ognuno ha imparato una lezione, nonostante la differenza d'eta. L'effetto che creava la
scenografia e stato fantastico: semplice, ma efficace.

C’erano dei posti a sedere al cancello d'imbarco dell'aeroporto e come sfondo un aeroplano
di carta che vola nel cielo. Questa rappresentazione teatrale & stata interessante perché
si trattava di argomenti vicini alla nostra realta. Cio che & successo ai due € la stessa
cosa che potrebbe accadere a noi. Tutti siamo in grado di vivere la vita come vogliamo,
indipendentemente da quello che succede attorno, perché possiamo sempre fare le scelte
che ci rendono felici!

Lucia Pilot
Classe 3" F, Liceo Scientifico M. Grigoletti - Pordenone

Il viaggio é vita

Sabato 9 gennaio 2016, al Teatro comunale Giuseppe Verdi di Pordenone, si & tenuto lo
spettacolo “La vita & un viaggio”. (...) La scena si apre all'interno dell'aeroporto di Lisbona
dove un professionista cinquantenne (Beppe Severgnini) e un‘attrice ventottenne (Marta
Isabella Rizi), accompagnati dalla musica e dalle canzoni di Elisabetta Spada, si ritrovano
bloccati a causa della cancellazione dei loro voli. | due non si conoscono e in tutto I'aeroporto
sono soli. All'inizio non si rivolgono la parola, lei parla al telefono, lui ascolta. Poi iniziano a
comunicare. Lui & ironico e paternalista, mentre lei & disperata e stufa; non vede l'ora di
trasferirsi in Brasile, peccato per il volo cancellato...

Inizia cosi la loro avventura, fatta di scambi di battute, di insegnamenti e di ragionamenti.
(...) Fanno pensieri profondi sulla vita e sul futuro capendo che forse le strade che hanno
seguito fino ad ora non sono poi cosi adatte a loro. Ma chissa... riusciranno a scegliere la via
giusta per ognuno all’‘apertura dell'aeroporto? Questo “viaggio” che li ha fatti incontrare ha
insegnato loro qualcosa sulla vita? Chi gira il mondo sa quanto e istruttivo confrontarsi con
I'altro, chiunque sia, anche un giornalista cinquantennel!

(...) Severgnini parla dei giovani come un orgoglio per il Paese e non li critica soltanto.
Spiega alla ragazza la regola delle “quattro T” per avere successo nella vita: Talento, Tenacia,
Tempismo e Tolleranza. Spesso i giovani non le hanno oppure le perdono alla prima difficolta:
quello che vuole trasmettere Severgnini ¢ il fatto che anche in un periodo di crisi e in cui
tutto sembra andare a rotoli, noi giovani dobbiamo alzare lo sguardo e farci valere. E i nostri
“padri” devono credere di piu in noi.

llaria De Mattia
Classe 52 BTT, I.S.1.S. F. Flora - Pordenone

Il viaggio in aeroporto

Siamo all'aeroporto di Lisbona, dove un uomo distinto ed una giovane ragazza si incontrano.
Durante la loro discussione vengono accompagnati dal sottofondo musicale di una musicista
che attendeva la partenza del suo volo. L'aeroporto € momentaneamente fermo per uno
sciopero e quindii protagonisti attendono insieme notizie sui decolli e cominciano a conoscersi.
Questo e stato per me il quinto spettacolo teatrale cui ho assisto ed ogni volta mi stupisco

15

positivamente per la bravura degli attori e per la loro memoria nel ricordare tutti i dialoghi.
Questa divertente commedia mi & molto piaciuta anche per la scenografia sul cui sfondo
& stato riprodotto un aeroplano di carta. Il fondale e I'aeroplano venivano modificati con il
solo cambiamento del colore delle luci, a seconda degli stati d’animoi degli attori, e questo
semplice effetto mi ha colpito e ha reso speciale la musica dell‘attrice che interpretava la
musicista. La sua voce arricchiva infatti la scenografia e le emozioni espresse dalle luci e
tutto I'insieme rendeva spettacolare il risultato. Inoltre la semplicita dell'arredo, costituito da
tre panchine, rappresentava l'attesa.

Le discussioni e i battibecchi tra 'uomo distinto e la giovane ragazza rendono divertenti i
dialoghi e, anche se in forma leggera e spiritosa, la commedia vuole lanciare un messaggio.
La ragazza infatti vorrebbe lasciare I'ltalia per cercare fortuna all'estero, mentre I'uomo
distinto prova a convincere la giovane a fermarsi e riflettere sulle scelte che sta facendo...
L'argomento & molto attuale vista la situazione di difficolta di molti giovani che ai giorni
nostri cercano lavoro e fortuna in altri Paesi fuori dell’Italia. Bella musica, bella sceneggiatura,
bel messaggio finale.

Antonio Bortolussi
Classe 2* D, Liceo Artistico |.S.A. E. Galvani - Cordenons

La vita & un viaggio: un giornalista a teatro

“La vita & un viaggio”, tratto dal libro omonimo di Beppe Severgnini, &€ uno spettacolo teatrale
vivace ed accattivante, che con semplicita e leggerezza porta sulla scena la nostra attuale
societa attraverso il confronto tra due generazioni. Tutto € ambientato all'aeroporto di Lisbona,
nel quale l'autore stesso, nei panni di un cinquantenne, e una giovane attrice sono bloccati a
causa dello sciopero dei voli. Entrambi devono prendere decisioni sul futuro. Lui sarcastico, lei
esasperata. Ragionano di Talento, Tenacia, Tempismo e Tolleranza.

E il momento di partire, per destinazioni diverse da quelle immaginate. Sul palco & presente
anche una musicista, che riempie le attese con le sue canzoni, gradevoli e non convenzionali.
All'inizio potrebbe sembrare noioso, uno spettacolo visto e rivisto in cui due attori conversano
e riflettono per tutta la sua durata. Invece il risultato € positivo, lo spettacolo risulta giovane,
spiritoso, ma fa anche riflettere molto su temi attuali che toccano un po’ tutti.

Non risulta impegnativo, &€ semplice ma importante, pud essere visto da chiunque, e tutti
impareranno qualcosa. Da degli spunti che fanno riflettere sia ai giovani in cerca di avventura,
sia agli adulti troppo abituati alla routine. L'autore e riuscito a parlare con una generazione
diversa dalla sua e a mettersi nei panni dei giovani incerti, che non sanno ancora cosa fare della
loro vita; il tutto con sincerita, ironia e intelligenza, mettendo in scena un argomento attuale
con realismo e profonditd, senza annoiare. Severgnini non ha dovuto mettersi nei panni di
nessuno, ha dovuto semplicemente essere se stesso, e ci € riuscito. Magari la recitazione non
€ ottima, ma si sta parlando di un giornalista che ha voluto mettersi in gioco e bisogna dargli
solo del merito per questo.

Linda Feltrin
Classe 2" D, Liceo Artistico I.S.A. E. Galvani - Cordenons
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La vita & uno spettacolo

Lo spettacolo teatrale “La vita & un viaggio”, tratto dall’'omonimo romanzo di Beppe
Severgnini, narra la storia di due viaggiatori, un uomo e una giovane donna che, in
seguito alla cancellazione di un volo, sono costretti a passare la notte I'uno in compagnia
dell’altro all'interno dell'aeroporto di Lisbona.

Lentamente, dopo le prime ostilita, i due capiscono di potersi aiutare a vicenda, cosi
cominciano ad ascoltarsi, a confidarsi, a scambiarsi opinioni e consigli.

Pur essendo uno spettacolo di pressoché immediata comprensione e non eccessivamente
elaborato, offre numerosi spunti di riflessione in merito a svariate tematiche oggigiorno
di grande rilevanza, come ad esempio sogni, ambizioni, desideri, capaci di coinvolgere
tutti gli spettatori. Proprio per questo, appunto, I'ho trovato uno spettacolo adatto
non solo ad un pubblico di adolescenti, nel fulcro della propria giovinezza, ma anche a
individui piu maturi. A renderlo ancora piu piacevole é stata quell'impronta decisamente
ironica con cui anche gli argomenti piu delicati sono stati trattati, cosi da alleggerirne
il peso. Ho apprezzato ogni singolo minuto di quella serata, anche perché, viste le mie
precedenti esperienze, mi aspettavo il solito spettacolo teatrale poco coinvolgente e
difficile da seguire. Per questo motivo, sono felice di poter dire che le mie aspettative
sono state di gran lunga superate.

Giada Moras
Classe 2” D, Liceo Artistico |.S.A. E. Galvani - Cordenons

Un viaggio che rinnova

(...) Lo spettacolo “La vita & un viaggio” di Beppe Severgnini, presenta una scenografia
molto semplice: 'opera e infatti recitata interamente in una sala d'aspetto dell'aeroporto di
Lisbona dove sono stati cancellati i voli dei due protagonisti.

E proprio qui, in questa sala deserta, che si incontrano due viaggiatori: il cinquantenne
Beppe Severgnini e la ventitreenne Marta Isabella Rizi, accompagnati dalle musiche di
Elisabetta Spada. Gli imprevisti, lo sappiamo, non piacciono a nessuno e |'atteggiamento
paternalista e le mille domande dell'uomo infastidiscono la giovane donna, gid stressata
per la cancellazione dei voli e le accese litigate al telefono col compagno che la aspetta
impaziente dall'altra parte del mondo, in Brasile.

Ma il distacco della Rizi e I'invadenza di Severgnini sono il nucleo fondamentale della storia,
attorno al quale maturera un nuovo modo di vivere I'attesa.(...)

(...) In seguito ad una notte insonne trascorsa a domandare e a domandarsi, la ragazza se
ne andra dall'aeroporto capovolgendo i propri piani. Perché si sa, “la notte porta consiglio”.
L'interpretazione di Severgnini appare ricca di riferimenti ad opere lette e studi personali
ed & per questo motivo che in piu occasioni la recitazione risulta eccessivamente elaborata
e poco naturale. Il personaggio € inoltre esageratamente saggio ed onnisciente e cid
gioca a sfavore dell'intera opera in quanto la recitazione appare in alcuni punti forzata e
di conseguenza il ritmo, forse anche a causa della scenografia piuttosto semplice, appare
prevalentemente statico. Nonostante cio, I'opera e da ritenersi piacevole e rappresenta
soprattutto un importante spunto di riflessione in merito al continuo rinnovamento di noi
stessi e delle scelte, piccole o grandi esse siano, che compiamo ogni giorno.

Giada Saveri
Classe 3" A AFM, |.S.I.S. G. Marchesini - Sacile
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Due generazioni a confronto

“La vita e un viaggio” & uno spettacolo teatrale tratto dall’'omonimo romanzo di Beppe
Severgnini, editorialista del “Corriere della Sera” e opinion writer, che questa volta si e
cimentato come attore protagonista, in quella che é la sua prima rappresentazione teatrale.
Assieme a Beppe Severgnini, MartaIsabellaRizi, attrice teatrale con esperienzainternazionale.
| protagonisti si ritrovano bloccati all’areoporto di Lisbona, aspettando i loro aerei.

| voli vengono pero cancellati e i due si vedono costretti ad attendere il volo successivo
per tutta la notte. Il rapporto fra i due inizia bruscamente, come una collisione fra due
generazioni diverse: lui € un signore di mezza etd molto sicuro di sé e critico, lei € una donna
trentenne che pensa di sapere gia tutto della vita.

Dopo poco tempo perd i due, grazie al carisma di Severgnini che riesce ad attirare la
ragazza, iniziano a conversare amabilmente. E interessante notare come il contatto fra
le due generazioni, profondamente in contrasto tra loro, sia reso possibile dalla passione
per i libri, che diventa uno dei pochi punti d'accordo. Severgnini infatti riesce ad attirare
I'attenzione dell’attrice grazie a riferimenti a libri e film. Parlando, le ore della notte scorrono
velocemente ed entrambi ne escono migliorati.

Come per i personaggi, anche per gli spettatori le ore (due quelle dello spettacolo) sono
volate, grazie alla piacevole abilita di Severgnini di parlare di argomenti che interessano
a tutti, perché fanno parte della vita: il dramma della ragazza che non trova lavoro e che
si trasferisce, la monotonia della vita dell’'uomo di mezza etd, diretto a una conferenza
a Boston. | momenti di attesa sono riempiti dall’‘accompagnamento musicale di
Elisabetta Spada, in arte Kiss&Drive. Tutti questi ingredienti hanno contribuito a rendere
lo spettacolo godibile, superando I'apparente lentezza dell’esordio.

Lorenzo Zat
Classe 3" AAFM, |.S.1.S. G. Marchesini - Sacile
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STONES (PIETRE)

Living Stones

Immobili come pietre, i sei mimi della compagnia teatrale “Orto-Da”, prendono vita sino
a diventare stones viventi.

Lo spettacolo tratta la storia del ghetto di Varsavia: il principale segno del genocidio
degli ebrei e la statua di Nathan Rapoport, scolpita nel 1948, segno distintivo della citta
e unica scenografia dello spettacolo.

Lo spettacolo si apre con una voce narrante, la quale diventa sempre piu sottile, fino a
scomparire nel nulla: con un sottofondo musicale e una luce direttamente puntata sul
monumento vivente, si vede il graduale prendere vita degli attori.

Cosi inizia uno spettacolo emozionante, pieno di sfumature, nonostante gli attori non
abbiano parlato per l'intero svolgersi della rappresentazione.

Grazie ai black-out, i mimi riuscivano brillantemente e, soprattutto, velocemente a
cambiare scena.

Cambio dopo cambio, gli artisti sono sempre riusciti ad adeguarsi ad ogni tipo di
situazione, musica, tema e circostanza.

E interessante il mix di tante lingue: dall’inglese, allo spagnolo, al tedesco e all’ebraico.

Non solo drammatico, lo spettacolo ci ha riservato delle parti molto allegre e comiche:
con i giochi di parole, le espressioni del volto, e, soprattutto, I'alternarsi delle musiche.

| momenti, secondo noi, pit emozionanti sono quelli drammatici, ma che, allo stesso
tempo, gli attori sono riusciti a trasformare in qualcosa di diverso, unico, senza pero
perdere il significato dei gesti che facevano.

Le luci utilizzate appaiono come anime che brillano nel cielo, le anime di quegli ebrei che
sono morti senza ragione, senza aver commesso nessun peccato che potesse cagionare
loro la morte.

Il valore di questo spettacolo & dato anche dall’unicitd dei sentimenti che ogni spettatore
e libero di provare.

Per concludere, vorremmo suggerire questo spettacolo atutte le persone, ma soprattutto,
ai nostri coetanei.

Agnese D'Ales e Isaac Omane Afram
Classe 5" C RIM, I.S.I.S. P. Sarpi - San Vito al Tagliamento

“Stones”: brividi di emozione

(...) Quando le luci in sala calano e una voce intensa comincia a parlare, un brivido
percorre tutto il mio corpo, partendo dal collo fino ad arrivare alle punte dei piedi.

La voce narra la curiosa storia di una lastra di granito, che lo scultore Nathan Rapoport
decise di utilizzare per la costruzione di un monumento in onore dei ribelli del ghetto di
Varsavia, ricordando cosi la (quasi) scomparsa di un popolo.

Appena la voce si affievolisce, un fascio di luce illumina una scultura bronzea, che poco
alla volta comincia ad animarsi. D'un tratto urla, pianti e frastuono strappano il pubblico
dalla comoda e calda sala del teatro per scaraventarlo in un treno merci diretto ai Lager.
Molte altre scene si susseguono, tra cui quella dove l'illusione di potersi lavare, liberandosi
di tutta la sofferenza e la disperazione assieme al sudiciume, viene spazzata via da una
folata di gas; poi compare una barriera di filo spinato che divide il pubblico dalle statue:
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queste ultime, dopo essere rimaste un attimo perplesse ad osservare il filo, cominciano
a giocarci, finché I'inventiva non le spinge a suonarlo come se fosse uno strumento,
accompagnandosi cantando la colonna sonora de “La vita e bella”.

Credo che una delle scene piu toccanti fosse quella in cui ogni statua ha un fiore rosso in
mano: secondo me rappresenta un omaggio alle vittime della Shoah; il rosso simboleggia
sia il sangue versato da molti innocenti a causa della pazzia di pochi, sia la vita che
pulsa in ognuno di noi. Ma cid che mi ha piu colpito e stato il momento in cui una delle
statue ha tentato di mangiare il fiore, simbolo di vita e bellezza: & stato una scena
molto triste, poiché si intuisce che la sofferenza, la privazione e |'essere costretti alla
mera sopravvivenza hanno annullato talmente I'umanita di quelle persone, da renderle
incapaci di capire cosa fare di una cosa tanto bella.

Gloria Morsanutto
Classe 2" H, Liceo Scientifico M. Grigoletti - Pordenone

Un monumento molto “umano”

lo e la mia classe il giorno 29 gennaio abbiamo partecipato allo spettacolo teatrale
“Stones” presso il Teatro Verdi di Pordenone. La rappresentazione raccontava la Shoah in
una chiave tutta nuova, con mimica e musica. Si ispira al monumento fatto dall’artista
Nathan Rapoport che ricorda tutte le vittime dell'Olocausto e le persone che vissero
nel ghetto di Varsavia. Gli attori, inizialmente immobili, si muovono a ritmo di musica
ricoperti da trucco grigio per rappresentare al meglio i personaggi della scultura.

Si sentono rumori di treni sulle rotaie, bambini che piangono, urla, cani che abbaiano e
gli attori da statue diventano umani. In una delle scene successive si vede un uomo che
fa una normale doccia ma subito dopo, quella che era acqua diventa gas.

Questo spettacolo € pieno di riferimenti alle atrocitd che venivano fatte ai prigionieri
dei campi di concentramento ed & anche pieno di riferimenti alla societd di massa che
sapeva, ma faceva finta di niente (come d'altronde succede tutt'ora). Una delle parti
che mi sono piaciute di piu & stata quella in cui viene tirato fuori da un cestino della
spazzatura un fantoccio con le sembianze di Hitler e quest’ultimo, accompagnato da
una musica mistica, fa il lavaggio del cervello a un popolo-gregge. E stata una maniera
perfetta per rappresentare il dominio che ebbe Hitler sul popolo tedesco. Dallo spettacolo
non avevo grandi aspettative; invece, mi sono ricreduta! Mi & piaciuto veramente molto;
ben fatto e ben strutturato. Sebbene non vengano usate le parole, tutti i messaggi sono
arrivati chiaramente. Lo riguarderei di sicuro.

Francesca Riccio Cobucci
Classe 2" H, Liceo Scientifico M. Grigoletti - Pordenone

La melodia del filo spinato

Il giorno 29 gennaio, in occasione della Giornata della Memoria, ho partecipato allo
spettacolo “Stones” presso il Teatro Giuseppe Verdi di Pordenone.

Lo spettacolo & stato realizzato dalla compagnia israeliana “Orto-Da”, composta da
sei attori, i quali hanno interpretato una vera e propria statua: una voce fuori campo
spiega che quest’opera fu voluta per onorare il ghetto di Varsavia, che ebbe il coraggio
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di ribellarsi ai nazisti del Terzo Reich. Sul palco appaiono questi personaggi che iniziano
progressivamente a muoversi, in silenzio, guidati solamente da suoni, urla e pianti.

A poco a poco dal buio spuntano le stelle gialle a sei punte, note come “Stelle di David”,
si sollevano in aria e si distinguono nel buio poiché sono fosforescenti. Gli interpreti si
ritrovano poi dietro ad un filo spinato che li isola dall’esterno e finiscono per giocarci,
finché la fantasia li porta ad usarlo come corde di un’arpa o di un violino, creando la
melodia di “La vita e bella”.

La rappresentazione & stata eccezionale, curata in ogni singolo dettaglio. Personalmente
lo spettacolo mi & piaciuto molto perché, pur ironizzando su questa crudele realtd,
& riuscito a trasmettere il ricordo del dramma della deportazione, dei campi di
concentramento, di persone che hanno lottato e di quante lottano ancora oggi per
la liberta. E soprattutto a farci riflettere sul fatto che, anche se in maniera differente,
siamo ancora oggi vittime di persecuzioni, emigrazioni, guerre e violenza.

Lucrezia Rorato
Classe 2" H, Liceo Scientifico M. Grigoletti - Pordenone

Stones - le pietre che riempiono il vuoto

“Stones” e un'opera teatrale di Yinon Tzafrir tratta da “The Warsaw Ghetto Uprising
Monument” di Nathan Rapoport e recitata dalla compagnia israeliana “Orto-Da”,
che utilizza un linguaggio espressivo ed effetti visivi sorprendenti: il mimo. Assistere a
“Stones” significa concentrarsi su due metri quadri di palco, su sei personaggi che senza
muoversi ti costringono ad ascoltare i loro gesti, il loro respiro e credere che il bimbo che
compare e scompare sia vero. In realtd costringono a guardare tutto il palco perché
proiettano immagini e luci che con la musica di sottofondo diventano protagoniste.

Gli attori sono parte del monumento scolpito alla memoria delle vittime dell’Olocausto.
Una pietra che lo stesso Hitler voleva usufruire per esaltare 'operato del Terzo Reich, ma
che il destino ha voluto per rappresentare la forza ed il coraggio di chi ha voluto ribellarsi
all'orrore. Attraverso questo viaggio fiabesco i personaggi ci trasportano nella storia,
esattamente nel ghetto, e dal ghetto ci portano al campo di concentramento, fino ad
arrivare ad oggi. E fino alla fine sembra un gioco che passa dalla disperazione alla gioia.
Perché il filo spinato lo fanno diventare corda di violino? Perché ci rappresentano come
dei caproni? Perché questo crea angoscia? Perché dall’ilaritd provocata dalla scena dello
zapping riescono a farti provare una sensazione agghiacciante che ti riporta al passato?
Forse la storia ci appartiene e non si pud dimenticare? Uscendo dal teatro ho provato
una sensazione di vuoto assoluto, ricordavo solo 'ultima immagine, gli attori illuminati
dalla luce abbagliante: avevano una forma, erano vivi. Ho capito cosa volevano che il
pubblico facesse: riflettere, approfondire, porsi delle domande e darsi delle risposte.

Ed ecco che il vuoto sta cominciando a riempirsi.

Giorgia Muggeo
Classe 2” Scientifico, Licei Don Bosco - Pordenone

—
—
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Teatro Zancanaro Sacile
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PERCORSO “IL TEATRO DELLE IDEE”
SPETTACOLO ADOTTATO DA:
1.S.1.S. G. Marchesini Sacile

Classe 3 B TUR

Coordinatrice Prof.ssa B. Fieni

CABARET

Un “Cabaret” corale e moderno

La visione dello spettacolo “Cabaret” e stata uno spunto di riflessione sul valore
del teatro e della letteratura nel mondo moderno. Piu ancora é stata la conferma
dell’'universalitd e a-temporalita del teatro e della letteratura, luoghi nei quali abitano
emozioni, sentimenti e valori che sono patrimonio comune dell’'umanitd e che, come
tali, non appartengono mai ad un’epoca e neppure ad un luogo o ad una cultura.
Tratto da un racconto di Christopher Isherwood pubblicato nel 1939 e ambientato nella
Berlino poliglotta, brulicante di vita e al tempo stesso decadente del 1931, diventato
quindi un celebrato musical di Broadway nel 1966 e poi film nel 1972, “Cabaret”
attraversa i decenni parlando ad ogni epoca di amore, odio, paura e coraggio, grettezza
e generositd, in un turbinio di vicende umane che si intrecciano tumultuose come ad
annunciare la tempesta incombente portata dalla Grande Storia.

"Corale” e “moderno” sono gli aggettivi che meglio descrivono l'adattamento portato
in scena dalla Compagnia della Rancia. E proprio ad una rappresentazione corale e
moderna, la classe 3* B TUR dell’Istituto Marchesini ha pensato nella creazione della
locandina dello spettacolo, realizzata chiedendo ad ogni allievo-spettatore di scegliere
un‘immagine o una fotografia rappresentativa dell’epoca moderna. Il risultato & un
collage in cuiil passato (rappresentato dal superbo e inquietante “Maestro di Cerimonie”
in bianco e nero) si intreccia alle vicende del presente, perché come afferma I'alter ego
di Christopher Isherwood giungendo a Berlino: “lo sono una macchina fotografica con
l'obiettivo aperto...”.

Classe 3* B TUR, I.S.1.S. G. Marchesini - Sacile

—
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Cabaret



COME CAVALLI

CHE DORMONO IN PIEDI
Demoghéla -Storie dal fronte
nord orientale

di e con Paolo Rumiz

e con Adriano Giraldi e Stefano
Schiraldi alla chitarra

regia di Paolo Rumiz

Teatro Comunale G. Verdi Maniago
11 febbraio 2016

PERCORSO “IL TEATRO DELLE IDEE”
SPETTACOLO ADOTTATO DA:
1.S.1.S. E. Torricelli Maniago

Classi: 5 A, 50 B, 57 C
Coordinatrice Prof.ssa A.M. Poggioli

COME CAVALLI CHE DORMONO IN PIEDI

Uno spettacolo commovente

“E un libro che commuove, che apre alla riflessione, che fa venire voglia di partire per
immergersi nella bellezza e nella sacralitd dei luoghi descritti”. E questa una delle tante
recensioni che esaltano “Come cavalli che dormono in piedi”, testo pieno di fascino del
“narrabondo” Paolo Rumiz, che noi studenti abbiamo incontrato prima dello spettacolo
omonimo, interpretato dallo stesso scrittore tra gli applausi di un folto pubblico.
La rappresentazione si & rivelata una perfetta combinazione di narrazione, canto
e musica, coinvolgente fino alla fine; un momento davvero commovente che ci ha
indotti a riflettere intensamente su una pagina di storia tanto interessante quanto
dimenticata, che I'autore-attore ha voluto evocare per dare dignitd a quelle migliaia
di soldati trentini e giuliani che nel 1914, in “montura” austro-ungarica, andarono a
combattere in Galizia contro i russi, “in un fronte sterminato e crudele sul quale i soldati
si batterono spesso da valorosi, contro il pit grande esercito del mondo, quello russo”.
Evocazione, dunque, e non celebrazione, come ha precisato Rumiz nel corso dell’'incontro
introdotto e moderato dalla professoressa Annamaria Poggioli: vero obiettivo del suo
progetto si e rivelato quello di consegnare alla storia, con profonda religiositd, la
memoria di migliaia di giovani soldati di confine, martoriati e assaliti da crisi di identitg,
italiani costretti a combattere contro il tricolore, che avrebbero rischiato di scomparire
nell'anonimato, di essere uccisi due volte.

E invece li abbiamo visti questi soldati, |i abbiamo sentiti parlare su quel palco con la
voce e la fisicita del grande Paolo Rumiz, che li ha evocati con dei simboli molto efficaci:
alcune candele e parti di cibo collocati sopra a un tavolo che era diventato quasi un
altare da cui, con rispetto e devozione, Rumiz richiamava in vita i tanti giovani, ora
sepolti nei “cimiteri coperti di mirtilli"”.

E allorail fatto storico emerge, dalla narrazione del suo autore, intriso di profondo lirismo,
diventa interpretazione che commuove e che suscita quella compassione che significa
condivisione delle stesse sofferenze e delle stesse sfide che animarono quei valorosi.
"La voglia di Europa € nata in trincea” ha concluso Rumiz nel dibattito pre-spettacolo;
e da qui noi giovani studenti siamo ripartiti nelle nostre riflessioni sulla Prima Guerra
Mondiale, per costruire quel percorso, a nostro avviso ancora accidentato, che ci
consentira di riconoscerci appieno come cittadini europei.

Giulio Fabbro, Ambra Lorenzi, Laura Rovedo, Karishma Rosa Bernardins, Robert Stasulli
Classi 5" B e 52 C, I.S.1.S. E. Torricelli - Maniago

—
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AMLETO A GERUSALEMME

Recensione video:

Amleto a Gerusalemme

Video realizzato dagli studenti della classe 3" G, Liceo Scientifico M. Grigoletti - Pordenone
Coordinamento: prof.ssa Annalisa Candido

www.adottaunospettacolo.it

Nel mare arabo delle storie shakespeariane

L'immersione nelle intense storie dell’antica Gerusalemme ha attratto e coinvolto il
pubblico di Pordenone nel recente e originale spettacolo di Paolini. Un gruppo di giovani
ragazzi palestinesi ha partecipato alla messa in scena non solo recitando, ma anche
creando, durante tutta la lunghezza dell'opera, una semplice scenografia. L'allestimento
ha particolarmente stupito il pubblico grazie agli essenziali effetti sonori e alla coinvolgente
ed evocativa voce di uno dei giovani attori, che ci ha sorpresi e deliziati per il suo inaspettato
fascino. Racconti intricati e dai significati profondi ci hanno pian piano ricondotti alle
varie vicende del noto “Amleto” shakespeariano. L'innovativa scelta dell’avvicendarsi delle
lingue parlate in scena, quali italiano, arabo e inglese, ha tenuto il pubblico attento e
lo ha calato ancora di piu nel corso degli eventi, tanto da farlo rimanere quasi stanco e
piacevolmente sfibrato dopo le due intense ore di partecipazione.

Costanza Barreca
Classe 3" G, Liceo Scientifico M. Grigoletti - Pordenone

Poesia ispirata allo spettacolo “Amleto a Gerusalemme”

Arrivo.

Citta di terra arida e di nobile spirito.
Intreccio di storia e storie,

passato e futuro.

Bagnata da un mare

che mai ti tocca e mai hai visto.

Colui dal grande dubbio fai ora portavoce
di color che son nuovi al mondo

ma che in te radici hanno.

Plastica ti circonda

come quelle antiche mura

che ancora ritte stanno.

Non trovo in questo luogo quella verita
che tre popoli in te riuni un tempo

e ancora oggi richiama.

Parto.

Alessandro Renna
Classe 3" G, Liceo Scientifico M. Grigoletti - Pordenone

—
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Giovani Amleto scappano dal loro destino

Siurlala rabbia, il dolore, ma anche la speranza:in arabo, in italiano e in inglese. Lo spettacolo
& forte, crudo, come le vicende dei giovani palestinesi che mettono in discussione il destino di
seguire le orme dei propri padri: restare nella loro terra. In “Amleto a Gerusalemme” andato
in scena martedi 12 aprile al Teatro Verdi di Pordenone, Marco Paolini lascia spazio a sette
giovani attori: cinque palestinesi e due italiani, unica donna sul palco l'attrice e traduttrice
italo-palestinese Anwar Odeh. Essi ci raccontano le loro vite: storie incredibili di disperazione,
di lutti familiari, di amore, di droga e di pazzia, di fughe rocambolesche per evitare nemici
e check-point, che fanno rabbrividire trasversalmente gli spettatori dalla platea alla terza
galleria. Il ponte tra la tragedia di Shakespeare e questi Amleti € la vendetta: tutti questi
giovani condividono gli stessi sentimenti di Amleto. Paolini riferisce in un’intervista che “ognuno
di loro & un Amleto che non si rassegna al destino di Amleto”, da qui il titolo dello spettacolo,
nato dalla collaborazione dell'attore con il regista Gabriele Vacis. Gli occhi vengono rapiti
da elementi semplici, ma allo stesso tempo complessi per cid che vogliono rappresentare.
L'emozione & costante, i momenti significativi che meritano di essere ricordati sono molti; ma
I'immagine emblematica & quella della citta di Gerusalemme con Moschea, Santo Sepolcro e
Sinagoghe edificata in diretta con 2500 bottiglie di plastica vuote, perché gli Israeliani, dopo
ogni attentato, tolgono I'acqua ai territori palestinesi. Le bottiglie vengono prese a calci e la
citta viene distrutta piu volte, e ogni volta i giovani la ricostruiscono con le loro mani: sotto gli
occhi degli spettatori si riproduce la triste realta di Gerusalemme.

Chiara Maccioccu
Classe 4" C, Liceo Scientifico M. Grigoletti - Pordenone

Raccontare storie non ancora raccontate

"Gerusalemme & una cittd che sa di caffé al cardamomo. Ma anche di plastica bruciata.
Ha l'odore del manico di una moka, dimenticato sul fuoco 2016 anni fa”. Nove attori in
scena: la maggior parte giovani palestinesi, e da portavoce anche Marco Paolini. Proprio lui,
con la collaborazione di Gabriele Vacis, nel 2008 ha creato una scuola di recitazione per ragazzi
palestinesi a Gerusalemme. Otto anni dopo, questo progetto ha preso il volo in Occidente e piu
precisamente a Pordenone, martedi 12 aprile 2016 al Teatro Verdi. “Amleto a Gerusalemme”
il titolo. Dimenticatevi i consueti monologhi di Paolini, attori principali dello spettacolo sono
stati i ragazzi. Il loro entusiasmo ha vinto contro le mille difficolta di check-point e barriere,
portandoli a recitare in italiano, inglese e arabo. 2500 bottiglie di plastica utilizzate per mettere
in scena la mappa di Gerusalemme, distrutta e ricostruita piu volte. Insieme hanno ripercorso
la loro vita e le loro esperienze, camminando tra Moschea, Santo Sepolcro e Sinagoghe. Saper
ascoltare e imparare a vedere storie che sembrano lontane a noi liceali ma fanno ancora
"“orrore” nel ventunesimo secolo. La maggior parte dei ragazzi oggi si sentono Amleto, hanno
avuto la sfortuna di nascere a Gerusalemme, e ogni giorno devono scegliere se essere o non
essere, agire o non agire. Fragilita, rabbia, pazzia, conflitti familiari e amore. “Questa é la
storia di Amleto in Palestina, dove tanta gente e convinta di possedere la verita. Ma per
fortuna c’é tanta altra gente che si chiede: che cosa possiamo fare? Non voglio sentirmi
imprigionato”. A Gerusalemme si vive sempre di piu nel terrore e nell'isolamento reciproco.
Amleto da speranza, voglia di riscatto.”lo sono Amleto e voglio vivere. Let me go.”

Federica Pili
Classe 4" C, Liceo Scientifico M. Grigoletti - Pordenone
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Uno spettacolo pieno di forza con tante domande in sospeso

Nel2008 a Gerusalemme, al Palestinian National Theatre diGerusalemme Est, conil supporto
della cooperazione internazionale, nasce una fantastica idea: una scuola di recitazione per
ragazzi palestinesi. Questa idea non era facile da realizzare perché il Paese stesso si trovava in
stato di continui scontri armati. Perd la voglia dei ragazzi di lavorare era cosi forte da creare
una pellicola protettiva con I'ambiente esterno. Lo spettacolo € stato rappresentato da cinque
ragazzi palestinesi, tra i 22 e 28 anni. Ognuno di loro racconta alcune vicende che hanno
sconvolto la sua vita. A partire dalla Guerra dei Sei giorni per finire con I'uso di droga. Storie che
contengono verita pericolose, difficili da raccontare. Ma con l'aiuto di Gabriele Vacis, regista
dello spettacolo, e Marco Paolini, attore che rimane in scena con i ragazzi, viene insegnato
loro ad affrontare la vita ed essere forti. Insieme non avrebbero mai creduto che tutto questo
sarebbe diventato realtd, perché portare fuori dalla Palestina cinque ragazzi avrebbe richiesto
enormi sacrifici. La scenografia & stato il punto principale dello spettacolo. Era composta
da bottiglie di plastica e da un grande schermo. Ed era tutta questa semplicitd a renderla
unica. Per 'esattezza 2500 bottiglie che insieme creavano una favolosa vista della mappa di
Gerusalemme. A volte venivano calciate e contro esse gli attori si buttavano come fosse un
check-point, un muro che i bloccava. Invece sul grande schermo venivano proiettate delle
foto e la pianta della citta di Gerusalemme. Infine, che dire?! Complimenti ai produttori che
hanno reso un argomento cosi difficile e doloroso, adatto ad un pubblico di giovani come noi.
Uno spettacolo pieno di forza, ma con tante domande in sospeso...

Endri Behari
Classe 5" AAFM, .S.I.S. P. Sarpi - San Vito al Tagliamento

Il teatro come strumento di dialogo e di conoscenza di sé

Piu di duemila bottiglie, una cortina immobile, un telo quasi trasparente, dieci interpreti italiani
e palestinesi che, guidati dal maestro Paolini, contribuiscono alla vitalita di Gerusalemme:
“una citta della contraddizione, una citta buia, ma che nello stesso tempo dall’alto
viene paragonata a Las Vegas” (Gabriele Vacis, regista). Una cittd piena di speranza, ma
secca di pace. Una cittd lontana dalla Danimarca, ma qui il fantasma di Amleto vive ancora
oggi. Nel nostro caso, Amleto non & il principe chiamato a vendicare il padre. Qui Amleto
rappresenta una speranza per quei giovani attori, rappresenta la capacita di badare a se
stessi, di essere sempre al corrente di cid che accade, di saper prendere le decisioni migliori
per se stessi e per i loro cari. Amleto & Marco Paolini, & quello che guida i ragazzi e mostra
loro la strada. Amleto insegna loro ad essere forti e ad esprimere cio in cui credono e le loro
esperienze divita. Tutte le nove “speranze” che hanno partecipato a questo grande spettacolo
scenografico e artistico hanno dietro alle loro maschere un'esperienza di vita molto tragica:
un ex-drogato, uno di nazionalitd indefinita, uno che rimpiange la scelta della madre di farlo
nascere in Gerusalemme e non negli USA, un Amleto che ha voglia di vivere e un altro che
confonde il potere delle medicina con quello della magia; due amici shakespeariani, Amleto e
Orazio, che traducono 'arabo al pubblico insieme ad una bellissima ragazza italiana di genitori
palestinesi; ma chi é la nona? La nona “speranza” non ha partecipato allo spettacolo; non le &
stato permesso di venire in Italia. Siamo arrivati ad un punto molto grave e assai banale: I'arte
non ha a che fare con la guerra, né con la religione.

Eppure il teatro, da solo, accomuna le persone di ogni angolo del mondo.

Adrian Lefter
Classe 5" A AFM, I.S.1.S. P. Sarpi - San Vito al Tagliamento

—
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Amleto, Gerusalemmme e il mare

Grande successo per “Amleto a Gerusalemme”, I'opera diretta da Gabriele Vacis e Marco
Paolini messa in scena al Teatro Verdi di Pordenone. Lo spettacolo nasce da una scuola
di teatro a Gerusalemme, dove studiano dei ragazzi palestinesi con tanta voglia di
mettersiin gioco e recitare. Il viaggio parte proprio da li, da Gerusalemme, rappresentata
da una costruzione di 2500 bottiglie di plastica impilate con pazienza durante la
rappresentazione. Le storie raccontate sono vere, vissute sulla pelle dei giovani attori:
Alaa Abu Gharbieh, Nidal Jouba, Ivan Azazian, Mohammad Basha e Bahaa Sous. Tocca
a loro raccontare l'aria che si respira in una cittd sempre piu divisa da odi e rancori. |
giovani mescolano Shakespeare con le proprie storie di vita e ritrovano in Amleto la chiave
di lettura di se stessi. Giuseppe Fabris e Matteo Volpengo, che recitano rispettivamente
la parte di Amleto e di Orazio, traducono in italiano quanto i ragazzi palestinesi dicono
in arabo. In pit c'¢ anche una ragazza, Anwar Odeh, italiana ma di origine palestinese.
Il gruppo si muove fra le costruzioni di migliaia di bottiglie di plastica contro le quali si
buttano distruggendole piu volte. Rischiano anche di esserne sopraffatti al muro di un
check-point. Manca qualcuno nella compagnia: & Abdel, che non ha il permesso di venire
in Italia. Gli abitanti di Hebron infatti non possono nemmeno andare a Gerusalemme, e
Abdel ha dovuto attraversare le fogne per superare il check-point e andare ai provini di
Vacis. Solo cosi ha visto il mare per la prima volta ed € a lui che si deve il sottotitolo dello
spettacolo “i ragazzi palestinesi vogliono vedere il mare”.

Federica Bomben, Monica Boscariol, Doreen Fummey, Veronica Gennari,
Alice Ongaretto, Roberta Truant
Classe 5* D RIM, I.S.I.S. P. Sarpi - San Vito al Tagliamento

Terribilmente suggestivo

Siamo stati catapultati in un altro mondo, con diversi costumi e diverse usanze. Tante storie
differenti si intrecciano tra loro, ma lo spazio le accomuna: Gerusalemme.

Terra antica che ospita da millenni religioni, popolazioni e mille sfaccettature di un mondo che
pretendiamo di conoscere, ma che in realta conosciamo ben poco.

Ci siamo ritrovati a patire insieme agli attori il loro dolore e le loro sofferenze, siamo riusciti a
sentire I'odore di caffé che sorvolava la cittd e il profumo dell'incenso proveniente dai piccoli
bazar. L'uso dello spazio ha amplificato tutte le sensazioni che gid all'inizio portavamo con
noi, le 2500 bottiglie cadute dal tavolo sospeso, il telo che rappresentava il confine, lo scalino
da superare per potersi salvare, le luci, i suoni, i canti, le voci stesse. Si, le voci, dei ragazzi che
parlavano nelle loro lingue d'origine e contemporaneamente dei ragazzi che traducevano.
Pensando al titolo ci si potrebbe chiedere: cosa c'entra Amleto con dei giovani palestinesi?
L'odio, s, 'odio che provano entrambi ma che solo Amleto alla fine riuscira a sfogare tramite
la vendetta. Nella sua celeberrima frase “I'essere o non essere” nasconde una parte di se
stesso che non vuole emerga e sia vista da occhi estranei a lui; forse € proprio questo il punto in
comune con i ragazzi, l'essere a conoscenza di una realta che non si puod esternare, ma si pud
lasciar vivere solo all'interno di sé creandosi cosi un piccolo mondo che ha come scopo la ricerca
di una cura per questa realtd che potra essere trovata solamente tramite 'introspezione e la
consapevolezza. Spettacolare.

Francesca Papais
Classe 4" AAFM, |.S.1.S. P. Sarpi - San Vito al Tagliamento
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La fragilita e la potenza della gioventu in “Amleto a Gerusalemme”

Adotta uno spettacolo non delude. Anche questa volta offre a noi studenti dell'l.S.1.S. P.
Sarpi uno spettacolo che merita di essere visto (e recensito). Interessante. “Interessante” &
forse la parola giusta per definirlo. Questo perché Vacis, attraverso la calda e suadente voce
di Paolini, riesce a raccontare cid che Shakespeare, nel suo Amleto, esprime. Uno spettacolo
"diverso” dal solito, in quanto le musiche, generalmente assenti durante tutto lo svolgersi
della narrazione, non prevalgono, la scenografia & genuina e semplice, ma capace di stupire
nonostante tanta apparente semplicitd, grazie a Roberto Tarasco: 2500 bottiglie di plastica
per ricreare Gerusalemme (e non solo), con Moschea, Santo Sepolcro e Sinagoghe, distrutta
e ricostruita molte volte nel corso della rappresentazione, sotto I'incombere minaccioso di
rombi di aerei ed esplosioni. Tutto molto discorsivo & lo svolgersi degli eventi: la comunicazione,
infatti, & cio su cui Vacis insiste di piu (forse troppo). Un lavoro intenso nato da un’esperienza
particolare (un seminario svolto in Terra Santa con alcuni giovani palestinesi che poi sono
diventati attori e protagonisti) che sfocia in uno spettacolo dove cultura e tradizione si
mescolano. A spettacolo concluso, Paolini offre agli spettatori la lettura potente della scena
del confronto tra Amleto e la madre nella traduzione in vicentino di Luigi Meneghello, a
testimonianza dell’'universalita e versatilita dei classici.

Il merito del successo dello spettacolo (oltre che agli attori e al maestro Paolini) va a Vacis,
che e riuscito a leggere in Amleto la fragilita e la potenza della gioventu.

Filippo Riolo
Classe 4" AAFM, 1.S.1.S. P. Sarpi - San Vito al Tagliamento

Vivere o morire?

“l ragazzi palestinesi vogliono vedere il mare...” Spesso i conflitti nascono per la brama
di potere del singolo, colui che sta sopra tutti e che si ritiene loro protettore ma che con
il popolo non ha nulla a che fare. Troppe volte tendiamo a presentare esclusivamente il
quadro geopolitico di tali scontri e non soffermarci sul piano umano, sui sentimenti e sulle
conseguenze psicologiche. Proprio sull'innata fragilitd umana dei ragazzi si sofferma
questo spettacolo, “Amleto a Gerusalemme”, al quale abbiamo assistito presso il Teatro
Verdi il 12 aprile, capeggiato dal ritorno del duo Vacis-Paolini (quest’ultimo oltre che
regista anche attore). Racconta della guerra israelo-palestinese attraverso le storie di
alcuni degli attori, che per esserci su quel palco - il loro sogno - hanno rischiato la galera
e perfino la vita. Storie semplici, ma ricchissime di significato, come I'apparente povera
scenografia (centinaia di bottiglie di plastica, un piano sopraelevato, uno schermo), che
pero ai due registi € bastata per stupire il pubblico pordenonese. Ma Amleto? Il legame
col principe danese del dramma di Shakespeare & segnato dalla presenza in tutte e
due le opere del dubbio per eccellenza: vivere o morire? Lasciare tutto o combattere
per cio in cui si crede? Come il dubbioso Amleto, anche i ragazzi palestinesi si pongono
questa domanda quotidianamente, laddove non hanno una propria terra, incalzati dalla
repressione israeliana. Paolini, in mezzo al palcoscenico, tratta i “ragazzi” come figli, li
cresce ma lascia loro anche la propria responsabilita. Scherzando, ci conduce in una
realta lontana, nella quale pero la situazione, ormai da decenni, & tutt’altro che comica,
e anche a noi, quindi all’Europa, & legata piu di quanto possiamo pensare.

Alessandro Pajer
Classe 1" E SC, Liceo Leopardi-Majorana - Pordenone
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Vivere in un lembo/limbo

I112 Aprile 2016, al Teatro Giuseppe Verdi di Pordenone, & andato in scena lo spettacolo
“Amleto a Gerusalemme”, per la regia di Gabriele Vacis e Marco Paolini, quest’ultimo nel
ruolo anche di attore. L'opera teatrale si prefiggeva l'obiettivo di individuare un contatto
tra la tragedia shakespeariana “Amleto” e la condizione di chi vive ogni giorno all’interno
di quella che viene definita “la questione palestinese”. Attraverso il coinvolgimento di
attori provenienti dalla Palestina e da Gerusalemnme, che hanno portato la loro diretta
e difficile esperienza sul palco, sono emerse le precarie condizioni in cui si vive in quel
“lembo/limbo” di terra martoriato da anni di guerra. Emblematico, in questo senso &
stato l'utilizzo di una scenografia piuttosto scarna, essenziale, il cui elemento, forse,
pil caratterizzante e stata la presenza di circa duemila bottiglie di plastica, che
rappresentavano la citta di Gerusalemme; nel corso della rappresentazione piu volte
le bottiglie sono state rovesciate, spazzate via furiosamente dagli stessi attori, che le
colpivano con violenza. Una furia che simboleggia la rabbia nei confronti di una citta
ambigua, in cui convivono moderno ed antico, gioie e sofferenze, speranze e delusioni
dei suoi giovani abitanti che raccontano la loro complessa esistenza in una realta cosi
priva di certezze. Come moderni Amleto, si agitano sulla scena ragazzi in cerca della
propria identita, avendo in comune con i loro coetanei le incertezze dell’'etda, amplificate
pero dalla specifica e drammatica situazione di Gerusalemme.

Alberto Sari e Tommaso Micheluz
Classe 1" E SC, Liceo Leopardi-Majorana - Pordenone

Amleto in occidente: Palestinian kids want to open our eyes

Nel panorama desolante del nostro mondo contemporaneo approda sul palcoscenico
un progetto internazionale di teatro ed integrazione. Sotto la guida del grande attore
Marco Paolini e del regista Gabriele Vacis, giovani attori italiani e palestinesi danno vita
allo spettacolo “"Amleto a Gerusalemme” (Palestinian kids want to see the sea). Un atto
unico, intessuto di dialoghi dramnmattici, violenti e non, tra i ragazzi, con monologhi e piccoli
interventi comici del maestro Marco Paolini. Lo spettacolo propone alcuni episodi di vita dei
giovani attori palestinesi. In seguito a queste esperienze i giovani si riconoscono nella figura
del principe Amleto, in lui vedono il simbolo della fragilita e dell'insicurezza della gioventu,
il ragazzo a cui e stato chiesto troppo, costretto come loro a portare il peso dell'eredita
lasciata dal padre. Il modo in cui questi ragazzi si esprimono & coinvolgente: mostrano tutta
la loro rabbia, voglia di lottare, un'energia che gli occidentali non posseggono da tempo...
La scenografia e studiata alla perfezione: costumi semplici; luci, suoni e rumori fuori scena
ben strutturati La realizzazione di un plastico dell'antica citta di Gerusalemme fatto sul
momento con piu di 2500 bottiglie vuote e l'alternarsi di linguaggi diversi, italiano, inglese
ed arabo, catapultano lo spettatore sul luogo e lo coinvolgono intensamente. Non resta che
applaudire.

Tommaso Fabbro
Classe 2" B S, Liceo Leopardi-Majorana - Pordenone
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La lettura dell’essere

Un ragazzo cammina zigzagando, si tiene la testa tra le mani, si strappa i capelli, preso
dallo sconforto di questa vita. Grida la sua sofferenza, ma la sua voce viene soffocata da
tutti i frastuoni del mondo. Potrebbe essere Amleto, governato dal suo perenne dubbio o
semplicemente I'attore che c'& ora sul palco. | problemi, le indecisioni, il dolore tormentano
I'umanitda di ogni epoca: cid ci rende uguali, sta a noi decidere chi essere o non essere.
Questo ¢ il significato che Vacis e Paolini hanno voluto trasmettere con la messa in scena
dello spettacolo “Amleto a Gerusalemme”; all’‘apparenza discordante con l'opera di
Shakespeare, rivela invece corrispondenze sottili e profonde: attori giovani accompagnati
dall’'esperienza di un maestro, battute veloci e colloquiali, quasi dei dialoghi improvvisati,
un pizzico di ironia, solo per concedere una pausa agli spettatori. La lezione di Shakespeare
si sta ricreando sul palcoscenico del Teatro Verdi. Giochi di luce, monologhi accattivanti,
suoni riprodotti con l'impiego di oggetti comuni aumentano il valore dell'opera. Cid che
colpisce fin dall'inizio sono le bottiglie di plastica vuote sparse sulla scena, numerose come i
problemi che affliggono la gente. Vengono disposte in ordine sul piano della vita, un pannello
in bilico le lascia cadere sui ragazzi. Loro, colpiti da questa insolita pioggia di problemi, le
usano per costruire il posto in cui vivere, le calciano ripetutamente, fino a raccoglierle tutte.
Cosl insieme superano i loro problemi, andandoci addosso con positiva volontd. Solo allora
la vita puod finalmente posarsi sopra e prevalere. Tuttavia le bottiglie non abbandonano
mai la scena, come i problemi la vita. Al termine dello spettacolo persiste nello spettatore
un sentimento di sospensione portato oltre l'attenzione del quotidiano; una corrente di
pensieri che, con fili nascosti partiti dalle menti degli autori, ha fatto nascere in tutti la
propria riflessione personale, ora che di tempo per riflettere non ce n'é piu.

Erica Gaiotti
Classe 2" B §, Liceo Leopardi-Majorana - Pordenone

E dov’é Amleto?

“Investire in un capitale che arricchisce tutti”, questo lo slogan dello spettacolo “Amleto
a Gerusalemme” andato in scena lo scorso 13 aprile al Teatro comunale Giuseppe Verdi di
Pordenone. Il capitale € quello umano costituito da giovani promettenti attori palestinesi.
Su quel palcoscenico c’era tutto ma non cera nulla: tutto un mondo rappresentato
con poveri mezzi scenici. E sorprendente che questi giovani, cosi diversi per bagaglio di
esperienze si ritrovino nell'animo tormentato dal dubbio del principe danese.

Ogni storia merita rispetto e attenzione. Sebbene siano tutte tradotte dall’arabo, ti ostini
ad ascoltare solo i ragazzi nella loro lingua, non capendo nulla, ma percependo quelle
emozioni che i traduttori non possono dare. Si legge dai loro occhi che hanno vissuto la
loro giovine vita tra sofferenze e privazioni, quelle della mancanza della liberta di vivere,
di scegliere il loro destino. Si nota anche la loro fragilitd, la stessa rappresentata dalle
bottiglie, 2500, che servono per la costruzione in miniatura di Gerusalemme, una citta
instabile e falsa come viene pil volte definita da Paolini: “ Non si respira quella magia”
afferma “di cui tanto si parla, qui sa tutto di plastica bruciata”. Si coglie gia da subito la
grandezza del padre comune, Marco Paolini. E lui che apre lo spettacolo, mettendosi in
prima linea per sostenere questi giovani talenti, € il suo nome che fa accorrere a teatro
un numero non indifferente di spettatori. Molto spesso retrocede verso le quinte, per
lasciare spazio ai giovani artisti, ma non abbandona mai la scena, sempre pronto ad
intervenire. Si percepisce molto bene il rapporto che lega Paolini ai ragazzi, lo si respira
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in teatro. Ma ancora piu forte e tangibile € la voglia che hanno loro sette di cambiare la
propria vita, il proprio futuro, di migliorare la propria condizione, il proprio mondo.
Nella tragedia originale Amleto va dritto verso la morte, ma al contrario questi attori
sono determinati a combattere per cambiare la loro vita.

Fabio Bet
Classe 2" B S, Liceo Leopardi-Majorana - Pordenone

Essere o non essere cittadino di Gerusalemme

Centinaia dibottiglie di plasticavuote e uno scenario bianco aprono lo spettacolo “Amleto
a Gerusalemme”. La storia di cinque ragazzi che vivono a Gerusalemme ¢é la trama di
questo spettacolo. | ragazzi, di origine palestinese, narrano le loro vite a Gerusalemme
Est: rabbia, amore, gioie, dolori, pazzia e scontro tra generazioni, sentimenti umani
trattati anche nell'opera shakespeariana.

In Terra Santa si trovano a vivere le stesse emozioni e situazioni che si potevano vivere
al castello di Elsinore, a dimostrazione di un’unicita del sentire umano che non conosce
confini temporali o geografici.

Pur vivendo in una cittd complicata e piena di problemi, i cinque protagonisti non si
arrendono al proprio destino, anzi cercano nel bene e nel male di cambiarlo, di mettere
in discussione se stessi ma anche cio che i loro padri hanno scelto per loro.

Per Paolini Gerusalemme € una citta magica, che sa di caffé al cardamomo, ma sa
anche di plastica, la plastica di una moka che pero é sul fuoco da ormai 2016 anni.
Gerusalemme € una citta che é stata ricostruita piu volte e ogni popolo che I'ha
conquistata ha potuto darle un nome, ma il primo nome, forse il pit bello & “Salam”, cioe
pace, ed e proprio quello che Paolini prova mentre cammina per le vie di Gerusalemme.
E la paura del paese che troveremo dopo la morte, paese da cui nessuno & tornato,
a farci sopportare le angosce dell’esistenza, piuttosto che volare via; e cosi che voglio
chiudere questo mio pensiero, perché forse piu che pensare a cosa ci sarad domani
dobbiamo pensare a cid che abbiamo oggi, e anche se viviamo in un paese straziato da
guerre o pieno di problemi abbiamo la fortuna di vivere, e questo € un dono di cui non
possiamo fare a meno.

Federica Sam
Classe 3" B C, Liceo Leopardi-Majorana - Pordenone

Gerusalemme: citta paradigma

“"Amleto a Gerusalemme” nasce in un gruppo di giovani ragazzi palestinesi il cui desiderio
di recitare é piu forte di ogni pregiudizio sociale. Con abilitd Marco Paolini e Gabriele Vacis
sono riusciti a fondere le incredibili storie di questi giovani palestinesi con la tragedia di
Amleto, leggendo in questo la fragilita e la potenza della gioventu. Quei ragazzi sono
tutti Amleto: sono sottoposti a un continuo impedimento, a partire dai check-point e da
una situazione palestinese non aiuta.

Come in “Amleto”, c¢'e un Fortebraccio alle porte che spinge, ma poi ci sono anche i
problemi interni da fronteggiare. | ragazzi palestinesi vogliono solo vedere il mare,
anche se sono nati in un inferno che si chiama Hebron. Il loro ruolo nello spettacolo
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& fondamentale perché trovano sempre il tempo per ricostruire con fatica la citta di
Gerusalemme. Tutto li & gid accaduto o sta accadendo. E una situazione che, alla fine,
abbraccia tutto il mondo: si recita in Italiano, inglese e arabo. La scenografia invece ha
voluto rappresentare il senso di vuoto che si prova a vivere in un luogo in cui il rumore
delle bombe ¢ I'unico che si sente. Le bottiglie sono state utilizzate nella riproduzione di
movimenti e rumori, per costruire la citta con la Moschea, la Sinagoga e il Santo Sepolcro,
viste come Potenze mondiali esterne da prendere a calci per il loro atteggiamento
crudele ed indifferente. Poi le scarpe: blu come l'acqua del mare e del cielo, come la
liberta. A Gerusalemme, pero, 'azzurro del cielo viene calpestato e si ritrova sotto i piedi.
E ancora: il telo bianco. Voglia di congiungersi o di respingersi? Di affrontare i problemi o
nascondersi dietro a qualcosa di fragile? Voglia di essere o no? Gerusalemme € una base
fertile per la nascita di una nuova guerra, ma anche per la nascita di una civilta libera.

Vanessa Battiston, Rebecca De Martin, Francesca di Carluccio, Gaia Peressin
Classe 3* A C, Liceo Leopardi-Majorana - Pordenone

Il sogno del ragazzo palestinese

“"Amleto a Gerusalemme” (Palestinian kids want to see the sea), spettacolo teatrale di
Gabriele Vacis e Marco Paolini, mette in scena un gruppo di attori palestinesi e italiani
che creano una polifonia di voci in arabo, inglese, italiano, presentando agli spettatori
un dramma contemporaneo in tutte le sue sfaccettature.

Come Amleto, vittima di una situazione di precarietd e profonda inquietudine oscillante
tra il bisogno di giustizia e veritd e il desiderio di vendetta, cosi gli attori raccontano
le loro storie drammatiche di palestinesi che vorrebbero una vita normale e giusta e
invece devono vivere in una dimensione senza pace tra i popoli. In primo piano un
personaggio narra la propria vicenda, mentre sullo sfondo si vedono all‘azione uomini
intenti a “costruire” Gerusalemme con bottiglie di plastica.

Talvolta i racconti degli attori si sovrappongono tanto che, per farsi sentire, sono
costrettiad urlare simultaneamente, creando un effetto caotico che staasimboleggiare
I'incapacitd di trovare un accordo definitivo per risolvere la questione dell’esistenza di
uno Stato palestinese.

Lo spettacolo ruota intorno agli scatti d'ira che simboleggiano la fragilita e
I'estemporaneitd delle soluzioni che molte volte vengono imposte da Paesi stranieri,
ma che non hanno effetti durevoli. Infatti la rabbia di uno dei protagonisti irrompe
all'improvviso distruggendo la “citta di plastica”.

Avvolte da un ampio telo, le bottiglie vengono trascinate e movimentate a creare |l
rumore e il dinamismo del mare che molti giovani palestinesi non hanno mai visto e non
possono vedere. Anzi, il loro tormento che nasce dalla domanda “essere o non essere”
lascia nello spettatore un senso di sgomento nel constatare l'incapacita dell'uomo di
trovare soluzioni ai problemi attraverso il dialogo.

Lorenzo Quellerba, Jacopo Vergine, Nicola Battistutta, Federico Frare
Classe 3" A C, Liceo Leopardi-Majorana - Pordenone
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Amleto: “Voglio vivere”

“Amleto a Gerusalemme” (Palestinian kids want to see the sea), di Gabriele Vacis e Marco
Paolini, € approdato sulle scene del Teatro Verdi di Pordenone a meta aprile. Frutto di
un progetto nato a Gerusalemme nel 2008, l'opera raccoglie le storie di vita di cinque
ragazzi palestinesi intrecciandole con la tragedia shakespeariana. L'uso simultaneo di tre
lingue trasporta il pubblico nell'atmosfera caotica e vitale di Gerusalemme: i monologhi
in arabo e inglese dei ragazzi palestinesi sono tradotti in italiano in tempo reale dagli
altri attori, dando I'impressione di essere un dialogo a piu voci.

Mentre i protagonisti della scena recitano in primo piano, gli altri costruiscono, con oltre
2500 bottiglie di plastica, un modello della Citta Santa, distrutto e ricostruito piu volte:
le bottiglie sono poi ammucchiate sul fondo del palco in una forma che evoca il mare.
Ogni azione scenica (monologhi, danza, canti, costumi) si presta a un’interpretazione
che perd non & mai esplicitata: sembra anzi che il vero messaggio dello spettacolo sia
I'impossibilita di identificare una verita assoluta per leggere la realta. Amleto, credendo
di avere tale veritd, trascina nella tragedia l'intera corte per vendicare il padre.

Ma permane in lui un dubbio, un’esitazione ad agire cui si aggrappano anche i ragazzi
palestinesi cercando un equilibrio tra passivita e reazione violenta alla loro situazione:
di qui la modifica al monologo finale, in cui Amleto afferma di non voler reagire ma
di voler vivere a Gerusalemme. In conclusione lo spettacolo, grazie all’'universalita dei
temi affrontati nell'opera shakespeariana e alla resa moderna, da ad ogni spettatore
un messaggio differente: al di la delle interpretazioni poi resta apprezzabile per l'alta
qualita delle recitazione e delle scelte di regia.

Gloria Battiston, Gabriele Manconi, Chiara Sequalini, Gaia Spagnol
Classe 4" D C, Liceo Leopardi-Majorana - Pordenone

Palestinian kids want to live in Jerusalem

"Quando Dio cred la bellezza, la divise in dieci parti e ne diede nove a Gerusalemme;
qguando cred la sofferenza, la divise in dieci parti e ne diede nove a Gerusalemme.”

La sofferenza di una madre che durante la Guerra dei Sei giorni ha dovuto abbandonare la
sua casa, ma ne conserva ancord le chiavi. La sofferenza di un figlio che vede distrutta la
cittd e con essa la memoria della madre. La bellezza dell'laroma del caffe al cardamomo
che si scontra con I'artificiale odore di plastica. La bellezza del senso di appartenenza
che lega questi ragazzi alla loro terra natia. Sono tre i codici espressivi attraverso cui
possiamo percepire i sentimenti e le emozioni che convivono a Gerusalemme: arabo,
inglese e italiano si intrecciano nelle storie di vita degli attori. Uno sbattere di forme di
vita separate da un telo mette in scena le tensioni e le incomprensioni che allontanano
gli uomini tra loro portandoli ad uno scontro violento, sanabile solo da una convergenza
di intenti e un'empatia che consente di dare un senso alle ragioni dell’altro. Ogni scena
porta dentro di sé una quantita di significati che nascono dalle esperienze degli attori e
degli spettatori che possono interpretare liberamente lo spettacolo.

Una molteplicitd di nazionalitd e culture convergono in un unico luogo, il Teatro Verdi di
Pordenone, il 13 aprile.

Judy Cover, Giorgia De Pin, Elena Di Bartolo, Elena Niagu, Sofia Querin,

Chiara Scamburrino, Giulia Sforza
Classe 4" D C, Liceo Leopardi-Majorana - Pordenone
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“Amleto a Gerusalemme”: lo spettacolo che ti porta in Israele

Marco Paolini e Gabriele Vacis, con il loro cast italo-palestinese, raccontano le storie di tanti
ragazzi, adulti, cittadini e turisti a Gerusalemnme. Un paese punto d’incontro di culture e
religioni diverse, causa prima del suo fascino. Vivere a Gerusalemme non & semplice: te ne
innamori, comungue consapevole di quanto dolore essa possa causare. Un dolore che, con
simpatia e dolcezza, ¢ il filo conduttore di tutte le storie. La plurisensorialitd € massima
per gli spettatori immobili sulle poltrone. Si percepisce I'aroma del caffe, il rumore delle
bombe, la malinconia dei bambini che hanno un sogno: vedere il mare. Ci si trova sedotti
dalle centinaia di bottiglie che continuano ad essere ordinate, calciate, fatte salire al cielo
e rilasciate a terra. Bottiglie di plastica trasparenti dai numerosi significati, le quali sebbene
fragili e vuote, non vengono mai distrutte. Perché Gerusalemme é fragile come una bottiglia
di plastica che perd non si rompe, & terra di guerre che la corrodono da secoli ma non si
arrende. La cosa che piu colpisce & la vicinanza e al tempo stesso la distanza tra le nostre
vite e quelle di cui si parla. La trama offre molti spunti di riflessione: il desiderio di liberta e di
comprensione, un richiamo ai fatti pit recenti... Lo spettacolo tenta in tutti i modi di ribadire
un concetto che & necessario interiorizzare: per quanto proveniamo da parti del mondo
diverse, siamo comungue uomini, proviamo emozioni e combattiamo guerre interiori, siamo
cittadini del mondo prima di esserlo dei nostri Paesi. Attraverso questo spettacolo si diventa
maggiormente consapevoli di questa realtd, diventando cosi degli Amleto (forse pit ingenui)
a Gerusalemme.

Arianna Zacconi, Anna Carlon, Enrico Brunetti, Arianna Bomben
Classe 4" E C, Liceo Leopardi-Majorana - Pordenone

Un Amleto contemporaneo

1114 aprile 2016 al Teatro Verdi di Pordenone & stato messo in scena “Amleto a Gerusalemme”
(Palestinian kids want to see the sea), dramma diretto da Gabriele Vacis e Marco Paolini.
Paolini, che gia dal 2008 si era occupato di collaborare alla formazione artistica di aspiranti
attori palestinesi nella loro terra natale, questa volta ha deciso di produrre una messa in
scena in ltalia con la loro partecipazione. Lo spettacolo € una reinterpretazione in chiave
moderna della celebre opera di Shakespeare, svolta attorno ai racconti narrati in prima
persona da cinque ragazzi palestinesi, con l'aiuto di due ragazzi italiani, una ragazza
italo-palestinese e gli interventi di Paolini stesso. Hanno ripreso vita i temi shakespeariani
della rabbia, della pazzia, dell'ingiustizia e del generation gap attraverso delle storie che
a Gerusalemme sono di routine. Ci & piaciuto che non ci fosse un’interpretazione unica,
ma la complessita e le molte sfaccettature della rappresentazione hanno lasciato aperto
il dialogo sulle interpretazioni personali. La semplicita della scenografia ha fatto risaltare
elementi significativi, come le oltre duemila bottiglie di plastica e il telo calato nella seconda
meta dello spettacolo. Il telo € uno tra gli elementi che ha destato piu interpretazioni da
parte nostra. C'e chi ci ha visto una barriera sociale tra occidente e migranti, che, anche se
arrivano fisicamente in una terra pacifica, non riescono a integrarsi nella comunita. Altri,
invece, hanno visto in uno dei personaggi un palestinese sopravvissuto, che soffriva per la
morte degli altri compagni di viaggio. In generale e stata un‘esperienza molto diversa dal
solito, che ci ha fatto analizzare vari aspetti da nuovi punti di vista.

Maria Pegolo, Ludovico Sorella, Linda Broglio, Simone Ziroldo
Classe 4" E C, Liceo Leopardi-Majorana - Pordenone
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Le parole delle donne ferite

Quest'anno abbiamo deciso di “adottare” uno spettacolo sul femminicidio: “Ferite a morte™.
L'impatto & stato forte su tutti, a tal punto che abbiamo pensato di isolare alcune PAROLE,
le parole delle donne FERITE.

Questo ¢ il nostro glossario:

UGUAGLIANZA: a scuola spiegano che siamo tutti uguali, ma c'€ una differenza tra
uguaglianza a scuola e uguaglianza nella realtd, o meglio, uguaglianza quando si & morte.
Nella vita reale dovremmo essere tutti uguali, ma tra uomini e donne la differenza c'e e si
vede, loro sono i piu forzuti, sono i capi di famiglia... fino a quando le differenze si fermano a
questi punti, va bene. Il problema e quando le differenze si sentono al lavoro, a casa.

Ecco, a casa ¢ il vero problemal

DONNA OGGETTO: azzeramento dell'essenza femminile, del pensiero, delle emozioni, delle
opinioni, del desiderio, che ci rendono prive di vita, proprio come un oggetto.

PAURA: perché dovremmo avere paura dell’'uomo che diciamo di amare? Non ¢’ una risposta,
perché la domanda e sbagliata. L'amore non dovrebbe essere violento. Semplicemente non
& amore. Avere paura significa sentire che qualcosa di brutto, di terribile, sta per accadere.
Perché non siamo in grado di evitarlo? Perché la paura ci paralizza e non riusciamo a fare
nulla. Non riusciamo a parlare, perché temiamo le conseguenze. E un circolo vizioso, ma
dobbiamo romperlo. Dobbiamo capire, dobbiamo parlare, solo cosi non avremo piu paura.
INCREDULITA: “Non ci credo, come pud averlo fatto? Diceva che ero la donna della
sua vita, che mi amava. No, ma non puo essere, mi sard sbagliata! Lui é 'uomo che
ho sposato, a cui mi sono affidata completamente, non é capace di farmi del male.
Aveva gia fatto altri errori in passato, ma io I'avevo sempre perdonato e gli avevo dato
una seconda possibilita... beh, forse gli ho concesso piu di due possibilita, ma come
potevo pensare che sarebbe arrivato a tanto? Ancora non ci credo, era un brav'uomo,
mi amava, non riesco a credere che sia successo”.

GIUSTIFICAZIONE: che cosa significa giustificare la violenza? Significa dare la colpa a
noi stesse e scusarci per cid che non abbiamo fatto. Giustificazione significa accettare
passivamente, anzi prendere per giusto cid che succede. Ma quello che sta accadendo
& sbagliato, rendiamocene conto. Il suo non € amore, ma nemmeno il nostro & amore, &
diventata sottomissione, ci rendiamo ridicole, ignoriamo noi stesse, ci prendiamo la colpa, ci
facciamo uccidere.

COLPEVOLIZZAZIONE: semplice, non siamo noi a volerlo, sono gli altri con le loro oppressioni
che ci impongono di sentirci cosi: colpevoli, schiacciate e attanagliate da questo senso di
vuoto, di disagio, di inadeguatezza, di peso. Siamo delle persone fragili, senza difese, non
abbiamo nemmeno la forza di reagire alle ingiustizie e ci lasciamo manipolare.

PANDEMIA: “pandemia” & una parola di origine greca che significa “malattia a estensione
diffusa e che interessa tutto il popolo”. Si, tutto il popolo. In questo contesto sembra che
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stia diventando una spaventosa abitudine, togliere la vita alla donna che si “ama”, o che si
& amata; sta diventando una cosa da tutti i giornil Ne sentiamo parlare continuamente e
nessuno strumento di comunicazione ne resta al di fuori, ormai ne abbiamo fatto 'abitudine.
Certo, ti senti sempre a disagio ascoltando la notizia di un femminicidio ma nell’'ultimo
periodo & diventata proprio una “pandemia”, sta colpendo ovunque nel mondo, dal lontano
oriente, all'occidente, a casa nostra.

Classe 3" G SC, |.S.1.S. Liceo Le Filandiere - San Vito al Tagliamento

La tragedia delle “ferite a morte”

Lo spettacolo affronta il grave tema della violenza sulle donne, vittime di uomini che
avrebbero dovuto amarle e proteggerle. Il fenomeno del femminicidio viene affrontato
in modo da mostrare il lato disumano di queste tragiche vicende. Il tutto e affidato
a quattro attrici che si immedesimano in queste donne, le quali si trovano in un
ipotetico Paradiso, ove la costante, oltre ovviamente alle ferite mortali che sono state
inflitte loro, sono gli abiti neri e le scarpe rosse, che simboleggiano rispettivamente
la morte e il sangue. Le esperienze recitate sono molto diverse tra loro e dimostrano
che, indipendentemente dalla situazione, tutte le vittime di femminicidio amano e
giustificano ancora i loro “assassini”. Uomini che erano mariti, fidanzati, ex, padri
e fratelli, amanti o spasimanti si sono fatti sopraffarre dalla gelosia, dall'ossessione,
dallinvidia, dalla pressione del confronto economico e sociale e dalla fede ossessiva per
le pratiche religiose e culturali. Fanno eccezione solo due storie: una donna si trovava nel
posto sbagliato al momento sbagliato, I'altra, invece, & vittima di una barbara usanza
culturale, ovvero l'infibulazione; I'episodio vede l'orribile morte di una bambina di 11
anni, “giustificata” delle precarie condizioni fisiche della nonna. Giudichiamo eccelsa
I'interpretazione delle varie protagoniste e originale il fatto che tutte si trovino in Cielo.
“Ferite a morte” & certamente uno spettacolo da vedere perche, spinge lo spettatore a
riflettere a fondo e a rendersi conto di quanto sia assurdo che ancora accadano episodi
del genere, e che purtroppo non sembrano essere destinati a sparire. Ognuno dovrebbe
rivedere il concetto d’amore, che non significa possessivita, ma un inno al rispetto, alla
fiducia, alla protezione e alla liberta.

Alessia Bertolini, Elettra Lo Sardo, Sofia Maddalena, Samantha Menacorde
Classe 5* B, I.S.1.S. Liceo Le Filandiere - San Vito al Tagliamento

Denunciare con ironia

Tre donne. Tre donne che rappresentano l'intero genere femminile colpito dalla violenza,
dalla prepotenza, dall'egoismo e dall’ira selvaggia dell'uomo. Morti “annunciate”, che
vengono spesso etichettate come i soliti delitti passionali, fatti di cronaca nera, liti di
famiglia. Le donne muoiono principalmente per mano dei loro mariti, ex-mariti, padri,
fratelli, fidanzati o amanti, innamorati respinti. Insommma, per mano di coloro che
avrebbero dovuto rappresentare per loro una sicurezza.

Lella Costa, Orsetta De’ Rossi e Rita Pelusio, con la regia di Serena Dandini, sull’'onda del
pil che giusto movimento che si oppone a questi soprusi, descrivono e denunciano un
problema, globalmente diffuso, che si pone ormai nella vita di ogni donna: il femminicidio.
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La quasi assenza della scenografia, unita all’efficace utilizzo di monologhi spesso ironici
contribuisce ad esaltare il forte impatto emotivo dello spettacolo in sé, nel quale si
alternano momenti di pura riflessione a battute, che non fanno pero perdere lo spirito di
si denuncia che si vuole portare avanti.

La brevita delle scene evita di tediare il pubblico, inconveniente che pud spesso accadere
quando si affrontano argomenti di tale importanza senza i dovuti accorgimenti.

La bravura delle attrici, tutte di grande spessore, si puo riscontrare anche nell’utilizzo dei
diversi dialetti utilizzati per sottolineare 'universalita del problema, che non ha barriere
di paese, cultura, religione e ambiente sociale.

Fiore all'occhiello dello spettacolo & infine I'utilizzo da parte di tutte le attrici di scarpe
rosse, simbolo universale della lotta contro la violenza sulle donne. Voluto fortemente da
tutto il cast, questo dettaglio sottolinea non solo I'importanza che si da al problema, ma
anche il reale interessamento e impegno sociale da parte di questi famosi personaggi
del mondo dello spettacolo.

Alberto Luvisutto, Francesco Mason, Sara Trevisan, Alessia Lena
Classe 5" B, I.S.1.S. Liceo Le Filandiere - San Vito al Tagliamento

Donne con la sola colpa di essere donne

“"Avevamo il mostro in casa e non ce ne siamo accorti, I'ha detto mia mamma agli
inquirenti”. Troppe storie all'pparenza diverse che in veritd nascondono un unico
grande finale: la morte di donne con I'unica colpa di essere donne. Troppe scarpe rosse
camminano senza voce, senza identitd. Serena Dandini con il suo “Ferite a morte”
ha voluto far parlare queste vittime dimenticate, sconosciute, e 'omonima opera
teatrale sottolinea la drammaticitd del tema affrontato con quella simpatia e serieta
che solo le donne sanno combinare. L'ironia, I'innocenza e la drammaticita dei finali
sono il filo conduttore di un‘opera brillante e inedita. Ma le vere protagoniste della
serata sono loro: madri, donne, figlie, manager, donne con ideali, islamiche, donne
dell'est, del sud, del nord, ma sempre donne.

“Nome: Carmela. Motivazione: delitto d’onore”.

Era di Caltanissetta, Italia. Nella stessa Italia il delitto d'onore venne abolito solo nel
1981. (...) In Occidente I'omicidio per aver disonorato il marito ha un nome, in oriente
& semplicemente la normalita: nessuno ci fa pit caso perché é giusto togliere la vita a
una donna, un'essere inferiore che ha osato disonorare il marito. In fondo che i mariti
molte volte abbiano quarant’anni in piu delle piccole spose adolescenti poco importa,
I'importante e che debbano rimanere al loro servizio.

Sono guai anche quando la donna supera economicamente I'uomo. Quale disonore?!
Ma che meriti e meriti, qui si tratta d'ingiustizie e ipocrisie. L'uomo € un essere superiore,
l'uomo comanda. Mi sembra semplice. La donna “guarda” un altro: una sberlg; la
donna non cucina e pulisce adeguatamente: una sedia in testa, e via, un circolo vizioso
di violenze in cui troppo spesso I'unico modo per uscirne & la morte. Perché dobbiamo
farci trattare cosi? Cosa c'e che non va nelle nostre teste? (...)

Alice De Carlo
Classe 5* B, I.S.1.S. Liceo Le Filandiere - San Vito al Tagliamento
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Un tema spinoso

Giovedi 19 Novembre 2015 siamo andati ad assistere allo spettacolo teatrale “Ferite a
morte” di Serena Dandini. Lella Costa, Orsetta De’ Rossi e Rita Pelusio sono le tre attrici
che hanno interpretato i vari ruoli. Lo spettacolo si articola in molteplici storie in cui a
parlare e la donna che ¢ stata uccisa dal proprio “amante”.

Le interpreti hanno saputo mantenere alta l'attenzione, oltre che con la loro bravura,
grazie ad un sapiente uso dell’ironia. Le attrici in scena erano accompagnate da quei
pochielementi che avevano caratterizzato i loro personaggiin vita fino al terribile epilogo.
Inoltre, per poter far capire che questo orrendo fenomeno pud accadere ovunque, hanno
rappresentato personaggi femminili appartenenti a nazionalita diverse. Il palcoscenico
era occupato solo da uno schermo come sfondo che proiettava immagini suggestive
che accompagnavano l'azione scenica.

Grande merito va riconosciuto alle attrici che hanno saputo cogliere l'essenza di ogni
donna, di ogni estrazione sociale a cui appartenesse.

Lo spettacolo ha affrontato un tema molto difficile che ci deve riguardare tutti,
soprattutto noi uomini che siamo chiamati direttamente in causa, vista la nostra
colpevolezza dovuta al modo, diffuso tra molti di noi, di trattare le donne come oggetti
e non come persone libere di vivere e pensare, cosa ritenuta inaccettabile e che porta a
compiere quei gesti folli che cosi spesso leggiamo nelle cronache.

In generale a mio parere il tema é stato affrontato in modo drammatico ma brillante,
non mi sarei mai aspettato che si potesse affrontare un tema tanto controverso in un
modo cosi particolare.

Gianluca Bidinot
Classe 3 B SC, I.S.1.S. Liceo Le Filandiere - San Vito al Tagliamento

Mostri senza identitd

"Avevamo il mostro in casa e non ce n‘eravamo accorti”, & questa la frase con cui ha inizio
“Ferite a morte”, lo spettacolo teatrale che tenta di spiegare al mondo, per I'ennesima
volta, 'enorme importanza del rispetto nei confronti delle donne.

Lo spettacolo, scritto e diretto da Serena Dandini, si presenta come un susseguirsi
incalzante di monologhi interpretati dalle attrici del calibro di Lella Costa, Orsetta De’
Rossi e Rita Pelusio, le quali recitano nei panni di donne uccise per mano dei loro uomini,
gli stessi uomini che avevano promesso loro di amarle. Il teatro ci mostra come, spesso,
siano proprio le coppie che appaiono “perfette” agli occhi del mondo le prime a cadere
in questa trappola mortale.

(...) Impressionante e il modo in cui le attrici riescono ad utilizzare anche I'ironia
inserendola perfettamente all’interno di un contesto come questo e riuscendo in tal
modo ad arricchire il significato del messaggio.

Una tavolozza di colori intensi, cupi e aggressivi per descrivere la mancanza di amore e
di sensibilita e la crudeltda a cui possono arrivare certi uomini nei confronti delle donne.
La donna, simbolo della vita o ancora meglio, procreatrice di vita, viene calpestata,
umiliata e offesa nell'intimo, senza poter avere nemmeno la dignitd di gridare al
mondo il male che subisce.

Sono queste le sensazioni che le splendide attrici regalano allo spettatore che rimane
attonito e disorientato davanti a quella inciviltd e a quella violenza e che purtroppo ogni
giorno si consuma entro le mura domestiche un po’ ovunque.
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La ragione non sa dare spiegazioni logiche a tanta brutalita e la “giustifica” con la
follia e I'ignoranza di un mondo senza valori e senza cuore, di fronte al quale abbiamo il
dovere di alzare la testa e reagire affinché altre donne non vengano travolte e uccise da
questi mostri “vigliacchi” e “invisibili”.

Virginia Della Bianca
Classe 3 B SC, I.S.1.S. Liceo Le Filandiere - San Vito al Tagliamento

Un omaggio alle donne ferite a morte

La cronaca nera negli ultimi anni ha mostrato strane sfumature rosa: si parte dall‘amore,
nascono piccoli litigi e infine la rabbia di un uomo sopprime la vita della donna.

Alle donne non rimane che salire in Paradiso, un Paradiso da cui le attrici ¢ci raccontano
le loro storie, vestite di nero, a lutto, con delle belle scarpe rosse. Sul palco si alternano
Orsetta De’ Rossi, Lella Costa e Rita Pelusio nell'opera teatrale “Ferite a morte” dove,
attraverso momenti drammatici e comici, si raccontano storie di donne uccise da uomini
che dicevano di amarle, storie vere tratte dalla cronaca nera degli anni recenti. Tanti
dialetti, tanti paesi, tutte le etd: i monologhi scritti da Serena Dandini coinvolgono tutti
gli spettatori, anche i meno “esperti”. lo ho amato soprattutto la modalitd della messa
in scena, il continuo alternarsi di monologhi diversi, che non perdevano mai di vista il
tema, ed ho amato anche le performance delle attrici: le espressioni dei volti e le voci nei
momenti piu drammatici erano di una profondita tale da rapirti.

Non avevo mai visto un lavoro cosi completo sulla discriminazione verso le donne: se
ne comprendono le sfaccettature. La violenza sulle donne non ha limiti, non ha scuse:
spesso le vittime che perdonano I'uomo sono irritanti quasi quanto i mostri che le
uccidono. Tutti i personaggi interpretati rendono quest’opera completa, finalmente
questa tetra tematica viene trattata da tutti i punti di vista e nei minimi particolari,
facendo risvegliare quel forte senso di giustizia, tipico di ogni essere umano onesto.

Ne consiglio la visione a chiunque, perché questo spettacolo, in un‘ora e mezza soltanto,
riesce a rendere un omaggio speciale alle donne che purtroppo non sono piu tra noi.

Greta Gjergji
Classe 3 B SC, I.S.1.S. Liceo Le Filandiere - San Vito al Tagliamento
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Polvere

Daemon non di lama ma di lingua fende,
ch’ella nell’'onor lede, sebben il cor arda d’amor
e come leon bramante, ch’assalita ha la preda,
non apre le fauci se falce non I'ha pria colpita,
si el non per amor non per cura, sol che per poter,
volea prigioniera del suo mal veder.
Annichilendo si dolce fior

tanto forte si tanto era d'odio impregnato il suo cuor,
né petalo né ibisco servean a continerlo

che l'ignobile, di capro vestito,

ma di belva il color, le assediava il cor

facendo venir a luce I"antico dolor.

Si gran torto fu subito,

ch’ella avea in frammenti I'animo,

negava l'evidenza,

non un uomo, ma demonio avea per salvator,
fili eran solo il suo destino,

Gelosia e Dolor si chiamavan elli.

Con forza ed onor e, alla fine,

con gran fatica, ella respinse il crudel Daemon,
si che ella vita nova ritrovo.

Davide Chiggiato
Classe 3” Scientifico, Licei Don Bosco - Pordenone
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Polvere

Sebbene la polvere d'oro sia preziosa,

quando arriva nei tuoi occhi ostruisce la visione.
Entra lenta e silenziosa,

non chiede permesso o accettazione.

Se nessuno ti spolvera

verrai dimenticata,

perderai la tua identita vera

e nell'oblio sarai scaraventata.

E qualcuno tentera di imbrattarti,

rinchiuderti,

affannarti,

ma non permettere alla polvere di consumarti.
Dalla brace spenta,

dalla cenere,

dalla polvere,

tornerai fenice, Amore.

Giorgia Merluzzi e Victoria Maleci
Classi 4" Economico - 4* Classico, Licei Don Bosco - Pordenone

Come polvere

Lo spettacolo intitolato “Polvere” presenta in modo chiaro ed efficace come avviene
la violenza psicologica esercitata da un uomo sulla donna, che a volte si trasforma
anche in violenza fisica. Il regista ha fatto attenzione a tuttii particolari, partendo dalla
scenografia. Infatti essa & vuota ma essenziale e si concretizza nello stato d'animo della
donna sottomessa. Viene inoltre lasciato ampio spazio alla vicenda e ai protagonisti,
senza ostacoli di oggettistica che potrebbero distrarre il pubblico e generare, quindi,
un’interruzione allo studiato crescendo di angoscia che si fa strada nello spettatore.
L'utilizzo di luci e ombre, il cui alternarsi genera inquietudine e agitazione nel pubblico,
e la scelta delle musiche, molto precisa, sono elementi rilevanti che tendono quasi a
strozzare e soffocare I'anima, insinuandosi nello spettatore come granelli di polvere.
Nell’'ultima scena, con il calare delle luci, viene lasciato a noi il compito di immaginare
il finale. Le possibilita potrebbero essere molteplici: il suicidio della donna, l'intrapresa
di un processo di autolesionismo o la sua scomparsa. Ma siamo sicuri che la donna
violentata possa attuare tali cambiamenti? Le donne che subiscono violenza non hanno
la forza di reagire. Per lungo tempo non si rendono nemmeno conto di quello che sta
loro davvero succedendo. Loro hanno bisogno di comprensione, di amore, di una guida
che le aiuti ad affrontare le difficolta della vita, ma individuano queste virtu in un uomo
che le sottomette lentamente dimostrando loro sicurezza e affetto dei quali diventano
inconsapevolmente dipendenti. Quest’ultima ¢ la realta piu frequente: senza la forza di
reagire, la donna vive sottomessa e maltrattata da un uomo che non la merita e lei non
fara che perdonarlo, scusarlo, motivarlo.

Andrea e Giorgia Gardenghi
Classi 37 Scientifico - 5 Economico, Licei Don Bosco - Pordenone
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Polvere: cio che resta di un rapporto malato

Lo spettacolo va avanti e non mi aspetta, l'aria si fa densa e mi impedisce di respirare
appieno. L'atmosfera diventa claustrofobica e ostruisce la gola, prende lo stomaco.

Il peso del mio corpo cresce e mi tiene ancorata alla realtd. La scenografia essenziale mi
ricorda che sono a teatro, impedisce alla mente di divagare, forse fa tristezza. Riferimento
quasi metaforico a una casa, un tavolo con qualche sedia, un quadro e un appendiabiti,
illuminati da una luce cupa e monotona. Il palco & vuoto come il loro rapporto, fatto di falso
affetto e falsa comprensione. Accuratamente statico, immobile, per non dare occasione
a quella polvere sottile e che soffoca ogni cosa di sollevarsi da dove si & depositata e va
stratificandosi ad opera di lui, che la veste delle proprie manie e delle proprie paure, insicura
e fragile. Lui che comprime la sua libertd e le sue certezze, che fa pressione sulla sua testa
e che si ingigantisce con lo scorrere del tempo. E lei che scompare e gli lascia spazio, sulla
scena e nel suo cuore, lascia che le rubi la sua disinvoltura, la sua spensieratezza, le opinioni
che aveva maturato e le convinzioni che aveva costruito. (...) Lui che si nutre delle insicurezze
di lei, alimentate dalla paura di non essere amata.(...) Calibra ogni parola, ogni silenzio,
ogni gesto. Apre le porte del suo cuore con la promessa di amore. E mentre sopra di loro si
deposita, leggera e impercettibile, la polvere, annebbiando i sensi e attutendo le grida di lei,
ormai impotente davanti a una cosi acuta violenza, la polvere che & in me, nel pubblico in
fermento e in ognuno di noi si alza, come presa dal vorticare frenetico di una cosi improvvisa
e inaspettata avvedutezza. Sbatte sulle pareti del teatro e c'e davvero ed é viva. Ci lasciamo
alle spalle quell'edificio allertati e scossi, in possesso di una consapevolezza in piu, di un‘arma
potente per combattere questa minaccia che incombe.

Teresa Fassetta
Classe 2" C, Liceo Scientifico M. Grigoletti - Pordenone

“Polvere” (dialogo tra uomo e donna)

Saverio La Ruina & I'autore dell'opera teatrale intitolata “Polvere”. Drammaturgo conosciuto
in mezza Europa, attore pluripremiato per l'originalitd del suo approccio scenico e per
I'indubbia abilitd interpretativa. Una scenografia molto semplice, due sedie e un tavolo,
quasi a voler risaltare I'‘animo di un uomo in grado di uccidere una donna solo attraverso
le parole. | protagonisti sono due, uniche presenze sul palco. Un uomo e una donna dalle
caratteristiche completamente differenti: uno di poche parole, ma ossessionato da qualsiasi
atteggiamento della compagna, l'altra solare ma debole, cerca ogni volta di rispondere
alle sue domande insistenti e assurde. La trama & incentrata sulla violenza sulle donne,
in questo caso non fisica ma forse anche peggiore, psicologica. Una violenza commessa
soprattutto dagli uomini, che a fine spettacolo fara ragionare molto gli individui di sesso
maschile su questo brutto aspetto che caratterizza la societda al giorno d'oggi. Il messaggio
che vuole trasmettere lo spettacolo e piu indirizzato alle donne, per indurle a pensare a
quanto sia importante evitare le persone con questa perversa attitudine ad annientare
la loro personalita, a denunciare a famigliari, amici, professori se sono a conoscenza che
questi fatti si verifichino tra persone con le quali si relazionano. Un dramma che secondo la
psicologia dell'uomo, poi trasmessa anche alla donna, si risolve sempre attraverso la stessa
considerazione: “Tanto lo sai com’é, no? Noi facciamo I'amore e passa tutto ..."”

Mattia Diericks
Classe 2" C, Liceo Scientifico M. Grigoletti - Pordenone
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Un significato distorto dell’‘amore

Della cattiveria umana forse non conosciamo ancora i limiti. Anche se credo sia sbagliato
parlare di cattiveria, o almeno solo di quella. Gli uomini che cercano di affermare il
loro potere su di una donna non sono solo cattivi. C'e di peggio, per certi versi: sono
profondamente infelici e vuoti.

L'uomo, colui che dovrebbe infondere protezione, non terrore, lo stesso che dovrebbe
amare una donna, agisce in modo da annullarla. Non si parla di botte, pugni, o almeno
non subito: domande insistenti, un passato scomodo da farle riaffiorare alla mente,
i complimenti sostituiti con le accuse, la sottomissione al posto dei baci. E difficile
ragionare sull’‘appellativo corretto da utilizzare per questo genere di “persona”.
“Mostro”: ecco, probabilmente questo é piu adatto di “uomo”, che racchiude in sé la
parola “amore”, il fulcro della sua esistenza in ogni sua espressione. Un mostro non ¢
capace di donare amore, un mostro fa paura. Un mostro fa male.

La donna, colei che mette al mondo la vita, I'emblema della dolcezza e della fragilita,
tanto sensibile e tenace allo stesso tempo, annullata da lui. Lui che ha perso sé stesso.
E il demone si insinua nei lati suoi pit nascosti, quelli pit intimi, sgretola lentamente i
mattoncini della sua personalitd, arrivando a colpirne le fondamenta. E in questa maniera
lei inizia a dissolversi, inerme, distesa sul letto delle certezze che crede solo Iui le abbia
donato, chiedendogli aiuto, stringendogli la mano. Ed e proprio cosi che quell'uomo
meschino la distrugge, piano piano, facendo si che di lei resti soltanto polvere.

Veronica Ferra
Classe 2 C, Liceo Scientifico M. Grigoletti - Pordenone

Impercettibile, come la polvere...

Silenzio. L'unico rumore sono i sospiri dei presenti, I'aria si fa pesante, soffocante, un
milione di domande senza risposta affollano la mente, dopo settanta intensi minuti
nessuno si affretta ad uscire, come schiacciati da un peso, travolti da una valanga di
emozioni che ci lasciano storditi. (...)

Un testo basato sulla falsita, interpretata da La Ruina; una falsa pacatezza, un falso
amore e una falsa comprensione che travolgono Cecilia Foti, che, gid vittima da giovane
di stupro, fragile, rimane immobile in quel turbine di avvenimenti; non osando piu
neanche spostare una sedia per paura di un’interrogatorio da parte di lui, che per tutto
lo spettacolo non fa che parlare, indagare sul suo passato e sulle sue intenzioni.

La scena, la casa di lei spoglia e asciutta, proprio come i suoi sentimenti, le sue emozioni
ed i suoi sorrisi che ormai si sono piano piano affievoliti e poi spenti, sostituiti da
insicurezza e rassegnazione e da un senso di colpevolezza come se tutto quel dolore se
lo fosse cercato, meritato; viene lentamente annientata da un uomo freddo e malato
che prova piacere nell’autoaffermazione che ricava dalla distruzione della vita della
sua compagna. “Polvere” & sicuramente uno spettacolo carico di emozioni, molto
coinvolgente, che ci costringe ad interrogare noi stessi, cio che La Ruina, drammaturgo
e protagonista con Cecilia Foti, puntava ad ottenere, insieme ad una visone piu ampia
della violenza sulle donne che vada oltre a quella fisica, che, anche se all'apparenza
impercettibile, come la polvere, colpisce piu in profondita lasciando segni indelebili.

Flaminia Boggio
Classe 2 C, Liceo Scientifico M. Grigoletti - Pordenone
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Come si cancella un sorriso

La trama semplice di “Polvere” di Saverio La Ruina tratta la violenza sulle donne.

Lo stesso Saverio é il protagonista dello spettacolo ed & accompagnato sul palcoscenico
da Cecilia Foti, che impersona una giovane donna vittima di un falso amore.

Sono stati messi in scena vari episodi: inizialmente la protagonista era una donna gioiosa,
che amava stare con gli amici, e alla fine si “spegne” per la violenza subita, una violenza
che & principalmente psicologica. L'uomo definisce la donna come la “Sofia Loren di
provincia”, la accusa di essere bugiarda ed irresponsabile; e molto spesso le chiede di
raccontargli del suo passato, tormentato da una violenza sessuale subita.

Quelle presentate sono scene quotidiane e i dialoghi sono quasi sciocchi, I'uomo si rivolta
contro la donna per una tazza di te, per aver salutato un amico di vecchia data, per un
quadro appeso in casa. La donna é sottomessa tanto che non osa spostare nemmeno
una sedia, rifarsi le sopracciglia, fumare una sigaretta, per paura della reazione di lui o
di subire uno dei tanti suo interrogatori. | rari momenti di tenerezza dell’'uomo sono, in
realtd, un modo per nascondere la sua vera e violenta natura. L'uomo protagonista e solito
tambureggiare con le mani sul tavolo, segno che colpisce gli spettatori e li prepara alle
parole violente che dird. Nello spettacolo non é presente violenza fisica, solo uno schiaffo
alla fine dello spettacolo. | dialoghi tra un uomo e una donna fanno comprendere come
ella venga quasi annientata, come venga cancellato il suo sorriso, come 'uomo si impone
e modifica in lei idee, certezze. Ed ecco che la donna diventa “polvere”. (...)

Martina Moretto
Classe 4" C U, Liceo Leopardi-Majorana - Pordenone

Una vicenda che colpisce ciascuno di noi

Due sedie, un tavolo ed un particolare gioco di luci sul palco del Verdi di Pordenone: due attori,
Saverio La Ruina e Cecilia Foti, bastano per sviluppare un tema, la violenza sulle donne, che
purtroppo ancora oggi € un dramma frequente che macchia la societa. “Polvere” sviluppa
in particolare il tema della violenza psicologica, spesso subdola, ma altrettanto pericolosa
e dolorosa di quella fisica, attraverso la storia di due fidanzati. Le assillanti domande di lui
demoliscono le poche certezze della donna, la inseguono fino alla conversione forzata alle
parole che lui vorrebbe udire. Ogni scena € un interrogatorio, spesso basato su argomenti
veramente futili come il cambiamento di posizione di una sedia, che irrita e sbalordisce
anche gli spettatori. Ma la donna risponde, non si spazientisce mai, si sottomette, in lei si
anestetizza il senso di libertd e sicurezza, il che la portera a provare cosi, un forte senso di
colpa per ogni singola azione, giungendo alla convinzione di essersi meritata in passato
la violenza fisica subita. L'uomo & invece il manipolatore inizialmente nervoso nella sua
gestualita (il tamburellio delle dita sul tavolo ne & un esempio) e pacato nei toni, che si agita
poi progressivamente ad ogni risposta che ritiene poco precisa o falsa. E un meccanismo
che si conclude sistematicamente con carezze, abbracci e tutto cid che pud rassicurare
una donna ferita profondamente. E la storia raccontata, il viso scosso degli stessi attori
dopo aver concluso l'interpretazione, € il pensiero che una vicenda simile possa accadere e
sia gid accaduta realmente, che colpisce ciascuno di noi. “Polvere” ci invita a riflettere sulla
possibilita di una tale insensibilita, morbositd, violenza, da parte di un solo essere umano.

Maya Martin Fabbro
Classe 4" C U, Liceo Leopardi-Majorana - Pordenone
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Polvere negli occhi

Polvere: terra arida, in minutissime particelle incoerenti, che si forma al suolo e, sollevata
e trasportata dal vento, si posa sugli oggetti. Nello spettacolo teatrale recitato da Saverio
La Ruina, che ne & anche il regista, e Cecilia Foti, il titolo “Polvere” indica tutte le stilettate
emotive con cui molte donne hanno a che fare tutti i giorni, tanti piccoli insulti, accuse,
nomignoli offensivi che man mano, con il passare del tempo, si posano sulla donna come
tanti, tantissimi granelli di polvere, e che la fanno crollare sempre piu.(...)

Ci si sente impotenti a stare seduti sulla propria bella poltrona del teatro mentre quella
povera donna viene martellata emotivamente da un uomo che avrebbe dovuto proteggerla,
sostenerla, coccolarla. La scelta di realizzare lo spettacolo all'interno della sala “Ridotto” del
Teatro Verdi-e non nella sala principale-¢ risultata efficace al fine di convogliare gli sguardi
direttamente verso il palcoscenico allestito con oggetti di scena minimali: un tavolo, due
sedie, un appendiabiti. Un luogo che potrebbe rappresentare tanti altri, nel quale un uomo,
come tanti, opprime una donna, come tante.(...)

E oltre a questo senso di prigionia, lo spettatore, avvicinatosi emotivamente alla donna,
ha condiviso I'ansia, la paura, il senso d'inferiorita provati da lei, accentuati dalla logorrea
dell'uomo e dai vari silenzi, che s'intervallavano ai dialoghi, carichi di emozione e di tensione.
In conclusione, la storia di un amore turpe, degenerato, malato, tra una donna che sfiorisce
e perde ogni voglia di vivere, e un uomo cinico, che rimane sempre tale, incurante del fatto
che la sua “amata”, nello spirito, & gid morta.

Alessia Di Rosa, Alison Little, Silvia Povoledo, Silvia Rallo
Classe 3" B U, Liceo Leopardi-Majorana - Pordenone
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"Sei bugiarda. Bugiarda e puttana”.

Quante donne al mondo sono vittime di violenza fisica e/o psicologica?

Come si pud definire “uomo” un essere del genere, un essere che tratta la propria partner
in modo immorale?

(...) Lo spettacolo “Polvere” di Saverio La Ruina ha riportato in scena un problema
ancora irrisolto e presente in tutto il mondo: la violenza contro le donne L'uomo, con
carattere deciso e a tratti labile, sente un forte sentimento di “protezione” verso la
donna, che spesso si tramuta in ossessione, in bisogno di farla crollare e di manipolarle i
pensieri attraverso il dialogo. (...) La donna, caratterialmente fragile, silascia convincere,
accetta ogni compromesso e, dominata dall’insicurezza e dal timore di restare sola,
asseconda le sue voglie, pur non essendo sempre d'accordo con lui.

Da un lato c'é 'uomo dominante capace di un controllo ossessivo sulla vita della donna
attraverso una violenza psicologica e mentale; dall‘altra la fragilita di una donna che ha
gia subito una violenza fisica.

Per la durata di un’ora, gli attori sono riusciti a comunicarci il messaggio chiave: la
violenza non & solo fisica, la violenza & presente nelle parole, nel modo di rapportarsi
con il partner, nel desiderio di sottomettere I'altro al proprio volere. La violenza ha mille
sfaccettature: quella psicologica & la piu ostile, poiché si fa piu fatica a riconoscerla, e
gli attori sono riusciti a rappresentarla egregiamente.

La scenografia, semplice e ordinata, € rappresentata da un unico luogo chiuso: due
sedie, un tavolo e un quadro appeso, oggetto di discussione tra i due personaggi, perché
raffigura una donna aggressiva e sensuale, che I'uomo non sa accettare.
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Le musiche sottolineano il senso di ansia e di disagio cosi come le luci soffuse e spesso
fiacche, che creano un‘atmosfera claustrofobica, quella della prigione, nella quale la
donna, ignara, vive.

Monia Dukic, Kleris Nako, Serena Rossi, Nicole Salvador
Classe 3" B U, Liceo Leopardi-Majorana - Pordenone

La cura alla peggior malattia dell'uomo: la violenza sulle donne

"Polvere” & uno spettacolo teatrale di Saverio La Ruina il cui tema é ancora una volta
la violenza sulla donna. La polvere com’e intesa in questo spettacolo € una polvere
che circonda l'universo femminile, che piano piano si posa sullanimo portandolo
gradualmente al suo spegnimento.

“Polvere” e uno spettacolo ambiguo, ma al contempo spensierato e inquietante, che
unisce la storia di un uomo fragile, preda delle sue ossessioni, e una donna piena di vita e
coraggiosa, vittima inconsapevole di una storia malata e disfunzionale. Una scenografia
scarna, quasi vuota, presenti solo pochi elementi, dove all'interno delle quattro mura
domestiche avviene il dibattito tra uomo e donna e la parola “amore” viene usata per
nascondere le vere intenzioni.

Cio che manca allo spettacolo pero e lillusione: perché il pubblico riesce subito a
capire davanti a che sorta di uomo si trova, neanche per un momento dubita della
sua ossessivitd patologica. E chiaro che tutti i suoi attacchi a lei siano nient’altro che
lo specchio delle sue debolezze, della sua ignoranza e del disprezzo che prova verso le
donne in generale. Ed & difficile immedesimarsi in lei: semplicemente incomprensibile il
perché della sua sottomissione immediata e irrevocabile.

Allo spettacolo manca un crescendo di dramma che faccia evolvere la situazione.

Gli attori sono poco immedesimati e non riescono a far entrare il pubblico dentro la
storia affinché riesca a capire il dibattito, il quale interessa tutti.

Albrim Azemi, Andrea Vettorel, Stefano Perin, Filippo Zanette, Efrain Gonzalez Ocampo
Classe 3* ATUR, I.S.I.S. G. Marchesini - Sacile

Una lotta che deve continuare

Il giorno 25 novembre 2015 la classe 3*A Turistico, insieme ad altre classi, si € recata la
Teatro Giuseppe Verdi di Pordenone per assistere allo spettacolo “Polvere”. Quella data
€ molto speciale in quanto ¢ la giornata contro la violenza sulle donne, un tema che al
giorno d'oggi € spesso sulle prime pagine dei quotidiani ed & sempre piu affrontato.

Lo spettacolo “Polvere” era interpretato da due attori, un uomo e una donna.

Si trattava di due compagni e 'uomo commetteva violenza psicologica sulla donna.
Secondo noi é stato uno spettacolo molto forte, ma ci ha fatto capire che la violenza
& un problema che ormai & diventato all'ordine del giorno. Vedere come reagiva la
protagonista ci é servito perché cosi siamo venuti a conoscenza di quanto le donne vittime
di violenza siano senza forze e incapaci di reagire per paura, a causa della violenza da
parte della persona che ci si € scelti come compagno di vita o che si pensava di amare.
Avolte la violenza psicologica é persino peggio di quella fisica e questo spettacolo riesce
a farcelo capire perfettamente. Secondo noi le donne dovrebbero riuscire ad unirsi e a
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denunciare queste persone che le maltrattano perché come si dice spesso “I'unione fa la
forza”. Nonostante il tema non molto piacevole, questo spettacolo ci € piaciuto e senza
esagerare é riuscito a farci capire dei concetti molto profondi.

Alessia Elia e Alessia Sandrin
Classe 3* ATUR, I.S.1.S. G. Marchesini - Sacile

Le sfumature della violenza

“Polvere” e un'opera di Saverio La Ruina che tratta il tema della violenza psicologica.
Nella rappresentazione emergono due figure: una maschile, pacata e controllata, e una
femminile sottomessa, che vivono un rapporto di coppia appena sorto.

L'opera evidenzia I'evoluzione della violenza, che giorno dopo giorno si manifesta sempre
di piu attraverso l'insistenza, le paranoie e le azioni finalizzate a sminuire la donna e il
suo essere. In particolare si sottolinea la mancanza di rispetto che demolisce sempre di
piU la dignita della donna, che viene messa sotto processo per ogni minima cosa.

Non si tratta di un maltrattamento visibile, ma di un insieme di strategie subdole e
umilianti volte a esercitare potere sulla vittima, che si convince di essere priva di valore.
Si tratta di una situazione di controllo ricorrente in cui la donna viene isolata dal suo
contesto sociale e affettivo, sorvegliata in continuazione in maniera ossessiva.

Nel corso dell'opera gli insulti e le offese peggiorano sempre di pit fino a degenerare e
tramutarsi in uno schiaffo, il primo segnale che rappresenta il passaggio dalla violenza
psicologica a quella fisica. La vicenda rappresentata vuole evidenziare la violenza
psicologica che non & meno dolorosa o efficace rispetto a quella fisica, perché in questo
caso la persona viene distrutta dall’interno.(...)

Molti uomini giustificano queste violenze nei confronti delle donne in nome dell'amore,
ma & solo una scusa per nascondere la loro sete di violenza. Il fine dell'opera di La Ruina
& quello di denunciare questa realtd inaccettabile in un modo piu sottile, trasmettendo
un messaggio che porta a una seria riflessione sul tema trattato.

Silvia Lucchese, Sara Segatto, Sara Sforzo, Giada Vuano
Classe 4" ATUR, 1.S.1.S. G. Marchesini - Sacile
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Uno “stalking casalingo”

(...) Nello spettacolo “"Polvere” il protagonista € un maschio insicuro, immaturo e feroce
che confonde I'amore con affetto sbrigativo e brusco o con il possesso di un corpo.

Il ragazzo, preso da una gelosia morbosa e delirante, non smette di indagare sul passato
e sulla vita sociale della ragazza. Cosi si distrugge il loro rapporto e di conseguenza si
distrugge anche la donna.

E non c’e bisogno, lo abbiamo visto bene a teatro, di arrivare alla violenza fisica per
smontare le certezze e togliere le speranze alla propria partner, né diricorrere all’estremo
delitto per farla smettere di sognare e... di vivere! Bastano piccole prepotenze ripetute
ogni giorno prendendo come oggetto una sedia spostata senza il proprio permesso, un
trattamento di make-up o la stretta di mano data a un amico... tutto puo diventare il
pretesto per mettere in atto uno “stalking casalingo” dalle disastrose conseguenze, per
urlare in faccia alla partner cose insulse e lasciarsi scappare persino uno schiaffo.

Basta quello, solo quello, per compromettere un rapporto. Con l'illusione, poi, tutta
maschile, che un semplice abbraccio cancelli come per magia ogni male.

Una drammaturgia intensa, dialoghi spietati e reali, parole che feriscono apposta per
aiutarci a comprendere che anche la “polvere”, benché immateriale e impalpabile,
uccide. Molto spesso, al giorno d'oggi, le ragazze subiscono questo tipo di violenza che
anche se inconsciamente, le uccide. E molto importante riuscire a non sottomettersi al
partner e a distinguere I'amore dal desiderio di possesso.

Daniele Dettori, Monica Biasoni, Noaman Lagoubi, Paola Pedol
Classe 4" ATUR, 1.S.1.S. G. Marchesini - Sacile
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WONDER WOMAN

Chi siamo e chi potremo essere

Ogni donna & una “Wonder Woman”, solo che si & scordata di esserlo.

E questo il tema sul quale abbiamo voluto focalizzare la nostra attenzione.
Nell'interpretazione che hanno dato le attrici, Wonder Woman viene catturata dai
nemici tedeschi i quali le fanno perdere la memoria cosicché la super-eroina dimentichi
la sua vera identita. Questa scena, oltre ad essere molto coinvolgente, vuole mandare
un messaggio riguardo la situazione attuale della donna, sempre piu svalutata dalla
societd e portata a non credere in se stessa. Secondo noi molte donne ancora adesso,
ma soprattutto in passato, non hanno saputo e non sanno sfruttare le loro vere capacitd;
infatti se continui a dire ad una persona che non vale niente, questa prima o poi ci
crede davvero e alla fine lo diventa. Per uscire da questa situazione si dovrebbe prendere
esempio da altre donne come Madame Curie, Hillary Clinton o Rita Levi Montalcini che
sono riuscite a rompere i limiti imposti dalla societd e che hanno realizzato i loro sogni.

Gabriele Antonini, Federico Celotto, Filippo Tabelletti, Simone Innocente,
Kim Maddalena Nguyen
Classe 2" E, I.S.1.S. Liceo Le Filandiere - San Vito al Tagliamento

Voglio fare la calciatrice

Un atto unico ispirato alla visione dello spettacolo “Wonder Woman” andato in scena a San
Vito al Tagliamento.

| personaggi non hanno nome proprio, ma si chiamano Bambina, Ragazza e Anziana ad
indicare I'universalita della condizione delle donne.

SCENA1
Bambina é in piedi che piange. Urla al cielo la sua tristezza. Ragazza ci mette un po’ per
calmarla.

RAGAZZA: Adesso mi dici perche stavi piangendo?

BAMBINA: Voglio giocare a calcio!

RAGAZZA: Cosa ti impedisce di farlo?

BAMBINA: Mi prendono in giro! Sara dice che le bambine giocano con le bambole e i
bambini con il pallone. Enrico dice che non vuole una femmina nella sua squadra perché
li farebbe perdere. Ma io voglio giocare a calcio!

RAGAZZA (resta pensosa per qualche momento): A volte é difficile immaginare che una
bambina voglia qualcosa di diverso da quello che gli altri considerano normale. Non
piangere, ma battiti per quello che vuoil

BAMBINA: E come faccio?

RAGAZZA: Non lasciare che gli altri ti dicano come essere. Credi in quello che sei!

SCENA?2
Bambina arriva al parco. Anziana é seduta su una panchina con la faccia pensierosa.
Bambina le si avvicina.
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BAMBINA: Ciao Anziana! (dice con allegria).

ANZIANA: Ciao Bambina. Come mai hai quella cosa li? (dice notando il pallone da calcio
che Bambina tiene sottobraccio).

BAMBINA: E il mio pallone da calcio nuovo. C'& voluto tanto per far capire agli altri che
mi piaceva davvero. Mamma e papd mi hanno iscritto ad una squadra. All'inizio i miei
compagni non mi passavano mai la palla e non mi accettavano nel gruppo.

Ma dopo che all’'ultima partita ho segnato tre goal di fila adesso tutti mi rispettano.
ANZIANA: Come vorrei aver avuto anch’io questa possibilita, ma ormai non ho piu il
tempo per farmi valere come donna.

BAMBINA: lo invece ho imparato che per far capire agli altri quanto valiamo dobbiamo
impegnarci ogni giorno per dimostrarlo e non importa se hai a disposizione pochi anni o
una vita intera, il risultato & sempre lo stesso: essere donna & un lavoro difficile, ma non
impossibile.

Chiara Del Col e Jessica De Sabbata
Classe 2" E, I.S.1.S. Liceo Le Filandiere - San Vito al Tagliamento

Servirebbero antibiotici contro i pregiudizi

Si pud immaginare una societd senza pregiudizi?

La societd attuale & dominata dagli stereotipi, particolarmente da quelli sulle donne.
Questo il tema dello spettacolo “Wonder Woman” andato in scena domenica é6 marzo
all’Auditorium di San Vito al Tagliamento. La parte piu significativa, secondo me, e stata
quella in cui tre bambole (vestite da principesse) discutevano di argomenti riguardanti
i pregiudizi sulle ragazze. In effetti, se ci pensiamo bene, oggigiorno le bambine sono
associate alle principesse, al colore rosa, alla ginnastica, e di conseguenza tutti noi
siamo portati a ragionare in questo modo. Esempio calzante ¢ il negozio di giocattoli
o di abbigliamento, dove si riesce immediatamente a riconoscere quale sia il settore
femminile e quale quello maschile. Altro esempio & un maschio che fa ginnastica, che
viene considerato, se gli va bene, uno “sfigato”, in quanto la ginnastica € uno sport da
femmine.

Tornando allo spettacolo, le ragazze venivano rappresentate con delle marionette, la
cui caratteristica principale e di essere belle agli occhi altrui, ma sappiamo bene che le
marionette si fanno “comandare” da una persona attraverso dei fili e analogamente le
tre bambole erano mosse da un‘attrice.

Questo sottolinea il fatto che le persone si fanno sempre di pit influenzare dalla societa
che, senza obbligarci in modo esplicito, riesce a farci cambiare il modo di pensare, fino
ad inculcarci dei pregiudizi.

La domanda che mi viene & questa: se non fossimo dominati dai pregiudizi, come
sarebbe il mondo? La risposta € incerta, ma una cosa e sicura: ognuno di noi riuscirebbe
almeno a pensare con la propria testa.

Alessandro Moro
Classe 2" E, I.S.1.S. Liceo Le Filandiere - San Vito al Tagliamento

—
o~

Vittorie “rosa”: conquiste femminili del XX secolo...

Vittoria tricolore quella dell’8 marzo 1946. Il primo referendum, nel quale le donne
poterono finalmente votare, ottenne il quorum. Un ritardo rispetto agli altri Paesi in cui
gia da tempo le donne ne avevano il diritto! Le prime ad acquisirlo furono quelle della
Nuova Zelanda, che votarono la prima volta nel lontano 1893.

Le donne europee dovettero aspettare qualche anno, le coraggiose e battagliere
Suffragette inglesi raggiunsero il diritto di voto nel 1918.

Non dimentichiamo le altre conquiste, menzionate durante lo spettacolo: la legge
riguardante il divorzio nel 1970, che dava e da tutt’ora la possibilitad anche alle mogli di
separarsi. Una conquistal E nel 1978 venne regolamentato /‘aborto: la donna ha il diritto
di decidere se continuare una gravidanza indesiderata o no. E udite! nel settembre del
1981 fu abolito il delitto d’onore, secondo il quale il marito poteva commettere un reato,
(un atto inconcepibile) nei confronti della propria moglie, per motivi spesso legati alla
salvaguardia dell'onore familiare. Ed infine, l'ultima rilevante conquista, € la riforma
sulle Quote Rosa del 2012, che prevede una minima presenza femminile all’interno degli
organi politici istituzionali elettivi.

Oggi, dopo dure battaglie, la figura femminile & un esempio di vita: da esseri umani
considerati deboli e molto inferiori rispetto agli uomini, hanno dimostrato di essere in
grado di farsi strada tra difficoltd e pregiudizi e sono emerse nella societa sempre di
pil, man mano che, con le loro lotte e battaglie, ottenevano diritti per la loro salute, il
loro benessere... Tuttavia ci sono ancora molti ostacoli da aggirare per raggiungere una
paritd vera e propria, soprattutto in alcuni Paesi.

Andrea Pascatti e Francesco Moretto
Classe 2% A, |.S.1.S. Liceo Le Filandiere - San Vito al Tagliamento

Viaggio nei secoli attraverso la parola della donna

Intervista alle donne di ieri e oggi. Ci siamo proiettati rispettivamente nel | secolo a.C.
intervistando Lucrezia, matrona romana, poi con Nicole, nella societa contemporanea in
occidente, e con Suraya, donna afghana, nella societa Medio-orientale. A loro la parola
e grazie al nostro intervistatore.

Intervistatore: Buongiorno matrona Lucrezia, Nicole e Suraya. Come trascorrete la
vostra giornata?

Lucrezia: Buongiorno! La mia giornata & molto semplice: mi dedico ai bambini e
obbedisco agli ordini di mio marito. Nel mio tempo libero ricamo, cucio e dipingo.
Nicole: La mattina mi preparo per uscire con le amiche, dopodiché vado in ufficio. Poi
mi piace lo shopping, visitare mostre d'arte, la palestra...

Suraya: Mi sveglio e prego, porto i bambini a scuola accompagnata, perché non posso
uscire da sola. Sono un‘attivista e per andare al lavoro devo cambiare tragitto e macchina
ogni quindici giorni. Ovviamente non guido io, perché noi donne non possiamo avere la
macchina e andare in bici, perché si pensa che non potremo avere figli da grandi.
Intervistatore: Siete sposate? Se si, da quanto tempo? Figli?

Lucrezia: Ovviamente, da quando avevo 15 anni e ho 7 figli.

Nicole: No, ho solo 25 anni, sono troppo giovane!

Suraya: Si, sono sposata da quando avevo 14 anni e ho 6 bambini.

intervistatore: Dimmi Suraya, qual & la speranza per il futuro delle donne afghane?
Suraya: Spero in un nuovo percorso di pace e giustizia, vorrei che tutti i bambini avessero

197

Wonder Woman



un futuro di studi, viaggi...

Da quest’intervista si nota come la donna,in alcune parti del mondo, non ¢ libera, come
la donna ateniese o romana. Invece, soprattutto in Occidente, sulla carta la liberta
esiste ma a volte infastidisce il sesso forte che usa violenze e suprusi.

Eleonora Mazzolini, Georgiana Maciujec, Kajanpreet Kaur, Jacopo Burgos di Pomaretto
Classe 2" A, I.S.1.S. Liceo Le Filandiere - San Vito al Tagliamento

Wonder Woman: lI'eroina incompresa

Donne e uomini: una paritd non cosi scontata.

Sebbene negli ultimi anni le donne abbiano acquisito sempre piu diritti per il
raggiungimento dell'uguaglianza, le differenze sono ancora numerose. Infatti le tante
battaglie intraprese dalle donne, che sono costate molte contestazioni, non sono
bastate all'ottenimento della completa paritd. Nella societd moderna sono vari i casi in
cui la figura femminile passa in secondo piano rispetto a quella maschile.

E questo uno dei tanti messaggi che le tre attrici hanno voluto trasmettere nello
spettacolo intitolato “Wonder Woman”. Perché Wonder Woman? Perché non poteva
esserci esempio pil lampante di una super-eroina che, sebbene abbia poteri sovrumani
come l'invulnerabilita, la super-forza, la velocitd e la capacita di volare, non ha mai
sfondato veramente nella carriera della vita di tutti i giorni. “Superman era un giornalista,
Batman un miliardario. Le super-eroine non sono mai riuscite a fare carriera”.

Con queste due frasi taglienti come un set di coltelli da cucing, e dure come un matterello
sui denti, le tre attrici riassumono quello di cui tratterd lo spettacolo: un’indagine
riguardo a un mondo fatto di stereotipi di genere, spreco di talenti, crisi di coppia e diritti
mancati. Il tutto con I'utilizzo del mezzo piu efficace e tagliente: Iironia.

Con sette scenette diverse, fatte di battute umoristiche, ma soprattutto di realta
nuda e cruda, le attrici hanno analizzato il ruolo della donna nel mondo odierno,
rappresentandone le difficolta, lo smmarcamento dallo stereotipo della “domestica”...
Ma di quali conquiste si & parlato? Di numerose... che vogliamo ricordare. “Vittorie” che
le hanno permesso di uscire dalla “campana di vetro” sotto la quale hanno vissuto per
secoli.

Marsia Manzari, Irene Bortolussi, Greta Pacifici, Nicholas Grandin
Classe 2% A, |.S.1.S. Liceo Le Filandiere - San Vito al Tagliamento

| superpoteri di Wonder Woman

Tre attrici (Antonella Questa, Giuliana Musso e Marta Cuscund) mettono in scena uno
spettacolo, o meglio, un reading, incentrato sulla donna, su quanto sia discriminata e
penalizzata in numerosi campi: dal lavoro al mondo dei supereroi, la figura femminile
non & mai tanto importante quanto la figura maschile.

Conironiae schiettezzalo spettacoloriesce aevidenziare come la donnassia sottovalutata
e svalutata in un mondo in cui predomina un forte maschilismo. E interessante, poi,
il parallelo tra il mondo reale e il mondo dei fumetti in cui, nonostante i superpoteri,
la super-eroina non & mai al pari dell'uomo perché troppo debole rispetto ai colleghi
uomini, o troppo buona, o semplicemente troppo donna. Lo spettacolo quindi mette
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in mostra, in iperbole, la realta, ovvero situazioni in cui la donna non viene riconosciuta
come competente o privata del proprio valore. Emblematica la scena in cui viene
rappresentato un colloquio di lavoro a cui sono presenti due candidati, un uomo e
una donna. Inutile dire che, nonostante la donna in questione sia piu competente e
adatta per I'impiego, alla fine viene scelto I'uomo perché non ha I'ingombro di possibili
gravidanze.(...)

La scenografia, nella sua essenzialitg, & perfettain uno spettacolo che cerca di distogliere
I'attenzione dall'esteriorita delle persone per far riflettere su come, in fin dei conti, cio
che importa davvero ¢ la sostanza (sostanza che non é certo mancata allo spettacolo).
La scelta del titolo, infine, oltre a rimandare al mondo dei fumetti, forse serve anche
a ricordare come ogni donna (e in particolare ogni mamma e ogni casalinga) debba
affrontare quotidianamente le difficolta in casa, organizzare tutta la famiglia, mettere
d'accordo tutti. Piccoli problemi per cui ha bisogno, appunto, dei superpoteri di Wonder
Woman.

Elisa Devetta
Classe 4" B, I.S.1.S. Liceo Le Filandiere - San Vito al Tagliamento

L'umorismo pirandelliano di “Wonder Woman"

“"Wonder Woman”: un titolo curioso e insolito per una rappresentazione teatrale alla
quale noi, studenti dell’'ultimo anno del Liceo E. Torricelli, abbiamo assistito al Teatro
Verdi di Maniago la sera del 20 Dicembre 2015. Tre protagoniste, una sola eroina:
Antonella Questa, Giuliana Musso e Marta Cuscund, attraverso dinamismo e ironia,
hanno inscenato e illustrato un argomento piuttosto intrigante, ovvero la condizione
della donna nel mondo del lavoro, ancora poco considerata e discriminata.

A parita di prestazione, infatti, le statistiche dicono che una donna percepisce uno
stipendio inferiore del 30% rispetto a quello maschile.

Non parliamo poi della ridotta rappresentanza femminile nelle istituzioni, attribuibile a
due motivi: non solo al fatto che si fatica a votare “donna” in virtu di stereotipi e pregiudizi,
ma in quanto la stessa donna spesso manca di autostima, perché erroneamente
convinta di non poter rivestire quei ruoli che storicamente sono considerati maschili.

Le tre attrici fanno espressamente teatro civile, denunciando tale mancata
emancipazione con |'utilizzo di mezzi ironici.

Abbiamo riso, infatti, ma con quella sorta di umorismo di matrice pirandelliana che
induce a una profonda riflessione; e dietro la risata e la stessa riflessione, la bravura di
queste attrici & stata proprio quella di soffermare la nostra attenzione su un problema
atavico ma attuale quale la condizione femminile, dentro lo spaccato del mondo del
lavoro, in cui la #womeneconomics, I'economia in rosa, potrebbe addirittura portare
alllaumento del PIL... e allora avanti tutta, & lo sprone trasmesso da queste donne
argute, attrici brillanti e intelligenti!

Elisa Coassin
Classe 5" C, I.S.1.S. E. Torricelli - Maniago
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THE PRIDE

“The Pride”. Indelicato

L'omosessualita, tema centrale dello spettacolo “The Pride”, € un argomento molto
attuale maanche molto delicato. Proprio per la sua delicatezza, a nostro parere, sisarebbe
dovuto tenere maggiormente conto, nel metterlo in scena, della mentalitd comune,
tuttora non pienamente aperta a considerare “normale” una coppia omosessuale.

Da cio la nostra critica al modo, troppo “caricato” e artificioso, in cui e stata rappresentata
nello spettacolo la relazione tra due uomini, esagerandone la “diversita”. Spesso nella
realta i comportamenti omosessuali sono molto semplici e naturali, non evidenziano
cosi apertamente il loro orientamento sessuale, a differenza di quanto avvenuto in
alcuni momenti dello spettacolo. Quanto alla chiusura del primo atto, ha provocato in
noi un certo fastidio, non perché sulla scena veniva rappresentato un atto omosessuale,
ma perché non era consenziente, perché uno dei due uomini vi si opponeva.

Positivi, piuttosto, la delicatezza e il tono quasi scherzoso con i quali, alla fine dello
spettacolo, e stato rappresentato il nuovo inizio della relazione tra Oliver e Philip.

Sara Della Flora e Laura Moro
Classe 52 A AFM, I.T.S.S.E. O. Mattiussi - Pordenone

“The Pride”. Sapere chi si € e chi si vuole essere

"The Pride" & centrato sul rapporto affettivo tra due uomini, raccontato in due storie che
si alternano sul palcoscenico, una ambientata nel 1958, I'altra nel 2015. Fondamentale
& pero anche la funzione mediatrice di una donna, Sylvia: nel passato, come moglie di
Philip, fa emergere e, nel contempo, subisce I'omosessualita del marito e la sua relazione
segreta con Oliver; nel presente indaga sulle vicende connesse alla rottura del legame
amoroso tra Oliver e Philip, entrambi suoi amici. Nella prima storia si affronta il tema
dell’omosessualita di Philip come malattia da tenere nascosta; nella seconda, tra giochi
erotici e gay pride, si affronta la rottura del rapporto, alla fine ricomposta, tra i due
uomini. | personaggi delle due storie sono contrapposti: un Oliver composto contro un
Oliver sfrontato, una Sylvia discreta contro una Sylvia audace, un Philip insicuro della
sua identita contro un Philip certo di chi e. Gli attori dimostrano grande versatilita nel
doppio ruolo dainterpretare. La scenografia, le luci e la musica che fanno da cornice alla
piéce sono determinanti per la buona riuscita dello spettacolo.

Parolacce ed espressioni forti abbondano ed é presente anche un esplicito atto
omosessuale, tutte cose che possono turbare lo spettatore.

"The Pride" descrive 'amore, la fedeltd, la sensibilitd e la sofferenza come sentimenti
che permettono la realizzazione del proprio io, da ogni punto vista: la carriera, la vita
sentimentale e, pit in generale, I'appartenenza ad un sistema sociale che pud accettare
o meno la nostra persona. Lo spettacolo non intende infatti sostenere o criticare
I'omosessualitd in sé, ma invitare il pubblico a riflettere sull'importanza di sapere chi si
€ e chisivuole essere.

Thi Anh Tuyet Paola Lam
Classe 5 A AFM, |.T.S.S.E. O. Mattiussi - Pordenone
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“The Pride”. Solitudini di coppia

Pensavo, dato il titolo “The Pride”, che avrei assistito ad una rappresentazione incentrata
solamente sull'omosessualitd e sull’lamore; invece sono stata piacevolmente colpita dalla
pluralita dei temi affrontati. In particolare, il tema piu enfatizzato, di forte attualita e di
solito non immediatamente associato all'amore, & stata la solitudine. Nella successione
delle scene emerge sempre pit chiaramente, grazie anche all’'ottima interpretazione degli
attori, che ad unire tuttii personaggi sono I'incomprensione e la solitudine che patiscono
a causa dell'amore stesso, anche e soprattutto allinterno di una coppia “tradizionale”,
all'apparenza felicemente sposata. Sorge quindi un interrogativo: “Quando siamo tra la
gente, con gli amici, con il coniuge siamo sicuri di non essere soli?”

Un altro tema centrale é la frustrazione, derivante dalla mancata realizzazione
professionale o dalla difficolta di ammettere il proprio amore “diverso”, il che sfocia nella
violenza o nella negazione. Alcune delle scene che rappresentano quest’ultimo aspetto
sono state fortemente criticate, ma personalmente le ho trovate coerenti con la storia,
anche se non proprio “ben riuscite”. Ottima l'interpretazione degli attori, la loro capacitd
di entrare nella psiche dei personaggi ed impressionante la rapidita nei cambi di abito.
Nell'insieme, uno spettacolo di spessore, ma capace al tempo stesso di alternare
alla serieta e drammaticita della storia ambientata nel 1958 la leggerezza e, forse,
la superficialita della storia del 2008, rendendo la rappresentazione piu dinamica e
coinvolgente.

Anna Pascuttini
Classe 5 A AFM, |.T.S.S.E. O. Mattiussi - Pordenone

“The Pride”: uno spettacolo a meta

Alla fine dello rappresentazione, sono salita in macchina dove i miei genitori mi stavano
aspettando. Di sicuro si attendevano da me una descrizione almeno parziale dello
spettacolo, ma io purtroppo non sono riuscita ad esprimermi perché dovevo ancora
immagazzinarlo del tutto. Penso sia una rappresentazione non facile da capire,
ovviamente parlo per la mia classe e per me. “The Pride” e il racconto di due relazioni
omosessuali parallele, una ambientata nel 1958 e I'altra nei giorni d'oggi. In quest’ultima
parte dello spettacolo ho trovato (come noto spesso nelle persone omosessuali)
I'esibizionismo del loro essere “diversi”, che mi da fastidio. Lo spettacolo mihainteressato,
ma solo per metd. La parte ambientata nel 1958 mi e sembrata molto piu significativa:
I'essere omosessuali era considerata una malattia e non una questione di attrazione
fisica e sessuale. Questa parte & stata profonda, interessante e per me istruttiva in certi
punti. La storia parallela, invece, ambientata nella societd odierna, € stata banale ed
eccessiva, troppo leggera per un tema cosi importante e cosi sentito nel mondo d'oggi.
Non so neanche io cosa mi aspettavo, ma di certo non uno spettacolo simile: quando
lo avevamo scelto in classe, credevo in una rappresentazione che trattasse il tema degli
omosessuali, ma probabilmente non in questo modo. La visione dello spettacolo é stata
per me affrontata con troppa leggerezza e avrei voluto essere piu preparata a quello
cui andavo incontro. Per questo motivo probabilmente non sono riuscita a dire ai miei
genitori le parole “Si, bello spettacolo!”, ma solamente “Lasciatemi riflettere”.

Giulia Bottega
Classe 2" M, Liceo Scientifico M. Grigoletti - Pordenone
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“The Pride” - La sfida del teatro

lo e la mia classe del Liceo Grigoletti abbiamo appena accettato una sfida, andando
a teatro. Il teatro, infatti, € la sfida. Devo dire perd, nonostante non dubiti delle migliori
intenzioni degli autori della rappresentazione, che la storia non era di facile comprensione,
soprattutto per dei ragazzi giovani. Lomonimia dei personaggi in entrambe le epoche mi ha
personalmente confusa e, ripeto, non so se fosse adatto a qualcuno della mia etd, non tanto
per il linguaggio molto forte (forse esagerato) o per il contenuto “adulto”, ma proprio per la
struttura intricata che ritengo necessitasse di un chiarimento, poiché ovviamente il pubblico
perde interesse se non capisce la storia allistante, anche considerando che lo spettacolo &
quasi puramente dialogo, un alternarsi di momenti molto incalzanti oppure molto lenti. La
mia critica non & dunque diretta alla rappresentazione in sé, ma al modo in cui & stata fatta.
Uno spettacolo, di qualsiasi genere, ha lo scopo di far riflettere. lo ho riflettuto di sicuro,
ma forse non nel modo in cui voleva chi ha realizzato I'opera. Nonostante questo perd lo
spettacolo mi ha colpito e mi ha lasciato qualcosa. Mi ha sorpreso nella sua diversita e mi
ha fatto riflettere sul concetto di teatro. Non penso che la rappresentazione sia stata un
successo completo, sono quasi sicura che molta gente non abbia compreso appieno, ma ho
scoperto grazie ad esso che il teatro non € sempre successo, ma appunto € anche diversitda
e innovazione, e questo comporta accettare una sfida e, a volte, un fallimento.

Non erano pronti loro o non eravamo pronti noi? Non & questo I'importante. Il sipario si &
chiuso. Gli applausi sono scrosciati. Tutti abbiamo avuto qualcosa su cui riffettere.

Giulia Franchi
Classe 2" M, Liceo Scientifico M. Grigoletti - Pordenone

Un’opera turbolenta

Nella serata di sabato 23 gennaio 2016 la nostra prof. di italiano ci ha dato I'opportunita di
assistere allo spettacolo teatrale “The Pride”, diretto e interpretato da Luca Zingaretti.

E stata una serata molto particolare, che mi ha quasi infastidito; e non sono stata I'unica ad
essere turbata. L'ho capito il lunedi dopo, al rientro a scuola, quando con la classe abbiamo
discusso sulla serata. Lo spettacolo trattava un tema molto delicato e discusso al giorno
d'oggi: I'omosessualitd. Rappresentava due vicende ambientate in due diversi periodi:
una nel 1958 e una nel 2008. | tre personaggi principali condividono gli stessi nomi e sono
in un certo senso influenzati gli uni dagli altri. Le due storie sono infatti molto simili, ma
hanno finali completamente diversi, a causa delle diverse epoche in cui si svolgono e usano
linguaggi differenti: nell'epoca pil remota, usano termini educati e quasi delicati, mentre,
nella seconda storia, i personaggi utilizzano termini volgari. E stato questo quello che pit mi
ha turbato? Ci ho pensato molto e sono arrivata alla conclusione che un tema cosi delicato
non pud essere affrontato in questo modo. A mio parere & un argomento che deve essere
preso con i guanti, facendo maggior attenzione alle parole e ai modi.

Eppure degli omosessuali penso che sono semplicemente degli esseri umani, senza nessuna
distinzione. Mi pare che proprio lo spettacolo non mi e piaciuto per niente. L'omosessualitg,
infatti, € un tema che mi interessa particolarmente poiché viene discusso parecchio al
giorno d'oggi e speravo, attraverso quest'opera, di avere l'occasione di affrontare, in modo
intelligente, cid che spaventa la maggior parte della gente.

Marika Turchet
Classe 2™ M, Liceo Scientifico M. Grigoletti - Pordenone
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Pronti per gli straordinari?

Sabato 23 gennaio: noto che siamo una delle pochissime classi presenti. Anche la
mascherina se n'é€ accorta: si & posizionata accanto a noi per tenerci d’occhio. Ho trovato
inadeguato il suo zittirci in continuazione; il chiacchiericcio non e stato esagerato, ma
un confronto immediato riguardo allo spettacolo cui stavamo assistendo. (...)

E buio. Ci troviamo nel 1958 a Londra nella casa dei coniugi Philip e Sylvia.

Hanno appuntamento con Oliver, autore del libro cui Sylvia sta lavorando. Quando Oliver
e Philip sono soli, si nota una certa intesa complice che perd evitano come se fosse un
qualcosa di proibito. Successivamente la scenografia viene sostituita dall’appartamento
moderno di Oliver che sta attraversando un periodo difficile in seguito alla rottura con
I'ex-compagno Philip. £ I'amica Sylvia che lo aiuta a superare la situazione.

Si, si parla di omosessualita: non c¢’e argomento che riesca ad attirare la nostra attenzione
pit di questo. E un tema sempre piu ricorrente, ora che il problema delle unioni civili
occupa un posto fisso nel telegiornale. Purtroppo le occasioni per discutere riguardo a
cid sono poche e quest’opera teatrale mi ha aiutato a creare un mio pensiero e a capire
cio che i miei coetanei pensano e hanno da dire. Lo spettacolo era forte, lo ammetto.
Molte parolacce e gesti insoliti, strani da vedere allinterno di un teatro, ma non trovo
il motivo di scandalizzarsi. Durante il dibattito in classe, ho sentito i miei compagni
scandalizzati e arrabbiati. Certo, numerosi aspetti mi hanno spiazzata perché non
siamo abituati ad affrontare temi delicati in un ambiente come un teatro in compagnia
della professoressa. Ma e inutile scandalizzarci per le parolacce o i termini forti, come se
nelle nostre giornate non li sentissimo mai, non & coerente! Ritengo questa esperienza
un motivo di crescita per ognuno di noi. Penso che coloro che hanno provato scandalo
vogliano esprimere la paura verso cio che esce dall’'ordinario della loro vita.

Paola Zorzi
Classe 2" M, Liceo Scientifico M. Grigoletti - Pordenone

In marcia verso la propria identita

“Non t'‘ama chi d‘amor ti dice ma t‘ama chi guarda e tace”.
-cit. W. Shakespeare

La rappresentazione teatrale, vista in data 24 Gennaio 2016, ad uno sguardo affrettato
pud apparire una semplice commedia sull'omosessualitd; mentre se si presta piu
attenzione si possono invece evincere svariate tematiche come: l'identita della persona,
I'innamoramento, il tradimento, il perdono, la fedeltq, il bisogno di autoaffermazione,
il destino, la visione (a volte distorta) dellomosessualitd e attraverso riferimenti, a
volte comici e a volte drammatici, vengono trattate anche alcune tematiche a sfondo
politico. La struttura di “The Pride” ci ha affascinato e colpito fin dal primo momento
per la sua trasparenza. Le due storie interpretate sembrano non avere nulla in comune,
a parte i nomi dei personaggi. (...) Un aspetto che colpisce € il tema rappresentato
dalla scoperta di se stessi e del proprio io interiore. Appare chiaro come, nell’attuale
societd rispecchiata dalla storia dell'anno 2008, si e riusciti a raggiungere una maggiore
consapevolezza della propria natura sessuale, acquistando la vera identitd e lottando
per ottenere cid che consente di essere felici e quindi garantisce la possibilita di non
nascondersi piu dietro ad una figura che, a posteriori, abbiamo capito essere artificiosa.
(...) Ci troviamo d'accordo nello scrivere che ha avuto molto impatto la scena in cui
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Philip andava in clinica per curare la sua presunta malattia, perché ci ha fatto capire
come la societd considerasse malate le persone attratte dal loro stesso sesso. (...)

E stato impressionante vedere come questa condizione in passato fosse considerata un
abominio. Incredibilmente significativa € stata la scena nella quale Philip chiedeva se i
sentimenti affettivi sarebbero scomparsi assieme all'impulso sessuale, mostrandoci la
fragilita dell'uomo rispetto ad una situazione piu grande di lui e per I'epoca di difficile
comprensione. (...) Pensando ai temi trattati riteniamo che non siano assolutamente
banali, ma attuali e che chiamino in causa un po’ tutti.

Scegliere la strada da percorrere nel corso della vita non € mai facile, soprattutto se
quest’ultima comprende come conseguenza un’evoluzione spirituale cosi intensa
come quella affrontata dai personaggi. Occorre quindi essere disponibili e totalmente
propositivi alla scoperta, indipendentemente dalle conseguenze che essa pud portare ed
analogamente non dovrebbe esserci alcun tipo di timore se essa dirotta il nostro essere
lontano da cio che e il pensiero comune; si € piuttosto in marcia verso la propria identita.

“E un testo splendido, ma difficile con due storie parallele e un argomento caldo per
modo di dire, perché facciamo tutti i liberali, ma i pregiudizi sono ancora tanti”.
-cit. L. Zingaretti.

Martina Filomena Boccia, Camilla Da Lozzo, Gloria Da Ros, Alessia Manenti,

Gaia Parmeggiani, Dina Pavlov, Aurora Sylda Perin, Marta Romor, Andreea Rosu Sandu,
Giulia Sciascia, Jamie Scola, Carmen Spadaro, Angela Trimoska

Classe 3" A ES, I.S.1.S. Licei G. A. Pujati - Sacile
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Scrittura creativa ispirata allo spettacolo Rooms 2.0
Elaborato libero sul titolo “Farfalla o bozzolo?”

Parentesi

Eccola. Era tornata, o meglio, arrivata. Poteva sembrare la stessa che aveva conosciuto
I'anno prima, ma no, no che non lo era. Lo sapeva benissimo che le farfalle hanno
una speranza di vita decisamente inferiore ai dodici mesi. Alcune si fanno addirittura
ammirare solo per poche ore prima di accasciarsi esanimi sullo stesso terreno che
avevano conosciuto sotto forma di bruchi. La vedeva volteggiare attorno ai fiori del
balcone, una piccola composizione di bucaneve candidi, sui cui petali le ali bianche
dell'insettino si mimetizzavano alla perfezione. Erano fiori finti quelli, ovviamente.

Non poteva certo permettersi di uscire a comprare piante nuove quando quelle che
aveva in casa appassivano. Lei non poteva proprio permettersi di uscire in realtd.
Erano quasi tre anni che si era confinata nel suo appartamentino e non lo avrebbe mai
lasciato, nemmeno per andare a trovare la sua famiglia, figuriamoci per fare acquisti
in una fioreria, penso. Era una specie di autosegregazione volontaria quella che aveva
scelto di vivere, anche se, tuttavia, era riuscita a non isolarsi, e questo grazie a Iui,
ovviamente. Lui che era stato l'innesco del suo percorso da hikikomori le permetteva ora
di sopravvivere e di restare in un contatto ovattato, distante, in qualche modo protetto,
con il resto del mondo. Sposto lo sguardo dalla finestra e lo guardo, o meglio, si guardo.
Il suo riflesso sullo schermo spento di quel computer la osservo di rimando, le mostro
i capelli lunghi, annodati e spettinati, la felpa decisamente troppo larga e i pantaloni
della tuta che ormai le stringevano il girovita, punto del suo corpo che da quando aveva
intrapreso questa strada era come lievitato. Lei lo capiva, certo. Rintanandosi in casa
aveva rinunciato alle corse mattutine, alle passeggiate in centro, alle pedalate estive.
Inaspettatamente, perd, qualcosa scattd in lei da quella tiepida mattina di marzo,
qualcosa che le ronzava nelle retrovie del cervello da un po’. Non era certo la prima
volta che si specchiava, ma quel giorno lo fece forse in maniera diversa e senti un brivido
correrle lungo la schiena mentre portava le mani al viso.

Torno a posare gli occhi sul vaso del balcone e lo stomaco le si restrinse improvvisamente.
Sentiva che quell’indifferenza verso il mondo esterno, verso gli uomini, verso gli animali,
verso se stessa, si era come evoluta. Ora lo aveva finalmente capito. Una nuova
e soffocante sensazione aveva iniziato da alcune settimane a farsi strada nella sua
testa, con intensitd sempre crescente: si sentiva imprigionata in una gabbia doro
che si era costruita autonomamente e di propria iniziativa. Si avvicind alla finestra e
osservo l'insetto. Era rimasto Il per tutto quel tempo, il delicato animaletto. Penso che
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le sarebbe piaciuto essere una farfalla, vivere una vita prima misera, strisciando, e poi,
dopo essersi presa una pausa nel baco, rinascere e spiccare il volo come una creatura
consapevolmente libera e bellissima. Fece un passo avanti verso il davanzale e appoggio
i polpastrelli sul vetro, facendo evidentemente sentire la creatura come minacciata,
dato che quella si allontano veloce dai bucaneve per scomparire nel cielo limpido.
Segui con gli occhi il suo percorso fin dove poté, vagando nel frattempo con la mente.
Il pensiero corse agli anni prima dell’isolamento. Penso a quante persone, come quella
farfalla, erano scappate da lei. Lei che era sempre andata in cerca di guai, la ragazza
irresponsabile che non rende orgogliosi i genitori, tradisce i fidanzati e non ascolta gli
amici. La figlia che abbandona la scuola prima del diploma, non lavora e vive divisa tra
feste e divano di casa. Poi si ricordd di quel giorno, quando aveva fatto le valigie per
diventare un hikikomori e 'aveva comunicato alla madre: i suoi occhi svuotati, i tentativi
di dissuaderla, il litigio, le urla, le telefonate per cercare di farle cambiare idea, il silenzio.
Aveva voluto questa segregazione forse perché si era stancata della vita piatta e senza
significato che stava conducendo e riteneva che cio rappresentasse una via di fuga
per lei. Credeva che nel mondo virtuale nessuno l‘avrebbe mai abbandonata perché
lei avrebbe smesso di avere I'atteggiamento che aveva assunto fino a quel momento,
ovvero di comportarsi da “cactus”, e per un periodo era stato davvero cosi. Online poteva
scegliere di non essere piu la ragazza di prima, di dare un'immagine di se stessa diversa,
utopistica, arrivando persino ad invidiare i suoi stessi alter ego.

Questo periodo di latitanza dalle responsabilita alla fine le si stava pero stringendo
intorno, soffocandola. Si sa che a scappare sempre si finisce per autoimprigionarsi in un
vortice senza fine. Quella matting, non si penti certo della scelta che aveva compiuto tre
anni prima; inizid semplicemente a vederla in un altro modo. Smise di considerarla il suo
futuro e comincio a immaginarla come una parentesi. In fondo erano stati tre anni che
I'avevano spinta a maturare, se era potuta giungere a tali conclusioni. Confini fisici che
I'avevano piano piano spinta verso qualcosa di sconfinato: la vita. Un periodo transitorio.
Il suo baco. Ando in bagno e ne usci dopo tre quarti d'ora vestita, pettinata e truccata.
Si specchio sullo schermo che aveva deciso di lasciare spento per parecchio e strizzod
I'occhio a quella figura in cui, dopo tanto, troppo tempo, riusci a ritrovarsi.

Prese il giubbotto sepolto nell'armadio da vestiti di ogni sorta. Certo, a chiuderlo fece
un po’ di fatica, ma penso che non doveva preoccuparsi: aveva una vita davanti per
rimettersi in forma! Mentre abbassava la maniglia, lo pensé. Pensd che anche lei era una
farfalla; ora ne era consapevole. E, sorridendo, spicco il volo.

Giulia Santarossa
Classe 3 N Linguistico, Liceo Scientifico M. Grigoletti - Pordenone

Rooms 2.0: la scelta di non scegliere

Lo spettacolo “Rooms 2.0” mette in scena temi attuali, come la crisi dei trentenni,
una generazione che si & dovuta confrontare con i cambiamenti degli anni 2000, che
li hanno portati a trovarsi senza un futuro. Ma emerge anche il tema dell'importanza
dei socials, mondo con il quale la protagonista si confronta quotidianamente e da cui
riceve un continuo riscontro, spesso negativo, perché il web mette in luce la frustrazione
e la superficialitd di molte persone. Questi temi sono stati presentati attraverso il
personaggio di Olivia, interpretato da Elisabetta Mossa, trentenne che sceglie di non
scegliere, seguendo il fenomeno sempre piu diffuso degli hikikomori, rifugiandosi in
casa e mettendo fine a tutti i rapporti fisici. Cio che spinge Olivia a chiudersi in casa
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non & un avvenimento o un reale motivo, ma la costante tristezza e insoddisfazione
della sua vita. Il tutto & accompagnato da una particolare scenografia: il palcoscenico
& completamente buio, le uniche luci sono quelle della sua casa-tenda e delle varie
lampadine disposte intorno, come dei satelliti. Si tratta di una rappresentazione
accentuata da un linguaggio comune e a tratti forte, che, attraverso la bravura
dell’attrice, rende la vicenda drammatica e avvincente. Nota di merito particolare va,
naturalmente, a Lisa Moras per l'ideazione e la direzione dello spettacolo.

Chiara Borean, Anna Fracassi, Anastasia Loi, Nicola Maiutto, Giada Venier
Classe 2™ N, Liceo Scientifico M. Grigoletti - Pordenone

Rooms 2.0 : una generazione in crisi

Lo spettacolo, ideato da Lisa Moras, tratta temi di attualita come il fenomeno degli
hikikomori e la crisi dei trentenni. Queste tematiche sono portate in scena da Elisabetta
Mossa nei panni di Olivia, una trentenne che decide di isolarsi dal mondo per ragioni
sicuramente problematiche, ma non cosi rilevanti da giustificare il gesto. La giovane
comunica solo con sua madre per telefono e tutte le sue altre forme di comunicazione
sono mediate dal web. La rete internet & rappresentata dalle luci di scena e alcune voci
fuori campo. “Like” e commenti rappresentano perfettamente la societd odierna, che
discute sotto a un post di Facebook e si esprime solo con “mi piace” o “non mi piace”.
Lo spettacolo parla della generazione dei trentenni, che hanno visto sfumare le promesse
di un buon lavoro e una bella vita alle porte degli anni 2000 e che, finiti gli studi, hanno
scelto di non scegliere un percorso ben definito, ma al contrario hanno optato per I'‘anno
sabbatico o sono rimasti accollati ai genitori. E uno spettacolo dal linguaggio forte che
fa riflettere su di noi, sul nostro rapporto con la tecnologia e gli effetti che i giudizi di
sconosciuti, anonimi dietro ad uno schermo, danno su di noi.

Elisa Crovato, Cornelia Dohocher, Irene Moro, Filippo Simonte
Classe 2" N, Liceo Scientifico M. Grigoletti - Pordenone

Hikikomori

Lo spettacolo “Rooms 2.0” e la rappresentazione di un fenomeno, quello degli
hikikomori, che dal Giappone si sta lentamente espandendo nelle societd avanzate.
Olivia, la protagonista nonché unica attrice in scena, tramite una comunicazione
molto forte ed incisiva racconta il suo esperimento di allontanamento dalla societa.
La decisione drastica di chiudersi in casa & dovuta ad alcuni fattori oggettivamente
normali, che perd la portano a provare un dolore non eccessivo, ma costante.
Durante il periodo di reclusione, Olivia decide di condividere la sua esperienza con il
web, rappresentato sul palcoscenico da una serie di lampadine, che si illuminano ogni
volta che le persone nascoste dietro al loro dispositivo commentano i video postati dalla
protagonista, sia positivamente che negativamente. Le lampadine sono parte integrante
dello spettacolo, in quanto rappresentano la societd virtuale ovvero la societa dei socials,
dove le persone spesso danno il peggio diloro stesse. Verso la fine dello spettacolo avviene
I'implosione di Olivia, ormai stanca di vivere in quel modo. La scelta di rinchiudersi in
casa, per non doversi confrontare con il resto del mondo e scappare da una realtda che

20

Rooms 2.0



non le si cuce bene addosso, si rivela quindi inutile. In scena tutto cid avviene su un palco
buio e nero, all'interno di una tenda illuminata, che rappresenta lo spazio della casa e
che delimita la realta vera da quella virtuale. | lunghi monologhi di Olivia fanno riflettere
sulla nostra societd, sulle sue contraddizioni e sulla profonda solitudine degli esseri umani.

Daniele Fantin, Giulia Maria Gottardi, Beatrice Monferone, Chiara Saccon
Classe 2" N, Liceo Scientifico M. Grigoletti - Pordenone

Ad Olivia

Tempo fluente,

lo spazio s'arresta,

I'animo ne risente,

il mondo si sposta.

Tanto insicura e isolata,

ma alquanto intelligente,

e vigorosa interiormente,
pur ritirandosi a vita privata.
Non sai scegliere,

non sai dove andare,

ma una soluzione saprai trovare.

Giovanni La Spada
Classe 3” Classico, Licei Don Bosco - Pordenone

Un altro tipo di alienazione

La vicenda della ragazza che intraprende un percorso di isolamento e ricerca personale,
dal punto di vista di un adolescente in fase di crescita € sicuramente trascinante e
coinvolgente. Infatti per un ragazzo dai 15 @i 19 anni lo spettacolo assume un significato
diverso e sicuramente l'identificazione con la protagonista & piu facile rispetto a una
persona in etd adulta. Questo perché nella storia di Olivia sono presenti degli elementi
che ricompaiono anche nelle vite dei giovani: il bisogno di solitudine, la ricerca del proprio
spazio, la fuga dal presente, la vicinanza di persone virtuali con le quali si interagisce su
internet, lacuriositael’apprensione diun genitore, la misantropia espressadalla maglietta.
L'isolamento tipico degli hikikomori € un bisogno che il pubblico ha percepito perché
comunicato sapientemente dal testo della regista pordenonese e dall'interpretazione
della protagonista, elementi molto apprezzati per l'onestd e I'adeguatezza rispetto a
questo fenomeno sociale postmoderno. In una societa che non rispecchia piu il nostro
pensiero ma dalla quale non possiamo staccarci, Elisabetta Mossa assieme a Lisa Moras
sono riuscite a offrire uno sguardo critico sul mondo che oggi ci circonda, espresso
in modo esplicito durante il monologo finale, molto appassionato, che ha rivelato
I'immagine di confusione mentale e di conflitto interiore tra virtuale e reale condiviso da
molte persone che vivono nell’'era contemporanea.

Altea Crestan
37 Scientifico, Licei Don Bosco - Pordenone
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"Rooms 2.0": la crisi d’identita al tempo del web

“Rooms 2.0”, uno spettacolo decisamente originale, ironico e sorprendente, ci racconta la
storia di Olivia, una giovane donna sulla soglia dei trent’anni. A interpretarla & Elisabetta
Mossa, che si cimenta nel ruolo di una ragazza che decide di isolarsi dal mondo secondo il
modello di asocialita definito dal fenomeno giapponese, sempre piu diffuso anche in Europa,
degli hikikomori. Il suo isolamento € un atto di protesta, volto a sfuggire al conformismo della
vita reale: Olivia non vuole un marito, dei figli, un lavoro, ma sceglie di rinchiudersi nel suo
appartamento (nella rappresentazione scenica, una tenda da campeggio) . Rimane pero in
contatto telefonico con la madre, I'unica a cui permette di portarle da mangiare, e con il
tecnico della lavatrice, all'aiuto del quale preferisce quello dei tutorial di Youtube. La giovane
donna, che indossa una maglia con la scritta “odio tutti”, posta filmati ironici e quasi ridicoli
sui social network, ricevendo i commenti degli amici virtuali attraverso un coro di voci che
la applaude, la giudica e la definisce un “fake”; inoltre riceve messaggi in chat, segnalati da
luci a intermittenza sul palco, da uomini pit 0 meno volgari. La protagonista, nel corso del
suo monologo, ben rappresenta I'epoca della crisi d'identitd, causata dalla sovrapposizione
fra vita reale e virtuale del web, non riuscendo piu a distinguere I'una dall'altra.

Lo spettacolo di Lisa Moras ci propone una rappresentazione ironica e divertente della nostra
realta, ma con uno sfondo decisamente amaro: questa giovane donna, Olivig, ricerca la
propria identitd isolandosi dal mondo, ottenendo pero I'effetto contrario; realizza infatti che
tutto € un “fake” Sard questo il nostro (triste) futuro? Proviamo a rifletterci: siamo ancora
in tempo!

Anna Pizzinato
Classe 5 B C, Liceo Leopardi-Majorana - Pordenone

Sempre a contatto, ma isolati

Sabato 6 Febbraio, il Teatro Verdi di Pordenone é stato palcoscenico di una triste realtd
moderna con “Rooms 2.0.” La brillante e giovane attrice Elisabetta Mossa ha saputo
catturare 'attenzione del pubblico con un monologo che costituisce lo spettacolo ovvero
la storia di Olivia: una ragazza di trent’‘anni che sperimenta il fenomeno di reclusione
giapponese (ormai diffuso anche in Europa!) definito hikikomori.

Questo consiste nel rinchiudersi in casa isolandosi dal mondo esterno, ma restandovi in
contatto solamente tramite internet e i social network. La protagonista presenta quindi
la sua nuova vita: fatta di siti di incontri, video da pubblicare, ma anche di telefonate con
la madre. L'amaro in bocca prevale: dietro I'intelligenza e I'umorismo delle battute si cela
infatti un lato che ci fa riflettere: pur essendo in costante contatto con il mondo Olivia
& completamente sola! Solo alla fine, tuttavia, traspare in tutta la sua drammaticita la
consapevolezza della situazione con un finale volutamente aperto.

Concorre all'efficacia della piéce la scenografia: una tenda da camping, le luci, le voci fuori
campo sono in perfetta sintonia con il monologo.

Forte e chiaro l'invito a riflettere: fino a che punto dell”isolamento” possiamo arrivare?
Quanto riusciamo a vivere senza nessun contatto con il mondo esterno?

Ma, soprattutto, e vera vita?

A noi la risposta giustal

Valentina Lupis
Classe 5" B C, Liceo Leopardi-Majorana - Pordenone
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"l suoceri albanesi” pregiudizi e razzismo: riflessioni in salsa comica

Una famiglia romana con stereotipi borghesi e di sinistra. Un padre dai forti ideal
(Francesco Pannofino), una madre chef alla ricerca del piatto perfetto (Emanuela
Rossi), una figlia ribelle (Elisabetta Clementi) che metterd in dubbio le loro convinzioni:
sono questi gli ingredienti della nuova, travolgente commedia di Giovanni Clementi per
la regia di Claudio Boccaccini, capace di far riflettere sulla societd e sui problemi che
I'affliggono al giorno d'oggi. Lo spettacolo ha riscontrato pareri positivi nel pubblico,
entusiasta e coinvolto, anche se la parte conclusiva appare forse un po’ affrettata e nella
storia, talvolta, mancavano alcuni fili logici che chiarissero certi passaggi. Nonostante
la brillante interpretazione, la comicita é risultata in alcune occasioni scontata e a tratti
forzata. Lodevole invece la performance degli idraulici albanesi: Igli (Maurizio Pepe)
e Lushan (Filippo Lagand) sono grezzi e incivili, pronti a criticare in modo offensivo i
“negri” che non hanno voglia di lavorare, e cid porta a riflettere su quanto siano relativi
i pregiudizi. Dallo spettacolo traspare I'immagine di una societa scettica nei confronti
delle altre culture, ma, nello stesso tempo, disposta ad aprirsi. La commedia mette in
discussione le nostre convinzioni che, molte volte, sono superficiali e apparenti: ci si
chiede cosi se possa esistere una societa priva di pregiudizi, dove le persone si conoscano
a vicenda prima di farsi dei giudizi effettivi, ma forse anche cio € parte della natura
umana... £ poi, in fondo, non € anche pre-giudicare chi ha pregiudizi, una forma di
pregiudizio?

Marta Ortolan, Giorgia Simonetto, Enrico Verardo, Gabriele Vian
Classe 2" F, I.S.1.S. Liceo Le Filandiere - San Vito al Tagliamento

Chi ben predica, presto giudica

Giovedi 25 Febbraio 2016 al Teatro Pier Paolo Pasolini di Casarsa della Delizia abbiamo
assistito allo spettacolo I suoceri albanesi” di Gianni Clementi.

Fin da subito la recitazione & apparsa un po’ “sparata”: non si ricercano le emozioni dei
personaggi per esaltarle, ma ci si limita a dire quant’e scritto sul copione. Ci si poteva
aspettare una maggiore espressivita dagli attori, invece i personaggi sono risultati molto
stereotipati e improbabili: la figlia dei protagonisti, Camilla, piena di problemi esistenziali
e scolastici che poi risolve, tutti insieme ed in brevissimo tempo, conoscendo Lushan,
un ragazzo albanese; per non parlare del Tenente Colonnello (gay) dell’esercito che
ha visitato tutto il mondo! Purtroppo la ricerca della risata ad ogni costo costringe gli
attori ad atteggiarsi, a mimare le battute che spesso risultano “telefonate”, facilmente
intuibili e quindi prive di forza. Paradossalmente il personaggio piu riuscito e proprio il
fratello maggiore albanese, Igli, che si muove bene sul palco e che sembra quello che
meglio rispecchia la realta: infatti gioca con leggerezza sui pregiudizi sugli albanesi,
riuscendo a cogliere la risata del pubblico. Una commedia che non decolla mai, ma
che porta a casa l'apprezzamento del pubblico, a giudicare dagli applausi finali e dai
gradimenti espressi all’'uscita del teatro.

Francesco D'Andrea, Francesco Gobbin, Leonardo Sandron
Classe 2" F, I.S.1.S. Liceo Le Filandiere - San Vito al Tagliamento
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Una commedia saporita con un importante messaggio di fondo

Giovedi 25 Febbraio al Teatro Pier Paolo Pasolini di Casarsa della Delizia si & svolto
lo spettacolo teatrale “lI Suoceri Albanesi”, una commedia leggera scritta da Gianni
Clementi e diretta da Claudio Bocaccini con Francesco Pannofino ed Emanuela Rossi,
con la partecipazione di Andrea Lolli, Silvia Borgi, Maurizio Pepe, Filippo Laganda ed
Elisabetta Clementi. La commedia e incentrata sui luoghi comuni di una famiglia
improntata al politically correct, ridotta quasi a stereotipo di famiglia alternativa: il
classico padre sconvolto dalla crisi di mezza etda che converte le sue idee ed € sempre
pronto al cambiamento, la madre emancipata con un lavoro molto “sperimentale” (chef
in un ristorante di cucina molecolare), e la figlia adolescente di oggi che e solita bruciare
le tappe sempre con atteggiamenti di aggressivita e di rimprovero nei confronti dei
genitori, che sembrano “non capire nulla di lei”. Il linguaggio & adatto a una commedia,
con qualche indulgenza al turpiloquio che vivacizza i momenti piu comici. Il vero gioco di
questa commedia sta nel riuscire ad addentrarsi nelle vicende della famiglia senza pero
far sentire la nostra presenza, come se stessimo curiosando dallo spioncino della porta
dell'appartamento. Un tubo del bagno che si rompe spezza pero I'equilibrio della famiglia:
I'arrivo di due idraulici albanesi, Igli e Lushan, mette alla prova gli ideali del padre, creando
una situazione di confronto positivo tra le due culture, perd quando il confronto diventa
“incontro”...

Fabio Martin, Alberto Castiglia, Paolo Berto
Classe 2" F, I.S.1.S. Liceo Le Filandiere - San Vito al Tagliamento

Messaggio socio-educativo in chiave comica

Piacevole commedia italiana, “l suoceri albanesi” mette in scena una famiglia della media
borghesia romana composta da madre, rinomata chef in carriera, padre (Pannofino), nei
panni di un assessore progressista romano, e Camilla, figlia sedicenne nel pieno dei suoi
problemi adolescenziali. | genitori che cercano di educare la figlia secondo i loro ideali
all'insegna del politically correct sono subito pronti a rimangiarseli nel momento in cui
scoprono il rapporto tra la figlia e il giovane idraulico albanese Lushan, chiamato insieme
al fratello Igli per riparare le tubature nel bagno di casa.

| genitori, disperati, nel momento in cui vengono a sapere che la figlia € incinta sono
spaventati al solo pensiero di un futuro matrimonio secondo le tradizioni albanesi.

La loro decisone finale sard determinata dall'improvviso cambiamento di carattere e di
comportamento della figlia. La piéce si basa su una comicita popolare con scambi di
persona, equivoci, frasi ricorrenti, gioco della comunicazione tra italiano e albanese e
battute alcune volte scontate e con un linguaggio basso, altre volte eccessivo, usato solo
per suscitare la risata. Una commedia dinamica, con una continua entrata ed uscita in
scena degli attori, che possono risultare a volte un po’ enfatici nell'interpretazione, ma
che sanno esaltare le caratteristiche dei personaggi. L'opera evidenzia il tipico pensiero
di un italiano medio, con i suoi pregiudizi nei confronti degli immigrati, e quella sorta di
“razzismo” e di diffidenza che si prova nei loro confronti. In conclusione “l suoceri albanesi”
& sicuramente una piacevole commedia da gustare in compagnia, per passare una serata
tra risate, divertimento e magari qualche riflessione sui nostri comportamenti.

Alberto Sandri, Alessandro Paiero, Alessandro Zamuner
Classe 2% F, 1.S.1.S. Liceo Le Filandiere - San Vito al Tagliamento
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Italiani allo specchio

Dai dialoghi leggeri e dallintreccio delle vicende affiora sulla scena quella realta che
e propria della nostra societa e in cui possiamo riconoscerci. In particolare, lo scontro
tra culture diverse, da una parte mette in luce la solidita dei valori dei due albanesi,
dall'altra mostra i vizi delle abitudini italiane. Nello svolgersi degli eventi si manifestano
non solo diversi approcci al tema della diversitd, ma vengono anche sfiorati argomenti
complessi, come I'aborto, I'omosessualita, il matrimonio precoce, la politica di facciata,
nei quali si rispecchia, in fin dei conti, anche un modo abbastanza diffuso di affrontarli.
In questo si risolve I'apparente banalita dello spettacolo, che sembra utilizzare immagini
troppo convenzionali nella descrizione del reale, ma che effettivamente si rivela un
mezzo valido per attirare I'attenzione del pubblico e, attraverso qualche nota ironica,
concretizzare quello che e lo scopo della commedia.

Chiara Coscarella, Adele Moro, Irene Vendrame, Leila Malici, Marco Ongaro
Classe 4" C, 1.S.1.S. Liceo Le Filandiere - San Vito al Tagliamento

Al di la della comicita...

Cio che ci e particolarmente piaciuto sta nella capacita del regista di trattare temi a noi
vicini: 'adolescenza con le sue varie sfaccettature, I'immigrazione con la conseguente
formazione di una societd sempre piu multiculturale. Per quanto riguarda la prima
tematica, troviamo Camilla, che va male a scuola e sta metabolizzando la fine di una
relazione, cosa di cui risente anche il rapporto con i genitori, tutt’altro che positivo.

Ma le basta conoscere l'albanese Lushan, fratello di Igli, ed innamorarsene, perché
si trasformi completamente in figlia e studentessa modello, sottolineando cosi la
volubilitd dei giovani. Tuttavia, nonostante tutto cio sia indubbiamente verosimile
(e noi adolescenti lo sappiamo benissimo), la ragazza ci rappresenta in maniera
eccessivamente negativa: Camilla € impertinente fino all’inverosimile e 'interpretazione
& troppo “urlata”, probabilmente con l'intento di rendere I'atmosfera piu divertente, ma
risultando a tratti fastidiosa. Al comportamento di questa ragazzina, abituata a tutti gli
agi, si contrappone la personalita dei due fratelli albanesi, Lushan e Igli.

Questi hanno affrontato il viaggio su un barcone fatiscente per raggiungere I'ltalia, storia
di cui ormai si sente parlare quotidianamente, e una volta arrivati, si sono rimboccati
le maniche e sono riusciti ad ottenere il permesso di soggiorno. Hanno anche una loro
ditta, dove tutto e in regola. Grazie alla relazione tra Camilla e Lushan, due diverse
culture vengono a contatto, in un certo senso quasi costrette, tra i dubbi e i timori
dei genitori della ragazza. Possiamo quindi affermare che, nonostante la durata non
eccessiva e la comicita diffusa, questo spettacolo ci ha offerto vari spunti di riflessione
e un importante messaggio: ormai non possiamo piu pensare di erigere muri tra culture
differenti, ma dobbiamo accettare anche chi non condivide le nostre stesse usanze e
fare della tolleranza uno dei nostri valori fondamentali.

Martina Gazziola, Mattia Barbieri, Stefano Sandri, Massimiliano Ronchese,
Davide Gnesutta, Federica Bet
Classe 4" C, I.S.1.S. Liceo Le Filandiere - San Vito al Tagliamento
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Genitori e figli

Si spengono le luci, cala il silenzio.

Un raggiante e caloroso Francesco Pannofino nelle vesti di Lucio, un consigliere comunale
progressista, entra in scena e rompe il silenzio.

Gia dalle prime battute si palesa con chiarezza a chi osserva quale sard una delle
tematiche principali, il rapporto genitori-figli. Lucio, nella frenesia della sua giornata
lavorativa, calpesta e rompe la piastra per capelli della figlia Camilla, classica teenager
irriverente pit immersa nel mondo virtuale che in quello reale e familiare, mandandola su
tutte le furie. Ginevra, madre, chef e donna in carriera, tenterd invano di riportare quiete
in scena. Lucio e Ginevra, tra una lite e I'altra con Camilla, cercano di trasmetterle i valori
fondamentali per la convivenza civile, I'accoglienza e il rispetto, facendosi promotori di
un‘esistenza improntata al politically correct.

L'equilibrio familiare & ulteriormente scosso quando, a seguito di alcune lamentele del
nuovo inquilino al piano di sotto, si rende necessario un restauro integrale al bagno di
servizio. | lavori vengono affidati ad una ditta edile gestita da Igli e dal giovane fratello
Lushan, due albanesi con un passato fatto di viaggi su barconi fatiscenti e periodi di
clandestinita.(...) Con questi presupposti, non faticano a conquistarsi la fiducia del
capofamiglia, Lucio, che non manca di ostentare il suo carattere aperto e progressista.
Ma ancora una volta, I'armonia familiare € messa in crisi, e con questa per la prima
volta iniziano a vacillare anche i valori tanto professati dai due protagonisti: tra Camilla
e Lushan nasce “del tenero” e I'idea di avere due “Suoceri albanesi” si profila prossima;
le certezze di Lucio e Ginevra crollano come un castello di carte al vento. Chi predica
bene...(...)

Luca Mazzacco, Giulia Tellan
Classe 5™ E, 1.S.1.S. Liceo Le Filandiere - San Vito al Tagliamento

Un’insolita famiglia normale

Scena ideale quella del Pasolini di Casarsa per I'attore Francesco Pannofino che, insieme
ai suoi compagni di viaggio, ha divertito il pubblico con uno spettacolo leggero e
frizzante che spazia tra i piu svariati temi di attualita. “l suoceri albanesi” mette sotto
la lente d'ingrandimento argomenti importanti come i pregiudizi etnici, 'omosessualita
e il complicato rapporto genitori-figli adolescenti. Lo spettatore si ritrova a vivere la
quotidianita di una famiglia borghese con a capo Lucio, padre poco considerato, e
Ginevra, affascinante moglie in carriera, che devono convivere con la crisi adolescenziale
e le ribellioni della figlia sedicenne, Camilla.

Un eccentrico Tenente Colonnello irromperd nella storia facendo invaghire Benedetta,
erborista amica di famiglia. La donna, che credeva di aver finalmente risolto i suoi
problemi di cuore, fard invece un‘amara scoperta.

Due impresari albanesi, Igli e Lushan, dovranno intervenire a causa di alcune tubature
rotte e porteranno in casa simpatia, ma anche un’inaspettata sorpresa.

Un connubio perfetto tra comicitd e questioni delicate porta a riflettere sulla societd, a
percepire idee e mode del momento e a capire come influenzino ognuno di noi.

| due protagonisti, sebbene di ideali progressisti, tutto ad un tratto vengono catapultati
in una nuova realtd, diversa dalla routine alla quale erano abituati: il loro castello di
carte, retto da certezze, ma anche di futilita, cadra e lascerda spazio a qualcosa di
totalmente nuovo.
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Ironia e divertimento regnano nella commedia, nella quale chiunque pud ritrovare
almeno qualche sfumatura di sé e che ricorda, ancora una volta, quanto basti poco per
cambiare il corso delle cose.

Alberto Bortolussi, Sveva Chiarotto, Chiara Conforto, Giulia Tornello
Classe 5™ E, I.S.1.S. Liceo Le Filandiere - San Vito al Tagliamento

| suoceri albanesi: uno spaccato di vita quotidiana

Si alza il sipario sulle note di Paolo Conte presentandoci questa commedia che € un
perfetto connubio tra comicita vecchio stile e tematiche sociali di grande attualita che
si manifestano nella caratterizzazione dei personaggi.

Il padre, impersonato dal famoso Francesco Pannofino, € un uomo in carriera che dedica
la sua vita alla politica, battendosi per ideali virtuosi. La madre, Emanuela Rossi, donna
realizzata, proprietaria di un ristorante di cucina molecolare, vive al passo con i tempi
proiettata al futuro. Entrambi i genitori, Lucio e Ginevra, tentano invano di trasmettere
alla figlia adolescente i loro valori, ma Camilla, come tutti i giovani della sua etg, rifiuta
le regole ignorando l'autorita familiare.

Tutto cambia quando viene scoperto un problema alle tubature del bagno, che
costringe la famiglia a chiedere a una ditta di intervenire. Si presentano a casa Igli e
Lushan, due fratelli albanesi dal passato drammatico, arrivati in Italia con la voglia di
riscattarsi aprendo una ditta edile. In breve tempo guadagnano la fiducia della famiglia
dimostrandosi onesti lavoratori. In particolare il giovane Lushan lega con Camilla, la
quale, influenzata positivamente dalla relazione, cambia atteggiamento nei confronti
dei genitori. Lucio e Ginevra vengono sconvolti continuamente dalla figlia e non
avrebbero mai immaginato che un giorno avrebbero avuto dei suoceri albanesi...

Fra una risata e I'altra non mancano gli spunti per riflettere su problematiche sociali
come migrazione ed integrazione, sul lavoro, sulla politica ma anche semplicemente sul
rapporto iperprotettivo che hanno i genitori d'oggi nei confronti di figli abituati a vivere
in condizioni agiate.

Tramite questa commedia viene rappresentato uno spaccato di vita quotidiana di cui
ogni spettatore si sente un po’ parte.

Giacomo Alberio, Emanuele Avoledo, Asia Chiarotto, Roberta Frison, Giuseppe Peyroche
Classe 5* E, 1.S.1.S. Liceo Le Filandiere - San Vito al Tagliamento

Una divertente commedia che costringe a riflettere

"I suoceri albanesi” & uno spettacolo teatrale che & entrato nei cuori e nella nostra
mente. || 25 febbraio Francesco Pannofino, Emanuela Rossi e la loro spumeggiante
compagnia teatrale hanno presentato nel Teatro di Casarsa della Delizia uno spettacolo
davvero innovativo che fa riflettere su uno dei pit discussi temi di attualitda, ovvero
I'immigrazione di persone viste di malocchio perché sottovalutate, o addirittura
criticate. In un’intervista rilasciata al “Messaggero Veneto” Pannofino afferma “Questa
& davvero una commedia intelligente e ben scritta da Clementi e, benché la vicenda
scorra molto semplicemente dal punto di vista del racconto, gli spunti di riffessione non
mancano”. Insomma questi attori ci presentano due genitori benestanti, alle prese con
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una campagna politicaly correct ed una figlia adolescente, che varie volte si presenta
con davvero poco di correct. La coppia romana, nello spettacolo, cerca di insegnare
la solidarieta alla figlia che, per certi versi, si trasforma e si rivela quella pit solidale.
Dopo l'inizio un poco lento, I'evoluzione della storia riesce a coinvolgere e trascinare il
pubblico, quasi come un treno in corsa. Affrontare l'ipocrisia e la banalita della mente
umana con un lato umoristico cosl irruente si rivela un‘arma vincente, spinge il pubblico
di ogni etd a volerne sapere di piu e soprattutto ad immaginarsi alle prese con una
medesima situazione. Ci siamo trovati a commentare uno spettacolo che abbiamo
adorato subito dopo averlo, stupidamente, sottovalutato.

Patricia Tambwe
Classe 3" C RIM, I.S.1.S. P. Sarpi - San Vito al Tagliamento

Comicitd a teatro con Pannofino e Rossi

I 25 febbraio 2016 ci siamo recati al Teatro Pier Paolo Pasolini di Casarsa della Delizia per
assistere allo spettacolo I suoceri albanesi”.

Inizialmente avevamo dei dubbi sulla qualita dello spettacolo ma successivamente siamo
stati rassicurati venendo a conoscenza della fama degli attori (Francesco Pannofino
ed Emanuela Rossi). Siamo stati subito colpiti dal soliloquio iniziale di Pannofino, che
lasciava intendere la sua chiara intenzione politica, messa in crisi durante il corso
dell’opera per poi essere ripresa e confermata alla fine.

La comicita dello spettacolo e trasmessa in vari modi, dalla classica gag dell'oggetto
pestato, a battute di alto spessore.

Tutti i personaggi presentano una vena comica di tipo differente e nello spettacolo si
trattano argomenti come omosessualitd, migrazione, adolescenza, incapacita di trovare
il proprio partner, problemi di coppia, falsita della classe politica.

Riguardo alle varie interpretazioni, tutti gli attori presentano un grande talento per l'arte
teatrale. Purtroppo a nostro giudizio abbiamo trovato inutile I'inserimento di intermezzi
con sottotrame che riguardavano i personaggi secondari.

Lo spettacolo ha saputo intrattenere e coinvolgere il pubblico notevolmente, appagando
totalmente gli spettatori, anche i piu giovani.

Se potessimo valutarlo daremmo un 9 su 10 per l'interpretazione e la sceneggiatura.

Andrea Botter, Massimo Monestier, Elisa Zaia
Classe 3" AAFM, I.S.I.S. P. Sarpi - San Vito al Tagliamento
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Il coraggio dei giovani in una societa di facciata ne “l suoceri albanesi”

Ecco che si presenta in un salotto di un'elegante casa la classica adolescente svogliata
e trasandata, perennemente sui socials, menefreghista della scuola e arrogante con i
genitori, troppo occupati dal loro lavoro.

Lei & Camilla, figlia di una coppia benestante: lui, Lucio, un consigliere comunale
progressista, lei, Ginevra, una chef moderna. Larrivo di un nuovo vicino, strano e
logorroico, che chiede la riparazione di una perdita d'‘acqua, porta la coppia a conoscere
due idraulici, fratelli albanesi. Questi raccontano la loro storia, la storia di tanti immigrati,
e si dimostrano persone oneste smentendo i pregiudizi della gente. Eppure Lucio e
Ginevra, cosi apparentemente aperti verso gli altri, non sapranno come gestire la storia
d'‘amore (e I'inaspettata complicazione) che nasce fra la loro figlia e il ragazzo albanese.
Ma proprio grazie a Lushan, onesto e orgoglioso delle sue origini, I'atteggiamento di
Camilla cambia: ora diventa figlia affettuosa e loquace.

E finalmente felice, riceve I'amore e le attenzioni di cui ha bisogno. Sciolti i dubbi sulle
apparentirigide tradizioni albanesi, ai genitorinon resta altro che accompagnare i giovani
in Albania dove si terra la festa di matrimonio dei due ragazzi. Gli attori (Francesco
Pannofino ed Emanuela Rossi in particolare) recitano alla perfezione, toccando temi
importanti con una comicitd che ammalia la platea, che ride divertita.(...)

Questa storia ci ha portati a capire quanto sono importanti il sostegno e I'amore della
famiglia. £ una storia molto ricca e avvincente che ci ha trasmesso passione, amore e
coraggio, soprattutto di Camilla che ha voluto intraprendere una strada nuova per lei,
ascoltando il suo cuore e riconoscendo i veri valori della vita.

Annalisa Bortolussi, Loris Damiani, Valeria Pilat, Justine Rosset, Victoriya Yeremeychuk,
Luca Zanetti
Classe 5" AAFM, .S.1.S. P. Sarpi - San Vito al Tagliamento

N
—
NO

| suoceri albanesi



QUEI DUE (il sottoscala)
di Charles Dyer

con Massimo Dapporto

e Tullio Solenghi

regia di Roberto Valerio

Teatro Pier Paolo Pasolini
Casarsa della Delizia
20 marzo 2016

PERCORSO “TEATRO E SOCIETA”
SPETTACOLO ADOTTATO DA:
1.S.1.S. Liceo Le Filandiere

San Vito al Tagliamento

Classe 5 B

Coordinatrice Prof.ssa E. Marzotto

QUEI DUE (IL SOTTOSCALA)

Apriamo i nostri orizzonti

“Quei due” e un'opera teatrale scritta da Charles Dyer e ambientata nel 1966 a Londra.
Essendo stata proposta prima dei movimenti sociali iniziati nel 1968, che portarono a un radicale
cambiamento culturale, la rappresentazione venne molto criticata e riscosse poco successo.
La storia tratta di una attempata coppia omosessuale, Charlie e Harry, che vivono insieme
da trent'anni nascondendo la loro vera natura alla comunita. A loro é vietata ogni effusione
in pubblico e persino dichiararsi. L'argomento principale € quindi quello dell’'omosessualita -
una tematica attualmente molto dibattuta - vista molto spesso dalla societd come qualcosa
di “diverso”. Anche se con la recente legge Cirinna sono state approvate le unioni civili, tali
coppie sono ancora al centro dell'attenzione. Riteniamo che la costante presenza di questo
argomento in ogni film, serie televisiva e rappresentazione teatrale ha cominciato ad essere,
addirittura, ossessiva e ripetitiva. E giusto che gli omosessuali vengano considerati alla pari,
ma questo continuo parlarne li fa apparire ancora come diversi. Gia dall'epoca romana e
greca queste unioni esistevano senza suscitare tutto questo scalpore. Apriamo, quindi, i nostri
orizzonti accettando le unioni civili e concentriamoci soprattutto su i veri problemi della nostra
societd. Un applauso a Solenghi e Dapporto per I'ottima recitazione nella cornice del Teatro
Pasolini di Casarsa.

Greta Bidetti, Giada Campardo, Alessia Lena, Elisa Ottone
Classe 5 B, .S.1.S. Liceo Le Filandiere - San Vito al Tagliamento

Il Coraggio

"Quei due” (il sottoscala) e un testo teatrale scritto negli anni ‘60 che tratta il tema
dell'omosessualita. Essendo un argomento delicato, considerato un tabu, uno scandalo,
una vergogna, non ebbe grande successo all'epoca. Ora invece se ne sente spesso parlare:
telegiornali, film, parate, show televisivi, quasi la normalitd. Tra litigi, compromessi, finzioni,
minacce e amore, ogni spettatore in sala riesce a rispecchiarsi nelle vicissitudini, simili a quelle
di qualsiasi coppia, dei due protagonisti. Harry e Charlie, interpretati da Massimo Dapporto
e Tullio Solenghi, convivono ormai da trent'anni in un sottoscala dove svolgono anche il
loro mestiere di barbieri. Da una parte Charlie, un eccentrico ex-attore, mascolino e poco
sentimentale, che amava farsi notare e mettersi nei guai tanto da essere denunciato per aver
avuto atteggiamenti troppo effeminati in pubblico; dall'altra 'amorevole Harry, che si prende
cura della sua dolce metd e lo sostiene sempre anche quando questo si vergogna di presentarlo
alla figlia avuta dalla ex-moglie. Emarginati dalla societd, si nascondono e continuano a vivere
le loro vite (forse piatte, forse no). Nonostante la serieta dell'argomento, gli attori sono stati in
grado di dare un tono comico, ma mai volgare, allo spettacolo. La tematica, infatti, non viene
trattata in modo eccessivo, ma con leggerezza: 'omosessualita passa quasi in secondo piano
perché quello a cui assistiamo € la messa in scena della quotidianita di una semplice coppia.
Per concludere, ¢ interessante notare il coraggio di chi, cinquant'anni fa, ha proposto un
argomento difficile che tutt'ora divide I'opinione pubblica. Lo spettacolo invita cosi a riflettere
su come, cinque decenni dopo, pregiudizi e limitazioni non siano ancora scomparsi del tutto.

Sara Trevisan, Alberto Luvisutto, Alice De Carlo, Samanta Piasentin, Martina Baita
Classe 5" B, I.S.1.S. Liceo Le Filandiere - San Vito al Tagliamento
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IL CANTO DEI PROFUGHI

| profughi e il mondo di oggi

Il 18 aprile, al Teatro Verdi di Pordenone, & stata portata in scena I'anteprima dello
spettacolo “Il canto dei profughi”.

Questo spettacolo é stato scritto da Marco Baliani e Lella Costa prendendo come
riferimento I'Eneide.

Marco Baliani ispirandosi ad Eneq, l'eroe profugo che ha lasciato la sua patria distrutta
verso una destinazione sconosciuta per fondare una nuova citta, racconta le storie dei
profughi di oggi che lasciano la loro patria per trovare un luogo sicuro.

Lo spettacolo, attraverso la storia di Enea, racconta le storie delle persone che adesso
arrivano nei nostri paesi attraversando il mare.

Queste persone affrontano molte difficoltd sul mare, dove alcuni muoiono annegati o di
fame nel loro viaggio alla ricerca di un luogo sicuro, ma arrivando qui si trovano davanti
dei muri, poiché i nostri paesi non sono pronti ad accoglierli.

Queste persone lasciano la loro patria sapendo di poter morire, poiché nei loro paesi ci
sono delle difficolta e dei pericoli pit grandi rispetto a quello del mare oppure partono
per raggiungere il proprio compagno/a. Arrivando trovano persone non disposte ad
aiutare, ma persone piene di pregiudizi che dicono ancora NOI e LORO; persone che i
considerano inferiori e che li lasciano ai loro destini.

Marco Baliani e Lella Costa attraverso il loro spettacolo cercano di far riflettere sul
problema dei profughi, facendo capire che questa gente non lascia il proprio paese
sfidando la morte per un capriccio o perché vuole viaggiare, ma percheé si trova in serio
pericolo. Ame I'anteprima rappresentata non e piaciuta, ma da quanto ho potuto capire
lo spettacolo scritto dai due autori dovrebbe essere molto bello e interessante.
Consiglierei agli attori di far maggiore uso dell’'Eneide e di riprendere I'idea di Enea
come profugo, poiché credo che quest’opera possa rappresentare anche la storia di una
integrazione riuscita...

Louisa Amankwah
Classe 27 D, Liceo Scientifico M. Grigoletti - Pordenone

Il Pianto dei Profughi

(...) Si e aperto con la rielaborazione di un testo classico lo spettacolo di lunedi 18 aprile
al Teatro Verdi di Pordenone, presentato da Marco Baliani insieme a Lella Costa, attrice
tra le piu rappresentative e apprezzabili del teatro italiano. Insieme hanno saputo dar
voce al pensiero corrente sul tema dei profughi.

In scena hanno portato opere dal panorama letterario italiano, hanno discusso e
reinterpretato testi di epica, e ci hanno inoltre reso spettatori di abbozzi di scene che
saranno presentate nello spettacolo “"Human”.

La storia di Ero e Leandro reinterpretata in chiave attuale, a mostrare quanto, dietro a
una fuga dal proprio paese natio, possa celarsi il semplice fine dell'amore: la medesima
meta che potrebbe avere (ci fa capire Marco Baliani) uno tra le centinaia di uomini che
fuggono dalle proprie case, per trovare un posto migliore nel mondo.

Sono rappresentate sul palco scene della vita quotidiana degli Italiani, a contatto con
i mass-media, accompagnate da riflessioni interiori, che lasciano spazio alla nostra
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autocritica; Marco Baliani e Lella Costa ci permettono diimmedesimarci nei loro pensieri,
sviluppando il nostro di pensiero con |'evolversi dello spettacolo.(...)

Benché la messa in scena fosse, in certa misura, una presentazione dello spettacolo che
verra prossimamente portato nei teatri d’ltalia, I'unione di testo classico e attualita, il
mescolarsi di epica latina, con il profugo Enea, e di cronaca, ha reso l'esibizione ricca di
particolari e spunti per sviluppare una propria opinione sul tema dell'immigrazione.(...)
Lo spettacolo si conclude con un‘altra lettura da “Ero e Leandro”, che va come a chiudere
il cerchio di idee e considerazioni che dallo stesso punto era partito.

Insomma, nonostante l‘assenza di una vera e propria trama e la sorpresa di una
rappresentazione molto diversa dalle mie aspettative, i due attori hanno fatto centro,
raccontandoci con profondo sentimento cid che succede nel mondo.

Aspettiamo con impazienza lo spettacolo e, vista la premessa, sappiamo che non
deluderd le nostre attese.

Giulia Lenna
Classe 2” D, Liceo Scientifico M. Grigoletti - Pordenone

“Piccoli pasticci”: quando un errore diventa realta

Grande serata, lunedi 18 aprile, per il Teatro Verdi di Pordenone: Lella Costa e Marco
Baliani, famosi attori, hanno presentato “Il canto dei profughi”, il loro primo spettacolo
insieme. Uno spettacolo ideato principalmente da Baliani, ma sentito nel profondo
da entrambi gli attori che I'hanno portato in scena. E composto da una raccolta di
narrazioni sui profughi, un argomento tanto attuale quanto umanitario. Il messaggio
implicito di questo spettacolo & proprio quello di non evitare il “problema” bensi di
mantenersi sull’attenti e cercare di aiutare il prossimo.

Il punto di riferimento di questo spettacolo € senza dubbio I'Eneide.

La narrazione della nascita dell'lmpero romano da un popolo di profughi e lo spunto
perfetto per svolgere un discorso sui migranti dettato dalla storia e dall’‘attualita.
Marco Baliani ha scelto alcuni brani di quest’opera per raccontare I'arrivo degli emigranti
italiani a Ellis Island a New York, le esperienze dei ragazzi di Nairobi, i barconi nel
Mediterraneo e le “fosse comuni” sotto il mare.

Un‘ora e mezza piena di citazioni e digressioni anche poetiche, un ampio scenario da cui
poter estrarre molti riferimenti alla societa attuale, ormai troppo impegnata nel seguire
un mondo sempre piu frenetico. (...)

Tuttavia il continuo cambio di personaggi interpretati ha reso il tutto molto sconnesso
e, oserei dire, quasi assurdo. (...) Aggiungerei pure che una punta di allegria in piu non
sarebbe stata male anzi, avrebbe reso il tutto pil accattivante per i giovani spettatori.
Per questa volta si puod ben dire che i “piccoli pasticci” - come traducevano erroneamente
gli americani di Ellis Island la parola cookies (pasticcini) per gli emigranti italiani, come
ricordato in un racconto di Lella Costa-sono purtroppo diventati realtd.

Greta Zille
Classe 27 D, Liceo Scientifico M. Grigoletti - Pordenone
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Uno spettacolo in fieri

Lo scorso 18 aprile abbiamo assistito allo spettacolo Il canto dei profughi” al Teatro
Giuseppe Verdi di Pordenone. Lo spettacolo, una sorta di “studio” sul tema dei migranti
che si svilupperd poi nel prossimo spettacolo “Human”, & stato ideato e rappresentato
da Marco Baliani, uno dei massimi esponenti del teatro di narrazione, insieme a Lella
Costa. | due artisti hanno raccontato, e in parte rappresentato, questo lavoro in fieri,
stimolando l'attenzione del pubblico attraverso la lettura di brevi e coinvolgenti brani.
Non vi era alcuna scenografia; I'attenzione del pubblico era stimolata esclusivamente
dalla capacita di coinvolgimento dei due attori e, in particolare, dalla sensibilita e dalla
simpatia di Lella Costa, esibitasi anche in un breve monologo in dialetto padovano.

Il tema dell'immigrazione & senz'altro attuale; la bravura del regista, secondo noi, & di
averne parlato con sensibilita ed intelligenza, permettendo allo spettatore di riflettere e
di capire che tale argomento, per quanto urgente e drammatico sia, pud venire trattato
attraverso toni che si differenziano da quelli tipici della cronaca, ovvero utilizzando un
linguaggio pacato e riflessivo appartenente appunto al teatro di narrazione.
Nonostante la singolare impostazione data, i due artisti sono riusciti a coinvolgere il
pubblico aiutandosi con la poesia e con la scelta di testi commoventi e coinvolgenti.

La forma di “studio” dello spettacolo, scelta dall'autore, lascia pero delusa I'aspettativa di
completezza dello spettatore, che, per quanto ci riguarda, esce dal teatro insoddisfatto.
Tale aspettativa si trasforma quindi in curiosita e voglia di assistere al nuovo spettacolo!

Valentina Pozzi, Alexia Toniol, Luca Rossi e Leonardo Barbin
Classe 4" F, Liceo Scientifico M. Grigoletti - Pordenone

Uno “spettacolo” discutibile

La sera di lunedi 18 aprile 2016 ci siamo recate al Teatro Giuseppe Verdi di Pordenone per
assistere alla rappresentazione “Il canto dei profughi” a cura di Marco Balliani e Lella
Costa. Siamo arrivati a teatro con l‘aspettativa di assistere ad uno spettacolo teatrale
con tanto di trama, attori e scenografia. Ci siamo invece trovati di fronte a una lettura
parziale di un testo scenico e a delle proposte riguardo ad uno spettacolo che si terrd nei
prossimi mesi a partire da Cagliari. Esso tratta il tema del tortuoso viaggio di molti verso
la salvezza e la liberta e il tema dell’indifferenza di alcune persone che non si sentono
coinvolte nella realta dellimmigrazione. A parer nostro sarebbe stato meglio assistere al
vero e proprio spettacolo piuttosto che ascoltare i due attori discutere tra di loro su idee
riguardanti l'organizzazione del loro prossimo lavoro. Nonostante cid, i concetti chiave ci
sono piaciuti e il modo di interagire dell’attrice, in particolare, ci ha colpito.

Ci piacerebbe assistere allo spettacolo derivato dalla combinazione di tutte quelle idee
che sono state espresse durante la digressione.

Desideriamo quindi concludere dicendo che siamo rimaste deluse dal fatto che ci sia
stata data un’informazione errata riguardo a questa iniziativa, anche se siamo convinte
che potra avere un grande esito.

Alessia Giordano, Anna Borsatti, Chiara Martino, Claudia Lavopa e Sonia Bruccoleri
Classe 4" F, Liceo Scientifico M. Grigoletti - Pordenone
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Un progetto ambizioso

Grande delusione per la rappresentazione “Il canto dei profughi”, tenutasi al Teatro Verdi di
Pordenone la sera del 18 aprile. Lella Costa e Marco Baliani, due grandi personalita del teatro
contemporaneo italiano, hanno portato sul palco solo una scarna anticipazione di quello
che sard lo spettacolo che metteranno in scena nei prossimi mesi, al quale collaboreranno
anche altri quattro giovani attori. Solo pubblicitd o una prima innovativa? A voi la scelta.
Lo spettacolo si € aperto con il mito di Ero e Leandro, il racconto di un amore ostacolato dal
mare intempesta, che diventala chiave diletturadiunaserata caricata digrande aspettativa,
che poi non e stata soddisfatta. Si lascia invece spazio allimprovvisazione dei due attori e
ad un breve dibattito con il pubblico. L'idea che accompagna questa “improvvisazione” &
quella di affrontare la tematica dell'immigrazione come tutti noi la incontriamo nella nostra
quotidianita piu intima. Dal punto di vista scenografico, lo spettacolo secondo noi & stato
carente: due fari puntati sui leggii e un palcoscenico spoglio avrebbero reso il tutto ancora
meno coinvolgente, se non fosse stato per le doti interpretative degli attori e in particolare
per gli intervalli di vivace ironia da parte della protagonista femminile, che ¢ riuscita ad
alleggerire il tema impegnativo regalandoci di quando in quando un sorriso.

La sensazione, appena usciti dal teatro, € da un lato di grande stima e ammirazione rispetto
al progetto ambizioso dei due attori che, se sviluppato bene, riscuoterd sicuramente un
grande successo. D'altra parte non si pud non far notare il sentimento quasi unanime di
disappunto che, dispiace dirlo, ha un po’ offuscato il fine ultimo dello spettacolo, ovvero
quello di sensibilizzarci alla tematica dell'immigrazione.

Sofia Carbonera, Chiara Tosi, Anna Pignat, Anna Reschiotto, Chiara Turchet
Classe 4 F, Liceo Scientifico M. Grigoletti - Pordenone

8 Euro di dishuman

Questo canovaccio ¢ il preludio della nostra prossima recensione al non-spettacolo “Il canto
dei profughi”. Ci piacerebbe intitolarla “Il canto degli studenti indignati” o “Un‘occasione
mancata”. Con numerosi effetti speciali riusciremo a comporre una recensione strabiliante,
degna di un vero critico, del valore minimo di otto euro. | soldi che voi dovreste versare per
leggere questa bozza di progetto.

Vorremmo iniziarla esprimendo lo sconcerto, I'imbarazzo e la rabbia che abbiamo provato.
Ci piacerebbe continuare evidenziando il fatto che abbiamo assistito alla pit lunga
promozione pubblicitaria di un futuro bellissimo spettacolo, sicuramente molto coinvolgente.
Affermeremo infatti che & stato un bell’insieme di frammenti interessanti, ma non certo una
rappresentazione teatrale: “Va bene per un incontro, va bene per una mezza conferenza,
ma non per un evento per il quale abbiamo pagato”. Questo ¢ il commento che vorremmo
aggiungere da qualche parte nella nostra futura recensione.

Le nostre idee non sono ancora molto chiare, infatti il prodotto finale potrebbe essere
completamente diverso da cio che vi abbiamo proposto, ma domani inizieremo a lavorarci
sul serio. Vi anticipiamo inoltre che nella conclusione ci concentreremo sui giovani.

In sala, il 18 aprile, erano infatti presenti molti studenti che sono rimasti, come noi, delusi
dalle chiacchiere improvvisate a teatro. Sosterremo percio la tesi secondo la quale questa
esperienza vissuta € stata indigesta, in quanto allontana, piuttosto che avvicinare i giovani
al teatro.

Classe 4" E, Liceo Scientifico M. Grigoletti - Pordenone
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Nessun é ospite, siam tutti ospitati

Chi puo dir di non esser profugo,

ognuno vaga per questa Terra, nessun & ospite

tutti son ospitati, non esistono migranti

solo migrazioni,

tutti siam stati ospiti e tutti sarem ospitati.

Pero molti son gli ostacoli,

come ben sa Leandro,

la sorte puo essere nefasta che nemmeno I'amore pud vincere,

la sua grande forza non e bastata,

il Tridente ha decretato e la Morte & arrivata.

Nessun e ospite, siam tutti ospitati,

per quel poco tempo che ci resta, godiamoci la vita

o compagni miei, e quando anche noi compiremo quel folle volo,
potremmo gioir di aver vissuto, addolcendo I'amarezza dell'addio
e dal mar che fu sovra noi richiuso,

non sard estirpata la gran gioia di esser diventati del mondo esperti,
ché anche dalle genti dolorose é risaputo,

siam esseri imperfetti,

ma la nostra speranza ¢ 'ultima a morir

e con essa il nostro avvenir.

Davide Chiggiato
Classe 3” Scientifico, Licei Don Bosco - Pordenone

La voce di mille silenzi

Spettacolo pieno di emozioni, di progetti, di attualita.

“Il canto dei profughi” e stato un esempio di metateatro ricco di sorprese: un esordio
delicato e raffinato con la lettura di alcuni passi poetici tratti dal mito di Ero e Leandro,
seguito da una sorta di dialogo-confronto tra i due fantastici attori Lella Costa e Marco
Baliani. Questi hanno dato voce alle idee che avevano in mente, creando a noi spettatori
delle immagini quasi reali, come se potessimo toccarle, come se fossimo anche noi
attori, li sul palco, come se fossimo noi la mente del futuro spettacolo “"Human” che si
sta costruendo in vista della prossima stagione teatrale.

E stato questo coinvolgimento continuo a conferire grande interesse alla performance dei
due attori. Inoltre i testi letti, alcuni dei quali scritti da loro, parlavano dell'immigrazione
con una straordinaria e profonda umanita e dignitg; il punto di vista era il nostro, che tra
cinismo, repulsione e compassione restiamo inermi all‘avvenimento di questa tragedia
che rischia di travolgerci, quasi indifferenti e dimentichi di un‘'umanita che dovremmo
possedere. La loro e stata, quindi, la voce di migliaia di persone che non hanno la forza
di reagire e che rimangono passive di fronte a questo evento, in silenzio.

Andrea Gardenghi, Giorgia Gardenghi, Beatrice Poletto
Classi 3” Scientifico - 5 Tecnico-Economico, Licei Don Bosco - Pordenone
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Continuita della distanza

La terra s'allontana,

il mare s'avvicinag,
speranza viva o vana,

la peripezia non & strana.

Giovanni la Spada
Classe 3” Classico, Licei Don Bosco - Pordenone

Due voci profonde e un messaggio che fa riflettere

Coinvolgente e intenso “Il canto dei profughi”, lo spettacolo che vede interpreti di un
preludio a due voci al futuro spettacolo “Human”, due grandi artisti: Lella Costa e Marco
Baliani. Essi ci hanno messi di fronte ad un tema che ormai ci riguarda tutti direttamente,
quello della migrazione. Sono tanti oggigiorno gli uomini e le donne costretti da guerre
e carestie a lasciare la loro terra natia e raggiungere le coste europee con la speranza di
avere una vita migliore per se stessi e per i loro figli.

Ma le migrazioni sono un fenomeno recente? Certamente no. E “Il canto dei profughi”
ne & testimone, citando I'Eneide di Virgilio: “D’armi io canto e dell’eroe che, primo, dalle
coste di Troia venne all’ltalia, profugo per suo destino”. Un poema che celebra la nascita
dell'lmpero romano da un popolo di profughi, il viaggio da una cittd distrutta a una
meta incerta, che fa di Enea il simbolo dell'esule che “deve fondare una nuova patria
ma con la nostalgia di Troia”.

Cosi come i numerosissimi europei che giungevano ad Ellis Island a New York, perché
anche noi siamo stati migranti, anche noi siamo stati disprezzati, ma oggi guardiamo con
disprezzo gli altri che sono ora in difficoltd perché, come spesso capita, ci si dimentica.
“Il canto dei profughi” € uno spettacolo sotto forma di studio che ci permette diriflettere
sul passato e sul presente e diimmedesimarci negli altri, partendo dalle epopee classiche
fino ai giorni nostri.

In questo preludio a due voci i due autori cercano di usare linguaggi, esempi diversi, che
possiamo sentire piu vicini, dandoci un assaggio dello spettacolo che si sta sviluppando
con il fine di apprezzare chi lascia il proprio paese per unirsi a noi: “Human”.

Sofia Marchesan
Classe 2* C CL, Liceo Leopardi-Majorana - Pordenone

Il canto dei profughi?

Decisamente interessante “Il canto dei profughi”, spettacolo - se cosi lo si puo definire - messo
in scena dagli attori Lella Costa e Marco Baliani, ideato e diretto dallo stesso Baliani.
Una serie di letture tratte dall’Eneide di Virgilio sono il punto di partenza per alcune
digressioni sul mondo moderno e sulle costanti migrazioni che hanno, e continuano
tuttora, a caratterizzare la nostra epoca, due su tutte: le migrazioni verso I’America
(con il soggiorno forzato ad Ellis Island) e le incessanti ondate dei barconi nel nostro Mar
Mediterraneo. Una rappresentazione non convenzionale volta, infatti, a presentare al
pubblico tutte le idee e tuttii presupposti con i qualii due attori allestiranno lo spettacolo
vero e proprio, una sorta quindi di “cantiere a cielo aperto” di cui la scenografig,
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rappresentata da un semplice sfondo nero, & I'esempio piu evidente; dall'altra parte
pero, grazie alla maestria dei due interpreti e alle ottime doti di sceneggiatore di Baliani,
ha destato una certa perplessitd in alcuni degli ascoltatori che sono usciti chiedendosi
se, in realtd, non fosse gia quello lo spettacolo finito, capace di porre, almeno per una
sera, questo tema cosi delicato e spesso affrontato con troppa superficialita, al centro
dei pensieri di tutti i presenti.

Samuele Manfrinati
Classe 2" C CL, Liceo Leopardi-Majorana - Pordenone

L'anteprima de “ll canto dei profughi”

Lunedi 18 aprile, al Teatro Verdi di Pordenone, € andato in scena lo spettacolo “Il canto
dei profughi”, ma chi, come me, si aspettava una rappresentazione teatrale che,
partendo dall’'Eneide di Virgilio, giungesse fino a mettere in scena la tipica situazione dei
profughi odierni (come tra l'altro era anche anticipato in tutte le descrizioni iniziali dello
spettacolo) e rimasto fortemente deluso.

| protagonisti della scena, Marco Baliani e Lella Costa, hanno infatti deciso non di virare
verso una recita, ma di strutturare la serata con una breve lettura iniziale del mito di
Ero e Leandro e un dialogo fra di loro sulle possibilitad di aggiungere o togliere parti o
argomenti al loro futuro spettacolo, di cui quello che stavano tutti ascoltando, a detta
loro, era solo una sorta di anteprima.

In seguito, riflettendo, mi sono chiesta se questa loro decisione del parlare di una
futura rappresentazione corrispondesse effettivamente alla realta o se fosse solo un
metodo alternativo di condurre lo spettacolo. lo propendo per la seconda ipotesi, anche
se, personalmente, trovo questa modalitd di presentazione, per quanto particolare,
abbastanza inefficace, in quanto non stimola piu di tanto I'attenzione dello spettatore,
e avrei preferito una, a mio parere molto piU coinvolgente, messa in scena dei passi piu
importanti dell’'Eneide, affiancati agli scenari odierni, come per esempio quelli che si
verificano sulle coste della Sicilia.

Una scelta inusuale quindi quella dei due attori, che mi ha non poco stupito e quasi
conciliato il sonno durante tutta la serata.

Elisabetta Arigd
Classe 2% C CL, Liceo Leopardi-Majorana - Pordenone

Idee per uno spettacolo

“Il canto dei profughi” andato in scena presso il Teatro Verdi di Pordenone non € uno
spettacolo tradizionale bensi un preludio a due voci, cioé I'anticipazione dei temi che
saranno trattati in un‘opera non ancora realizzata: “Human”, che debuttera a Ravenna
a luglio. La rappresentazione & un atto unico, un dramma sull'immigrazione e il titolo
stesso indica la presenza dell’'umano e contemporaneamente la sua possibile negazione.
L'idea dello spettacolo & di Marco Baliani, che collega i poemi epici classici, evocati con
il termine “canto”, all'attualita che si puo cogliere nella parola “profughi”.

Nel “Canto dei profughi” i due autori dello spettacolo futuro intrattengono il pubblico
dialogando fra loro ed esponendo, in modo apparentemente improvvisato, le idee per il
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futuro spettacolo. L'abilita dei due attori sta quindi nel riuscire a trasportare il pubblico
in uno spettacolo e su un palcoscenico che materialmente non esistono; la loro bravura
& quella di stimolare I'immaginazione del pubblico che deve riuscire a immaginarsi
un fondale colorato fatto di stracci (i vestiti dei clandestini), una musica straziante
e angelica o i movimenti degli attori che ancora non si vedono. La rappresentazione,
che ha come filo conduttore la migrazione, presenta scene e contesti diversi in modo
da toccare i diversi aspetti dell'argomento. Lo spettacolo “"Human” non € un teatro
d'inchiesta, ma deve riuscire a “mettere il dito nella piaga”, deve toccare punti terribili
per smuovere gli animi; tuttavia I'asprezza e l‘atrocitad del dramma sono alleggeriti
mediante |'uso della comicita e dell’ironia, doti personali di Lella Costa. Nonostante
questo spettacolo in fase di costruzione appaia frammentario e sconnesso, gli attori
sono riusciti a non rendere la rappresentazione “pesante”. L'abilita degli attori & il riuscire
a coinvolgere, emozionare e far riflettere il pubblico: questa rappresentazione inusuale
fa capire anche il “dietro le quinte”, il lavoro di riflessione che gli attori devono compiere
per rendere coinvolgente il loro spettacolo.

Gaia Modolo
Classe 2" A U, Liceo Leopardi-Majorana - Pordenone

Una lezione di teatro e di vita

In anteprima assoluta al Teatro Verdi di Pordenone, Marco Baliani e Lella Costa presentano
"Il canto dei profughi”, un preludio a due voci del futuro spettacolo “"Human”. Importante
da sottolineare e l'originalita di questa rappresentazione teatrale: infatti questo non &
uno spettacolo classico, ma un‘anteprima, in cui i due autori presentano le loro idee,
ancora in fase di rielaborazione, che andranno a comporre la rappresentazione teatrale
prevista per la stagione 2016/2017. Un unicum, come definito dalla stessa Lella Costa, “lI
canto dei profughi”, ispirato sia all’'Eneide di Virgilio, sia al mito di Ovidio “Ero e Leandro”,
ha come fine quello di smuovere le coscienze e di scuotere quell'apatia che si ha nei
confronti di questa tragedia epocale dei migranti.(...)

Ed ecco che lo spettatore, rapito dall’entusiasmo delle loro idee, vede ricreato a parole un
nuovo scenario; un fondale costituito da vestiti, stracci, in apparenza colorato e vivace,
ma che allude ad una realtd buia e drammatica: i resti di un naufragio. Le luci sono,
invece, piu dinamiche rispetto al preludio: come “sciabolate” caravaggesche investono i
diversi soggetti dello spettacolo. Le musiche e i suoni giungeranno improvvise da casse
posizionate dietro al pubblico, per sorprenderlo, spiazzarlo. Il testo teatrale € molto vario
e particolare: sono presenti caratteristiche sia della tragedia, data I'intensita del tema,
sia della commedia, come l'ironia e I'umorismo, a prova che solo il teatro sa toccare
argomenti terribili e drammatici con la leggerezza del sorriso.

“Il canto dei profughi” &, piu che uno spettacolo, una lezione sia di teatro che di vita.
Marco Balianie Lella Costain questo preludio riducono la distanza mentale e culturale che
separa la gente comune dal dramma dei migranti, la fanno commuovere, emozionare
e rendere piu sensibile.

Sefora Polese
Classe 2" A U, Liceo Leopardi-Majorana - Pordenone

N
o

Saper comunicare

Alle volte c’é bisogno di dare forza a quelli che la stanno perdendo, c'é bisogno di piu voci
per farsi sentire. Ecco cosa succede nello spettacolo intitolato “Il canto dei profughi”
di Marco Baliani e Lella Costa: parlano per quei profughi che ora non hanno pit una
voce. Come? Un unicum lo definisce I'attrice, ovvero qualcosa di mai visto prima su
un palco, perché cio che presentano e la messa in scena delle idee per uno spettacolo,
quello che si fara in futuro. Nel tempo a loro disposizione non solo sviluppano un tema,
ma istruiscono gli spettatori sugli elementi fondamentali di uno spettacolo teatrale. In
mano i due attori hanno un copione ancora non imparato a memoria, ma 'importante
non e quello, bensi cid che attraverso la sceneggiatura vogliono comunicare.

Le luci come la musica provocano un loro effetto a teatro: luci forti, tenui, cambi
di luce, ombre, tutto influisce. Fanno immaginare a noi spettatori come sara la
scenografia finale: al posto del telone nero posto alle loro spalle, ci sara un fondale
di vestiti, vestiti di colori vivaci, di apparente allegria, ma che in realtd sono vestiti
che il mare porta a riva e che, arrivati i, non hanno nemmeno piu un corpo da dover
coprire. Ecco che si rivela il forte tema, quello dei profughi, non facile da affrontare.
Tantissimi sono i disperati che salgono sui barconi.

Il regista non si ferma solo a far vedere quale sia il punto di vista del profugo, ma si
spinge oltre, catturando I'attenzione di tutti. Ecco che nella rappresentazione teatrale
finale verra rappresentata I'Europa, un’Europa divisa, dove ogni nazione pensa per sé.
Paesi dai pareri distinti su cosa fare di questi profughi, come fossero oggetti.

Ma nel frattempo, queste persone non possono aspettare e cosi partono per I'incognita
del mare e della morte. Lo spettacolo & stato in grado di far riflettere su tutto questo,
gli attori con la loro forza, espressivita e a volte ironia, hanno fatto avvicinare il pubblico
ad un tema spesso lontano. Proprio quel pubblico che ha dimostrato di aver gradito e
capito con un lungo applauso.

Asia Vaccher
Classe 2" A U, Liceo Leopardi-Majorana - Pordenone

La bozza sul palco

Brandelli di un mondo tragico e attuale prendono vita sul palco. Questo & “Il canto dei
profughi”, spettacolo presentato lunedi 18 aprile al Teatro Verdi di Pordenone da Marco
Baliani, che ne e anche il regista, e Lella Costa, con le musiche di Paolo Fresu.

| due attori si rivolgono al pubblico e parlano di una loro prossima collaborazione, che
hanno intenzione di presentare, proprio i, in anteprima assoluta. L'opera in questione,
che ha come tema limmigrazione, viene presentata attraverso frammenti di scene
abbozzate, interpretati con grande abilitd ed espressivita. Sono racconti che fanno
sorridere, ma che lasciano I'amaro in bocca e costituiscono elementi su cui riflettere.
Partiamo dal nostro atteggiamento riguardo ai migranti, verso i quali manteniamo le
distanze, cosi da non conoscerne |'effettiva realtd, la loro lotta alla ricerca di una nuova
vita. “ll canto dei profughi” € uno spettacolo che evidenzia la sofferenza dei migliaia di
migranti che vogliamo allontanare da noi a tutti i costi ed & strutturato in una forma
mai vista prima: un’opera che costituisce la bozza di un‘altra. Ma allora, mi sono chiesta,
perché fare uno spettacolo cosl, per raccontarne un altro dallo stesso tema, solo pil
realistico, con scenografia, costumi ed effetti sonori? Forse perché tutti questi elementi
appunto (scenografia, costumi ...) distraggono lo spettatore da quello che gli si vuole
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trasmettere davvero, dal messaggio piu profondo che giunge piu efficacemente dove c’e
semplicita, dove gli occhi non si confondono, dove le parole giungono d’'impatto.

“Il canto dei profughi”, opera originale ed efficace, apre la mente su di noi e su coloro che
spesso giungono per un mare “che ha sempre una gran fame”.

Arianna De Nadai
Classe 1" B CL, Liceo Leopardi-Majorana - Pordenone

Alla ricerca di un’'umanita piu vera

Qui il dolore e la disperazione non vogliono essere i protagonisti, ma farsi sentire tra
le voci, tra la musica che, a tratti, accompagna le scene. Vogliono essere illuminati,
sullo sfondo nero, da deboli luci, non completamente; vogliono insinuarsi nella coscienza
umana e sradicare i pensieri pregiudiziali e le opinioni infondate. Al Teatro Verdi di
Pordenone due attori indiscutibilmente abili, Marco Baliani e Lella Costa, portano in
scena "Il canto dei profughi”, un lavoro in fieri che, a fine giugno 2016, diventerd un vero
e proprio spettacolo, facente parte di un progetto pit ampio sotto il nome di “Human”.
| due attori sono capaci di interpretare metaforicamente volti segnati dal tempo, dalle
lacrime e dalla speranza; partendo da Enea, da Ero e Leandro, i due amanti che vivono
sulle rive opposte dell’Ellesponto, attraverso Ellis Island, fino ai giorni nostri. Sembra non
esserci uno schema fisso a guidare lo spettacolo, ma divagazioni personali sul senso
artistico e morale del progetto. Solo tante idee in fase di realizzazione che si intrecciano
senza un apparente senso logico. Qualcuno potrebbe chiedersi se cid sia un bene o un
male, ma il messaggio e forte, arriva diretto, riflettendosi in molteplici storie. Tutto e
filtrato attraverso il punto di vista di chi, tra cinismo e compassione, assiste distante
dietro lo schermo televisivo alla tragedia dei profughi, al pari di una lontana notizia
di cronaca; una filosofia che rischia di travolgerci, incuranti di quell’'umanita di cui
dovremmo essere parte.

Elena Florean
Classe 1" B CL, Liceo Leopardi-Majorana - Pordenone

Human

Lunedi 18 Aprile, Teatro Verdi, Pordenone: due figure emergono sul palco, illuminate dai
riflettori. Tutto tace, tutti ascoltano rapiti il racconto di due innamorati, nati sulle rive
opposte dell’Ellesponto: Ero e Leandro, una realtd moderna celata in una tragedia che si
ripete ogni giorno, fino a diventare, di fatto, quotidiana. Cosi come Leandro ogni notte
attraversa il mare per raggiungere cio che Ero rappresenta, una vita migliore, miglicia di
profughi fanno altrettanto, combattendo le onde del Mediterraneo. Si parla di teatro, di
un futuro spettacolo dato gid per certo, il cui copione deve ancora essere completato,
ma in realtd di certo non c'é proprio niente, perché questo &€ un tema ancora aperto.

Le voci di Marco Baliani e Lella Costa danno vita a storie reali, vissute da persone
concrete: della ragazzina italiana ancorata sul ponte di New York, in lacrime di fronte
allincomprensibile scritta “piccoli pasticci” (per cookies/“pasticcini”) o da coloro che,
pur di diventare importanti, lasciano affogare altri esseri umani. “Human” e il titolo del
prossimo spettacolo, quello di cui parlano i due attori, un titolo che colpisce e che cerca
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di superare la superficialita in cui ogni giorno ci imbattiamo, alla TV e nei giornali. Un
titolo che vuol far riflettere e mettere il dito nella piaga, “dove non si dovrebbe, dove
sarebbe meglio lasciar correre, e andare a toccare i nervi scoperti della nostra cultura,
riguardo alla dicotomia umano/disumano”. Cosi € questo spettacolo: senza rinunciare
all'ironia, esplora la sottile differenza tra la generosita e la pietd, dando voce a coloro
che non hanno la possibilita di esprimerla con le proprie parole, cercando di costruirsi
un futuro. Uno spettacolo piacevole, forse troppo sorprendente e fuori dagli schemi, che
attraversa le tematiche attuali in un approfondito studio dei miti antichi.

Leyla Polo Del Vecchio, Federica Leogrande
Classe 1" B CL, Liceo Leopardi-Majorana - Pordenone

Siamo tutti sulla stessa barca

Con un insolito inizio, inizia un insolito spettacolo: sulle note di un jazz freddo e distante,
i due attori, con la sola compagnia di altrettanti leggii, aprono la scena con dei versi
classicheggianti reinterpretati da un‘opera ovidiana che tratta un argomento attuale
da un altro punto di vista, quello di una storia d'amore tra profughi. Cessano la musica
e la narrazione, l'atmosfera svanisce e con essa il trasporto emotivo che ci aveva
accompagnato fino a quel momento, mentre inizia il vero e proprio non-spettacolo.
Quella che all'inizio sembrava una non molto breve digressione su uno spettacolo che
si svolgerd prossimamente, in realtd si rivela il reale argomento della messa in sceng,
lasciando tutti sconcertati. Infatti, con un‘estremizzazione di metateatro, i protagonisti
ci rendono quasi partecipi della creazione dello spettacolo, spiegandoci come sono
arrivati a sviluppare questi temi e inserendo ogni tanto dei flash su come vorrebbero
interpretare alcune parti per loro significative. Questa scelta puod essere pero giudicata
negativamente, perché annulla la curiosita dello spettatore ad assistere al vero e proprio
spettacolo. Per quanto riguarda I'aspetto contenutistico, si puod dire che non c'e stata
un’unica opinione sui temi trattati ma, invece, gli attori hanno cercato di mettere in
scena i diversi punti di vista che gli spettatori potrebbero condividere o meno. Detto
questo, Lella Costa e Marco Baliani hanno saputo dimostrare le loro doti interpretative,
sebbene abbiano azzardato a presentare questa tipologia di spettacolo, senza una vera
trama gia determinata.

Alessia Berton, Marta Bravin, Samuele Carlet, Filippo Carretta, Andrea Chiappetta,
Alessia Dalto, Beatrice Siri
Classe 3" A SC,I.S.1.S. Licei G. A. Pujati- Sacile

Lacrime amare in un mare di disperazione

Spettacolo interessante, insolito e inaspettato.

Non avevo mai assistito all’anteprima di una rappresentazione teatrale.

Lo spettacolo e stato ideato da uno dei massimi esponenti del teatro di narrazione,
Marco Baliani, insieme a Lella Costa, artista fra le piu colte e sensibili del nostro teatro.
Gli attori sono stati molto bravi a improvvisare per la maggior parte del tempo; inoltre
hanno letto dei brani e dei dialoghi appena appuntati, hanno descritto al pubblico le idee
che hanno intenzione di mettere in scena e, attraverso la comicitd di alcuni momenti
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e la tragicitda di altri, hanno trasmesso alle persone presenti la storia dei migranti, che
scappano dalla loro vita piena di terrore e di miseria, e siimbarcano in cerca di un futuro
migliore o soltanto... di un futuro.

Ogni profugo ha una storia diversa, perd tutte queste storie hanno in comune le stesse
emozioni: paura, tristezza, angoscia, speranza.

Piangono lacrime amare (nel lasciare la loro casa) in un mare di disperazione, perché e
proprio la disperazione a indurli ad intraprendere quel lungo viaggio, ovviamente senza
sapere se riusciranno a sbarcare da qualche parte o se moriranno.

| due attori cercavano di trasmettere questo e, attraverso I'immaginazione, facevano
viaggiare il pubblico e lo portavano a vivere queste esperienze, per le quali non esiste
aggettivo per descriverle, per quanto sono terribili.

Il pubblico é stato cosi coinvolto e lo sard veramente durante la futura rappresentazione.

Elisa Boni
Classe 3" A SC, I.S.1.S. Licei G. A. Pujati - Sacile

Una crisalide in apertura

“"Anche per noi é la prima volta”. "Il canto dei profughi” & un’esperienza nuova anche
per i suoi ideatori, Marco Baliani e Lella Costa. Un progetto che guarda al loro prossimo
spettacolo ma che ha gid in sé un‘anima: 'ammasso di scene pronte, dialoghi abbozzati
e fantasticherie raccontano in coro una storia. E tuttavia una storia strana, non basata
sulla narrazione, ma costruita su delle domande: queste provengono sia dall’inventiva dei
due attori/autori che discutono su quale scena sia da tagliare, modificare, aggiungere,
sia dalle tematiche che decidono diinserire nell'opera futura.(...). Nella performance due
sono le primedonne: 'umanita e il mare, protagonista muto ma poliedrico della serata.
Forse piu della pur versatile Lella Costa, il mare non si limita a passare con nonchalance
da un dialetto a un altro; piuttosto, sulle parole di Marco Balliani, comunica emozioni in
un costante mormorio. Dall’‘agitarsi dei flutti si levano urla disperate, lamenti: il canto
dei profughi. L'ondeggiare delle acque € ora via per la salvezza, ora muro tra noi e loro.
Quello che si conserva del mare & un continuo rimestarsi incessante: forse tuttiidubbie le
ansie suscitati dai due attori ci vogliono indurre proprio a diventare un po’ “rimuginanti”
come lui. Baliani e Costa continuano a interrogarsi e a interrogare il pubblico con
domande importanti: se tutti noi apparteniamo al genere umano, allora cosa ci rende
sordi ai lamenti dei nostri fratelli di fronte al mare d'indifferenza che abbiamo posto per
scindere uno scomodo “noi” in un confortante “noi e LORO"?

Antonio Feltrin
Classe 3 B SC, I.S.1.S. Licei G. A. Pujati - Sacile

La lezione de “ll canto dei profughi”: 'amore muove tutto

L'amore & spesso filo conduttore di diverse storie, racconti e vicende. L'amore non & inteso
esplicitamente come sentimento tra due persone di sesso opposto, ma generalmente
amore tra due figure che condividono un sentimento di affetto e di rispetto.

Amore e quello fraterno, amore € quello che esiste tra un figlio e un genitore, e questo
sentimento dovrebbe restare per sempre nonostante i contrasti e nonostante anche la
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piu brutta delle tragedie: la morte. Ma spesso questo tipo di amore nel mondo ormai
tecnologizzato viene trascurato. Al contrario cid non accade nel cosiddetto mondo
povero o comungue in quelle zone in cui il tenore di vita non € come il nostro. (...)
Questo e lo sfondo su cuisi concentra “"Human”, una nuova rappresentazione teatrale che
€ ancora in costruzione. Lo spettacolo racconta del viaggio che i profughi intraprendono
per vari motivi verso la libertd, verso una pace interiore e reale. Queste persone talvolta
non si muovono individualmente, anzi si portano appresso diverse figure familiari per
avere accanto le persone piu care. Ma a volte i loro piani vengono infranti, infatti non
vi & la sicurezza di vedere il giorno, e spesso non vi & certezza di giungere alla meta
desiderata. Per alcuni il Mediterraneo diventa luogo di morte. Nonostante tutto, questi
naufraghi sono legati tra di loro dallo stesso sentimento, in quanto cid che li accomuna e
li spinge ad essere forti & il sentimento piu bello e puro di questo mondo, I'amore, 'amore
per la vita, per la libertal!

Sanouo Adama
Classe 3 B SC, I.S.1.S. Licei G. A. Pujati - Sacile

E che il mare sia mare

Lo spettacolo, ideato e diretto da Marco Baliani, accompagnato dalla personalita a tratti
esuberante e calorosa di Lella Costa, consiste in un preludio a due voci che anticipa la
realizzazione e la messa in scena di un secondo spettacolo: “Human”.

Forma e contenuto perfettamente sincronizzati creano un‘atmosfera di attesa e inquietudine,
toccando tematiche odierne messe in secondo piano nella vita di tuttii giorni, quali il naufragio
e il parallelismo fra immigrati di ieri e di oggi e nella letteratura classica.

La tecnica adottata mostra i caratteri tipici di una rappresentazione pirandelliana, alternando
ipotetici atti di uno spettacolo idealizzato a spiegazioniimprovvisate, riuscendo perfettamente
a plasmare un senso di spaesamento e disorientamento tra il pubblico e lasciando la piena
liberta ad ogniindividuo di ampliare I'immaginazione. Esempio accattivante & I'interpretazione
di Lella di un‘anziana vicina di casa padovana che, con accento marcato e concetti fortemente
leghisti, suscita nel pubblico una riflessione interiore che lascia 'amaro in bocca, perché nel
nostro piccolo ognuno di noi si & visto almeno per una frazione di secondo in quelle vesti. (...)
Le risate sono amare, cariche di autoironia: in bocca si sente un sapore acre, mentre i
pensieri sono i piu disparati, ma silenziosi, personali. Ognuno di noi ha avuto un passato, un
presente o avra un futuro da naufrago. Non esistono barriere o disuguaglianze culturali che ci
differenziano da coloro che oggi vivono I'angoscia della guerra e fuggono senza alcuna risorsa
attraverso mari sconosciuti, solamente con la voglia di ricominciare da zero. Siamo tutti
naufraghi in un mondo troppo grande e troppo buio, senza alcun faro che possa illuminare le
nostre vite. Dobbiamo essere noi il faro, per noi stessi e per coloro che si trovano in difficolta.
Si tratta di salvare persone a noi vicine, senza alcuna distinzione di razza, cultura o religione,
perché i preconcetti ormai nel XXI secolo non devono minimamente influenzarci. Siamo una
societd pensante e cosciente degli errori del passato, non soffermiamoci al pensiero astratto
delle cose, facciamolo piuttosto sul “come” agire e poi rendiamoci partecipi del cambiamento.
Facciamo parte tutti di uno stesso pianeta, aiutiamoci, tendiamo una mano ai piu deboli, alla
gente che soffre inghiottita dalle acque e ancor prima dalla nostra deplorevole indifferenza.
Coltiviamo la pace attraverso la solidarietd e la fratellanza, facciamo in modo che il mare sia
solo mare.

Classe 57 B, Liceo Artistico |.S.A. E. Galvani - Cordenons

N
N
(5]
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SCRITTURA

22°

SEZIONE 1 - CLASSI 1* 2» 3~

PO R D E N 0 N E PREMIO PER IL SAGGIO BREVE

Veronica Rota

Classe 2" ATUR, I.S.I.S. P. Sarpi - San Vito al Tagliamento
- m a rZO Solitudine e ossessione: “Cugina K", romanzo ad altissima tensione

o . . . Motivazione del Premio:
|Ibl'| IHCOI’I'[I'I musica teatl'O cinéma Penetrante analisi accompagnata da grande ricchezza espositiva del romanzo pid

inquietante di Khadra.

“Il cieco non & colui che non vede,
ma colui che non viene visto.

®
Yasmina Khadra
_ ovunque inosservato.”

Pubblicato in seguito ad un brillante esordio incentrato per lo piu sul classico noir,
“Cugina K" sembra costituire una novita nella bibliografia di Yasmina Khadra
(pseudonimo dello scrittore algerino Mohammed Moulessehoul). Questo breve romanzo
uscito nel 2003 (casa editrice Edizioni Lavoro) assume le caratteristiche di una
drammatica analisi psicologica. La narrazione & quasi del tutto priva di elementi
descrittivi (basti pensare che non conosciamo il nome di colui che racconta, come
di buona parte dei personaggi principali). Questa scarsita di particolari pare scelta
dall'autore per permettere al lettore di focalizzarsi in maniera efficace sul punto nodale
del racconto: la psicologia disturbata del protagonista (che narra i suoi ricordi in prima
persona). |l quadro che ci viene presentato fin da inizio lettura infonde un profondo
senso di cupezza ed inquietudine. Siamo nella cittadina immaginaria di Douar Yatin
(tradotto dall'arabo “Villaggio Abbandonato”, nome in perfetta sintonia col senso di
abbandono lamentato dal protagonista, che vive qui con la sua famiglia). Il racconto si
sviluppa sostanzialmente come un lungo monologo in cui I'io narrante ci trascina, con
una prosa sempre pil aspra e tesa, nelle vicende della sua giovinezza. Egli si € rinchiuso
in un universo privato e malsano di assoluta solitudine. Gli altri personaggi, descritti
attraverso i suoi pensieri offuscati, si muovono come dei fantasmi, quasi la loro unica
funzione fosse quella di costituire una sorta di capro espiatorio per giustificare le azioni
aberranti che lo stesso si apprestera a compiere, mosso da una sorta di rabbioso senso
di rivalsa. Non ci sono delle vere relazioni, i discorsi diretti sono sporadici e del tutto
inconcludenti. Ma cos’ha spinto questa persona ad un atteggiamento cosi misantropo
da diventare persino violento? Probabilmente troppi anni vissuti sotto il peso di una
solitudine dolorosa che non lo abbandona mai unita all'ossessione (malcelata con
esasperato menefreghismo) per un passato da dimenticare: l'infanzia traumatizzata

237

Dedica a Yasmina Khadra



dal violento assassinio del padre, il rapporto con la madre pressoché inesistente, il
fratello maggiore lontano per lavoro... Tutti elementi di una situazione a dir poco
tragica, che lentamente fa precipitare la mente dello sventurato in una depressione
incurabile, caratterizzata da un’apatia alquanto delirante nei confronti di tutto cio che
lo circonda. Sempre pil solo, un po’ per sua volontd, un po’ per egoismo altrui, sempre
pil instabile mentalmente.

Grande rilevanza viene inoltre data all'attrazione del ragazzo per la cuginetta, citata
nel corso di tutto il libro con l'appellativo di “Cugina K”. Per un momento lei, bellissima
ed irraggiungibile, sembra suscitare nel protagonista qualcosa di simile ad un barlume
di attaccamento alla vita. Tuttavia saranno proprio il suo rifiuto e la sua apparente
tirannia a rappresentare il punto di non ritorno che condurra l'infelice tra le grinfie di
una psicopatica istintiva ed irrazionale. Fino al tragico finale, dove la tensione culmina
in un riscatto quasi poetico.

Un libro graffiante a tratti fastidioso, dal forte impatto emotivo.

PREMIO PER LA SCRITTURA CREATIVA

Eleonora De Gottardo
Classe 2" A Classico, Liceo Leopardi-Majorana - Pordenone
Quel che il giorno deve alla notte

Motivazione del Premio:
Originale scelta e stile efficace nella presentazione i temi importanti del romanzo “Quel
che il giorno deve alla notte”.

“...Proprio quando mi accingo a varcare la soglia della zona franca, poso per ['ultima
volta lo sguardo su quello che lascio dietro di me e Ii vedo tutti, al gran completo, i
morti e i vivi, in piedi contro la vetrata, che mi dicono addio.”

Sono in aereo e dopo le intense emozioni del viaggio la cosa migliore che faccio ora e
estrarre il vecchio taccuino dello zio Mahi e scrivere per la prima e ultima volta le pagine
finali del quadernetto.

Mi chiamo Younes Mahieddine e questa ¢ la mia storia.

La persona che avevo piu cara al mondo era mio padre, lui mi ha insegnato cosa
significa vivere con coraggio, amando la propria terra e dando il tutto per tutto. Ancora
oggi mi sento in colpa per la sua scomparsa: se allora non mi fossi trovato in quella via,
davanti a quel bar, non lo avrei visto in quelle condizioni pietose. Un padre insegna la
forza di rialzarsi e I'orgoglio al proprio figlio, lui invece quel giorno si era mostrato debole
e non capace di sollevarsi da quel baratro in cui era caduto.

Quel giorno mi deve mio padre.

Sono cresciuto con i miei zii: lo zio aveva studiato, gestiva una farmacia e aveva sposato
una giovane francese, Germaine. Ricordo ancora il giorno in cui sono arrivato da loro:
Orano € una cittd stupenda ma piena di contraddizioni; sono passato dallo stato di
miseria a quello di benessere in pochi istanti, un passaggio troppo brusco e netto che
mi ha fatto comprendere quanto la nostra societa sia divisa in due. La prima cosa che
ho sentito dire a Germaine e stata: “Jonas...” non so come abbia finito la frase, ma mi
sono chiesto: “chi e Jonas?” Era un nome francese, quello con cui tutti i miei amici mi
hanno sempre chiamato.

Quel giorno mi deve il mio nome.

Entrato da poco nella nuova famiglia siamo stati costretti a trasferirci. Cosi da Orano,
la citta, siamo passati a Rio Salado, la piccola cittadina coloniale, oggi chiamata
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Al-Malah. Amo Rio Salado, proprio i ho scoperto cosa sia la vera amicizia: essere amici
significa aiutare e sacrificarsi per i propri compagni di avventure, significa essere sempre
uniti anche se lontani. Ogni amico aiuta I'altro dando una parte di sé: di Jean-Christophe,
lo spaccone dal animo tenero, conservo ancora il cavallo di legno datomi in segno di pace;
da Fabrice, il poeta sognatore, ho imparato a coltivare le mie passioni perché niente e
impossibile; Simon, il comico, anche se tutto era contro di lui ha sempre cercato di vivere
con filosofia e umorismo; André, il generoso riccone, poteva avere tutto cio che voleva
ma una delle poche cose che gli rimarranno sard la nostra amicizia. L'amicizia pero &
una strada in salita e ci sono dei momenti difficili da superare, come il giorno in cui ho
litigato con Jean-Christophe: il suo rancore € durato decine di anni e solo poche ore fa mi
ha parlato di nuovo.

Quel giorno mi deve i miei amici.

E poi ho amato Rio Salado perché mi ha fatto conoscere I'amore. Si chiamava Emilie e
rimpiangero per tutta la vita il giorno in cui avrei potuto confessarle i miei sentimenti e
non I'ho fatto. Solo ora mi rendo conto di quanto dolore ho provocato a entrambi stando
in silenzio, muto davanti a quelle sue parole dolci e sincere.

Quel giorno mi deve l'amore di Emilie.

E ora, dopo aver vissuto la guerra d’Indipendenza Algerina, dove troppe persone, anche a
me care, hanno perso la vita, dove troppi massacri sono stati fatti tra arabi e colonizzatori
francesi, mi trovo a bordo di questo aereo mentre ritorno a casa. Non ho mai voluto
lasciare I'Algeria, Ii ci sono troppe parti di me, € come se non riuscissi a vivere in nessun
altro posto se non a Rio Salado. Ora penso a tutto cido che ho vissuto, ci sono tante
emozioni, tante passioni, tanti rimpianti, tutto cio che abbiamo perso da una parte lo
riceviamo dall’altra... dopotutto e questo quel che il giorno deve alla notte.

SEZIONE 2 - CLASSI 4~ 52
PREMIO PER IL SAGGIO BREVE

Alessia Giacomini
Classe 4" G Scienze applicate, Liceo Scientifico M. Grigoletti - Pordenone
Di cosa muoiono gli angeli

Motivazione del Premio:
La travagliata vicenda di Turambo tra fedelta alle tradizioni e tentazioni occidentali
presentata con passione partecipe.

Mohamed Moulessehoul, meglio conosciuto con lo pseudonimo di Yasmina Khadra, nato
il 10 gennaio del 1955 in Algeria, inizid a scrivere mentre era ufficiale effettivo dell'armata
algerina. Per poter diffondere i suoi libri, poiché non era possibile per un militare pubblicare
romanzi, utilizzo come pseudonimo il nome della moglie, che gli disse: “Tu mi hai dato il
tuo nome per la vita, io ti do il mio per la posterita”.

Un romanzo che ricopre, dal mio punto di vista, un ruolo paradigmatico nella produzione di
Khadra si intitola “Les anges meurent de nos blessures”, che tradotto in italiano significa
"Gli angeli muoiono delle nostre ferite”, pubblicato in Italia nel 2014. In questo romanzo
I'autore ci racconta la storia, ambientata in Algeria negli anni Venti, di un bambino di
nome Turambo. Nel corso della sua vita molte disgrazie ricadono su di lui e sulla sua
famiglia, che si trova a dover abbandonare il villaggio natale, da cui il protagonista
prende il nome, Turambo. Fin da piccolo, il ragazzo sostiene economicamente la famiglia
svolgendo lavori umili, spesso sottopagati ed effimeri, ed & proprio in questo contesto
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che viene notato per la sua destrezza con i pugni. Viene quindi contattato da importanti
uomini d'affari europei che lo inizieranno al mondo della boxe, fino a farlo diventare un
famoso campione. Durante questo percorso Turambo cresce e matura, si scontra con la
famiglia, che, in quanto musulmana, € contraria alla pratica della boxe e ai costumi tipici
dell’'Europa occidentale; € sostenuto invece da Gino, amico fedele; soffre le prime pene
d'‘amore, innamorandosi di ragazze incapaci di corrisponderlo; fino a quando non incontra
Irene, una donna pit grande di lui, figlia di un ex-pugile, che avendo un esempio in famiglia,
€ poco favorevole a quel mondo, cosi ingiusto, disumano e corrotto. Diventando sempre
piu famoso, popolare e richiesto, Turambo viene messo sotto pressione dai suoi superiori
e si trova a dover fare delle scelte, che potrebbero cambiare la sua vita. Con Irene sempre
al suo fianco, sicura e diretta nel dire le cose, Turambo si trova davanti ad un bivio, che lo
condurrd a scegliere una strada da cui non potra tornare indietro, strada che con scontri,
litigi, ingiustizie e malintesi lo porterd alla situazione descritta nella prima scena del libro,
in cui Turambo adulto si trova in una circostanza particolare e spiacevole; lo scrittore
torna quindi all'infanzia del ragazzo e ripercorre la storia della sua vita. In questo modo
il lettore si sente coinvolto in un susseguirsi di avvenimenti che suscitano una curiosita
continuamente alimentata e che apre mille porte all'immaginazione del lettore, che non
puo fare a meno di chiedersi come andra a finire. Ma qui entra in gioco la straordinaria
abilita dell'autore che riesce, con un linguaggio ricercato e uno stile coinvolgente, ad
essere imprevedibile e a lasciare chi legge senza parole, in particolar modo nel finale,
che a mio parere suscita in un primo momento stupore e meraviglia, e successivamente
innesca inevitabilmente una serie di riflessioni. Di questo libro mi affascina il modo in cui
Khadra espone diversi temi, alcuni pit evidenti e approfonditi, spesso richiamati durante
il racconto, altri invece appena accennati e racchiusi nei dialoghi che |'‘autore usa per
esprimere suoi pareri personali, come quando fa dire a un compagno di Turambo che “la
guerra e un'epopea per babbei convinti che una medaglia valga la vita”. | temi principali
sono sicuramente il contrasto tra villaggio e citta, due realta che il lettore vive attraverso
gli occhi del protagonista, due realta diverse, per certi aspetti addirittura opposte; c'e poi
il tema dell'‘adolescenza, vissuta in famiglia, con gli amici e con i primi amori; e ancora,
la situazione delle donne, che in nessun luogo al mondo sono considerate alla pari degli
uomini, che nonostante i buoni propositi delle leggi sui diritti e sulla tutela sono ancora
vittime di esclusioni, mancanza di rispetto e soprattutto ingiustificabili violenze, e questa
situazione & molto sentita in alcuni paesi, come per esempio quelli in cui Khadra ambienta
i suoi libri. In particolare, in questo romanzo la madre del protagonista raffigura la tipica
donna araba e il ruoclo che essa ricopre all’interno di una famiglia, e molteplici sono i
riferimenti a ragazze costrette alla prostituzione a causa della poverta. Infine appare
il tema della discriminazione che subisce il ragazzo, che, pur diventando famoso, non
viene rispettato dal mondo occidentale: tema che spesso Khadra presenta nei suoi libri,
poiché si tratta di un elemento centrale nella rappresentazione dell’interiorita ferita dei
suoi personaggi, calpestati, umiliati, offesi in modo radicale nelle profondita dell'anima
e dunque bisognosi di riscatto. Mi sembra emerga dalle pagine dello scrittore l'intento
di abbattere gli stereotipi banalizzanti sul Medio-Oriente e sul Nord-Africa diffusi in
Occidente, stereotipi che neanch’io trovo giusti, cosi come non dobbiamo accettare
alcuno stereotipo in generale. Sard forse la consonanza di pensiero che sento con I'autore,
o l'amore che provo verso I'Africa e la sua popolazione, che mi hanno fatto apprezzare
questo libro, che subito mi € interessato, dalla prima descrizione della trama letta in
internet all’'ultima pagina del volume, letto, riletto ed amato.

N
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PREMIO PER LA SCRITTURA CREATIVA

Jessica Santarossa

Classe 4" H Linguistico, Liceo Scientifico M. Grigoletti - Pordenone
“L'attentatrice”: gli ultimi pensieri di Sihem ... e il dolore di una
madre. Il conto alla rovescia per una “vita” migliore

Motivazione del Premio:

Efficace drammatizzazione di due visioni contrapposte ne “L'attentato”.

Mi chiamo Sihem e sono una donna
kamikaze.

Non posso piu vivere cosi,

non posso permettere che gli altri vivano
cosi. Non posso vivere con I‘angoscia

di non aver liberato questi bambini.
Mio caro Amin...

Ho il ventre gonfio, ma non ¢ il bambino
che avresti tanto desiderato.

[l mio bambino € un ordigno, un ordigno
che avra futuro, che spazzerd via tutto.
Riesci a capire, Amin?

Nessun bambino vivra sicuro senza una
patria. Sono quello che non pensi Amin,
un’assassina di bambini.

Moriranno loro e morird io, ma sono
pronta a questo e ad altro.

Li sto salvando Amin, li sto salvando.
Lo faccio per loro Amin.

La vita e solo un viaggio, ma dove
finiranno se non li fermo io?

Te li immagini senza una patria?

Non si puo chiamare vita quella senza
una patria. Loro esistono e basta, non
vivono e non vivranno mai.

lo, Sihem, ho un lavoro da compiere.
Un lavoro importante,

che rendera il morire meno doloroso
che il continuare a vivere.

Sto regalando a tutti una nuova vita.
Mi sto sacrificando per loro.

Cerca di capirlo, amore mio..

Non sono mai stata cosi sicura in vita mia.

Sono finalmente pronta ad aprire la
porta di questo locale. Vedo gida le mie
future membra dilaniate, i tuoi occhi
che aspettano che i miei si aprano
ancora una volta e che ti guardino
profondamente, come ogni mattina
accanto a te.

Mi chiamo Rivka e sto andando

a prendere mio figlio Eden alla festa di
compleanno di un suo amico.

Eden & un bambino fantastico, bello,
buono, dolce e intelligente.

Cerca di fare amicizia con tutti, non
provoca mai nessuno, mai farebbe del
male. Il sogno di mio figlio e diventare
medico. Ha solo 8 anni, ma ha gia un
cuore grande. Eccomi davanti al fast-food,
pronta a scendere ed abbracciare

il mio bambino. Me lo immagino
sorridente, che non vede l'ora di
raccontarmi com’e andata.

Mi corre un brivido lungo la schiena, mi
paralizzo. Non so se scendere o rimanere
in macchina. Mi fermo davanti alle
ambulanze parcheggiate. Mi fermo davanti
alla polizia. Scendo dalla macchina, mi
precipito verso il locale. Una stretta per
il braccio. Un poliziotto. “Signora lei non
puo stare qui”. Urlo: “Dov’é mio figlio?
Dov’e il mio bambino? Cos’e successo?”
Capisco in una frazione di secondo.

Mi scaglio contro la polizia.

Qualcuno ha tolto ogni sogno a Eden,
ogni sogno a ogni altro bambino.

“CHI MI RIDARA IL MIO BAMBINO?”

Al diavolo la patria. Al diavolo tutto.
Una madre senza un bambino & peggio
che non avere una patria. Non perdono,
non perdonerd mai.

Il mio bambino aveva un sogno, il mio
bambino aveva un futuro. Non mi
guarderd piu, non mi abbraccerd piu,
non mi chiamerd pit “mamma”, non

mi dird piu “ti voglio bene”, non salvera
nessuna vita. Gli & stato tolto il piccolo
sorriso, gli sono state tolte quelle fossette
che amavo tanto. “Eden, EDEN!" urlo.
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Invece non li aprird mai piu, e non ti
stringerd piu la mano,

non cucinero piu i piatti che tanto ami...
non ti dird piu che ti amo.

L'unica cosa che invece faro, sard
diventare finalmente libera

da quest’angoscia che mi divora ogni
giorno di piu. Faccio il conto alla rovescia,
pronta a farmi saltare in aria.

Ci sara un grande frastuono e poi solo il
silenzio. Sentirai che bello quel silenzio,
sara 'inizio di una nuova vita.

Sono pronta a salvare tutti.

A cosa serve la felicita se la provo solo
io?

3..2..0.

N
N

Nessuno mi risponde. La sua voce
stroncata sard un incubo per il resto dei
miei giorni.

A mio figlio & stata tolta la voce, un
sogno, un cuore, un futuro. Avrei dovuto
esserci io al suo posto, anzi no, non
doveva esserci nessuno... [l mondo aveva
bisogno di lui e di tutti gli altri.

Farsi saltare in aria non e coraggio, non
€ migliorare la vita agli altri, non & dare
un futuro. Farsi saltare in aria e solo
egoismo. E intanto per questo maledetto
egoismo il mio bambino € morto.

Il mio bambino non c'é piu.

Non sara mai un medico.

Non potrd sperare di avere una patria.

LINGUAGGIO VISIVO

SEZIONE 1 - CLASSI 12 22 34
PREMIO PER L'IDEA GRAFICA
Matteo Barbuscio

Classe 3" E, Liceo Artistico |.S.A. E. Galvani - Cordenons
Senza titolo

Motivazione del Premio:
Intrigante composizione giocata sapientemente tra le esili figure intere degli antagonisti
e la frantumata immagine del potere.
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PREMIO PER LA TECNICA GRAFICA

Kim Maddalena Nguyen
Classe 2" E, I.S.1.S. Liceo Le Filandiere - San Vito al Tagliamento
L'ultima notte del Rais

Motivazione del Premio:
Il rapporto tra il Rais e il suo popolo interpretato con affascinanti luminescenze.

N
IS

SEZIONE 2 — CLASSI 4# 5~
PREMIO PER L'IDEA GRAFICA

Elisa Delle Vedove
Classe 4" H Linguistico, Liceo Scientifico M. Grigoletti - Pordenone
Lacrime di liberta

Motivazione del Premio:
Soluzione grafica originale che sintetizza i temi pit importanti de “L'ultima notte del
Rais”.

N
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PREMIO PER LA TECNICA GRAFICA PREMIO SPECIALE COOP
per il particolare impegno collettivo
Samanta Badanai
Classe 5 A, Liceo Artistico I.S.A. E. Galvani - Cordenons gruppo Classe 2" C, I.S.I.S. Liceo Le Filandiere - San Vito al Tagliamento
Citta trappola a cielo aperto Irene Ciol, Giada Del Bianco, Debora De Stefano, Sara Bertolo,
Camilla Gregoris, Miriam Weinisch, Elena Cristofoli

Wietveions el Hiamtes La fine del commissario Llob

Pochi, sapienti, essenziali tratti ad indicare un mondo chiuso e complicato.

Motivazione del Premio:

La scelta del soggetto, centrale nella produzione di Khadra, la traduzione in immagini
efficace nella resa del tema e la raffinata tecnica che supporta in modo persuasivo la
realizzazione del fumetto lasciano intravedere una pluralita di talenti, indice sicuro di un
produttivo lavoro di squadra.

‘citta trappola a cielo aperto’

— e sl orch ke forse del male s fecrm pii
prepotenii, i sucidd..

— el mondo nom ¢t phil poste per me,

i e Commisario 4 come soritTeE. / v

F La mia Algeri ol aBlongana per sempee... /-/.
r

N
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247

Dedica a Yasmina Khadra



ABC DEL TEATRO

Siamo una squadra di ragazzi provenienti da diverse scuole superiori di Pordenone e insieme
componiamo la redazione dell’ABC del Teatro. Dal classico allo scientifico, dagli istituti tecnici
alle scienze umane, formiamo un gruppo eterogeneo pronto a confrontarsi e a divertirsi.

Il nostro obiettivo & quello di iniziare i nostri coetanei al mondo del teatro, partendo proprio
dal lessico di questo. Abbiamo pubblicato promemoria in tempo reale, quiz, video da noi
girati per incuriosire i nostri followers, le interviste agli attori, ai tecnici del teatro e anche agli
spettatori. Aturno siamo andati al Teatro Verdi di Pordenone a vedere gli spettacoli “adottati”
per poi postare la recensione sulla nostra pagina Facebook. Abbiamo cosi avuto 'occasione
unica di entrare nei camerini e incontrare gli attori che di li a poco sarebbero saliti sul palco.

Un accorato ringraziamento a Carla Manzon per questa appassionante esperienza che
abbiamo condiviso.

| ragazzi della redazione dell ABC del Teatro

L’ABC del Teatro non é stato solo una sfida, un impegno, una soddisfazione. Soprattutto, &
stato uno scambio di idee e pensieri, una specie di intreccio di arte ed emozioni che, come un
gigantesco quadro, da vita ad un‘opera un po’ particolare. Perché in questo progetto ci sono
state le storie di tutti noi, che sono saltate fuori cosi, pronte a parlare delle loro somiglianze e
differenze, a farci scherzare e confrontare, senza mai perdere quel tocco di “professionalita”.

Eleonora Pertegato, vicecaporedattore

Da quando abbiamo intrapreso questo progetto c'e stato un costante avvicinamento al
mondo del teatro: attraverso interviste, recensioni e visioni di spettacoli ¢ci siamo approcciati
in maniera sempre pil coinvolgente a un mondo fatto di attori, copioni e terminologie che si
sono impressi sempre pil incisivamente nelle nostre esperienze per lasciare un segno duraturo.

Nicole Valeri

Sono molto lieto di aver partecipato ad un progetto di tal valore, in quanto ho avuto
l'opportunita di imparare cose nuove inerenti al teatro. Inoltre anche le mie conoscenze
in campo video-fotografico ne hanno tratto forte giovamento. Mi trovo quindi a dover
ringraziare tutti voi per questa magnifica esperienzal!

Artemio Dombrovschii

Condividere idee, pensieri, opinioni con coetanei & stata una esperienza altamente motivante
perché mi ha dato l'opportunita di crescere intellettualmente, ma anche emotivamente.
Credo inoltre che il confronto tra persone sia fondamentale per stabilire relazioni positive e
stimolanti. Grazie alla regia di Carla che ha saputo far emergere le potenzialita di ognuno di
noi si e creato un clima positivo, di confronto in cui ognuno ha potuto esprimere liberamente
il proprio pensiero.

Stefania Basso
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Sebbene scrivere in generale non mi piaccia, ho accettato di buon grado farlo per
I’ABC del Teatro e, a dirla tutta, oltre a piacermi, ho avuto risultati migliori di quanto
sperassi. Intervistare gli attori ed assistere agli spettacoli &€ stato il massimo, a
parte forse per un caso, ma l'esperienza in generale mi é piaciuta tantissimo. Inoltre
lavorare con gli altri mi ha aiutato a vedere le cose da un altro punto di vista.

Mario Rigo

L'’ABC del Teatro & un progetto che consiglierei a tutti i miei coetanei che hanno voglia di
imparare divertendosi. Grazie ad esso ho potuto conoscere persone con le quali & stato
un piacere lavorare. Un ringraziamento speciale va a Carla Manzon che attraverso la
sua simpatia e originalitd ci ha arricchito culturalmente e ci ha trasmesso la passione
per il suo lavoro.

Arianna Pegoraro

Dopo il primo anno di partecipazione a questo progetto mi sento molto soddisfatto,
soprattutto perché ho avuto l'opportunita di svolgere interviste e lavori che altrimenti
non avrei mai avuto occasione di fare, e il tutto & stato reso piu facile e piacevole da una
stupenda e preparata compagnia.

Luca Botter

La redazione dell’ABC del Teatro ¢ la difficoltd, il piacere e la bellezza di condividere con
altri ragazzi e con Carla le nostre impressioni sugli spettacoli e sul mondo del teatro e di
collaborare insieme per un progetto comune.

Virginia Bergamasco

L'’ABC del Teatro e stato per me il palcoscenico durante le prove: una palestra di vita
che mi ha insegnato a dirigere un gruppo e a divertirmi lavorando. Felice di aver avuto
le opportunita forse irripetibili che questo progetto, di grande stimolo per la creativita,
mi ha offerto... rivolgo tutta la mia gratitudine a Carla Manzon, per avermi iniziata al
mondo del teatro, e ai miei fantastici colleghi!

Alice Romano, caporedattore

ABC del teatro



CARLA MANZON
CURRICULUM VITAE

Ha cominciato l'attivita di attrice all’etd di quindici anni.

Ha lavorato per 5 anni nella compagnia teatrale Pordenonese “ORTOTEATRO"” svolgendo
vari ruoli (burattinaia, attrice, assistente alla regia).

Nel 1983, dopo dura selezione, & stata ammessa alla Civica Scuola d’Arte Drammatica
“Piccolo Teatro” di Milano nel corso attori.

All'interno della scuola ha lavorato con artisti del calibro di Garella, Castri e di Tadeusz
Kantor (Con Castri: “Girotondo” di A. Schnitzler e con il Maestro Kantor: “Un matrimonio
alla maniera Costruttivista e Surrealista”) e con vari artisti del Piccolo Teatro.
Diplomatasi nel 1986 ha subito iniziato a lavorare con Massimo Castri in tre suoi
allestimenti: “J.G.BORKMAN" di Ibsen; “FEDRA” di G. D’Annunzio e “IL BERRETTO A
SONAGLI” di L. Pirandello.

Ha partecipato al PROGETTO EURIPIDE organizzato e diretto dal medesimo Castri
recitando nel ruolo di Elettra nella tragedia omonima.

Successivamente ha partecipato a parecchi spettacoli di Cristina Pezzoli (i piu
importanti: “Lungo pranzo di Natale” di T. Wilder; “La Celestina” di F. De Rojas;
“L'attesa” di Remo Binosi) e recitato per due anni all'interno della compagnia “La
Contemporanea ‘83" diretta da Sergio Fantoni.

Ha lavorato anche con attori del calibro di Valeria Moriconi, Omero Antonutti, Ottavia
Piccolo, Franco Parenti, Isa Danieli, Mariangela Melato, Tino Schirinzi, Lucilla Morlacchi,
Maddalena Crippa ed Elisabetta Pozzi, Massimiliano Speziani e Giuseppe Battiston
nell‘allestimento di “Ubu Scornacchiato” per la regia di Alfonso Santagata e gli amati
compagni di sempre: Francesco Migliaccio e Maria Ariis.

Fondamentale esperienza e stata la “MEDEA” di Euripide allestita per il teatro greco di
Siracusa e replicata anche a Epidauro, per la regia del Maestro Peter Stein.
Successivamente ha intrapreso la prima prova da solista con il monologo: “NIENTE
PIU NIENTE AL MONDO” di Massimo Carlotto per la regia di Francesco Migliaccio e la
produzione del Teatro2 di Parma.

Alla ricerca delle corrispondenze piu intime e profonde tra poesia e musica collabora
da piu di dieci anni con il duo pianistico BARBARA RIZZ| e ANTONIO NIMIS e il Maestro
ROMANO TODESCQO, realizzando diversi spettacoli.

Da anni svolge anche il ruolo d'insegnante di recitazione e lettrice in classe, nelle scuole
di tutti gli ordini della Provincia di Pordenone e da cinque anni collabora con la Civica
Accademia d’Arte Drammatica “Nico Pepe” di Udine.

Nell'estate del 2006 ha recitato nel film “Riparo” di Marco Puccioni.

Nel 2009 “Alza la testa” di Alessandro Angelini con Sergio Castellitto.

Nell'estate 2007 ha fatto parte del cast del film tv: “Rebecca la Prima moglie” con
Mariangela Melato, Alessio Boni e Omero Antonutti.

Nel 2010 per RAI'1 “C’era una volta la citta dei matti” con Fabrizio Gifuni e Vittoria
Puccini.

Nel 2011 per RAI'T “Helena e Glory” per la regia di Marco Pontecorvo.
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GRAZIE!

Ringrazio con sentita gratitudine per la loro affettuosa pazienza e disponibilita tutti i
docenti e i dirigenti scolastici che hanno aderito al progetto. Eccovi i loro nomi:

| DOCENTI:

Rosanna Acierno, Letizia Andreozzi, Elida Arsie, Sonia Azzano, Cecilia Beltrame,
Georgia Bergamo, Vania Bianco, Francesca Bordini, Silvia Borin, Mavis Bottos, Loredana
Brovedani, Manuela Brunetta, Claudia Bruno, Andrea Busato, Francesca Cadelli,
Annalisa Candido, Maria Linda Cassese, Alessandro Centazzo, Francesco Colussi,
Patrizia Console, Monica Copat, Flavia Coral, Doriana Corazza, Susanna Corelli,
Francesca Corradin, Salvatore Costanzo, Annamaria Coviello, Paola Da Ros, Antonella
Dal Corso, Paola Danelon, Tiziana Del Bianco, Luisa Del Fabro, Manuela Del Fiol,
Paola Del Fiol, Donatella Del Piero, Paola Del Piero, Daniela Del Tedesco, Francesca
Doretto, Monica Dorliguzzo, Alessandro Dose, Elvira Ebraico, Sara Fabretto, Angela
Maria Falotico, Alessandra Fantin, Anna Ferrara, Barbara Fieni, Rossana Flora, Fabiola
Fontanel, Monica Franceschin, Daniela Gasparotto, Elisa Giacon, Luca Gianni, Mara
Gobbi, Luigi Grimaldi, Raffaele Lentini, Gabriele Livan, Valentina Magnino, Alessandra
Magoni, Elena Marzotto, Antonella Mazzotta, Annamaria Mereu, Cristina Michielin,
Fabiola Montico, Luisa Nachira, Giovanna Pagliaro, Antonella Palaia, Giulia Pascot,
Alessandra Pavan, Silvia Pettarin, Angela Piazza, Francesca Piovesan, Michaela Pisani,
Annamaria Poggioli, Antonella Polesel, Fiorenza Poletto, Francesca Presotto, Vanna
Presotto, Serena Privitera, Erika Protti, Marta Raminelli, Maria Clara Rivieri, Alessandra
Rocco, Alessandra Rosso, Stefania Savocco, Sara Sbriz, Giuliana Segatto, Angela
Serinelli, Gabriella Sfreddo, Marina Sparavier, Lorella Tajariol, Maria Carolina Tedeschi,
Monica Tesolin, Cleonice Tirone, Maria Piera Tramontin, Jessica Tramontina, Michele
Trotta, Daniela Turchet, Vera Vakhova, Paola Zanni.

| DIRIGENTI SCOLASTICI:

Dott.ssa Carla Bianchi dell'l.S.I.S. Liceo Le Filandiere di S.Vito al Tagliamento;
Dott.ssa Antonietta Zancan dell'l.T.S.T. J.F. Kennedy Pordenone; Dott.ssa Ornella
Varin del Liceo Scientifico M. Grigoletti Pordenone; Dott.ssa Teresa Tassan Viol del
Liceo Leopardi-Majorana Pordenone; Dott. Maurizio Malachin dell'l.T.S.T. S. Pertini
Pordenone; Dott.ssa Alessandra Rosset dell’l.T.S.S.E. O. Mattiussi Pordenone; Dott.
Pier Vincenzo Di Terlizzi degli Istituti 1.S.1.S. P. Sarpi San Vito al Tagliamento e I.S.1.S.
E. Torricelli Maniago; Dott.ssa Laura Borin del Liceo Artistico 1.S.A. E. Galvani
Cordenons; Dott.ssa Paola Stufferi dell’l.S.1.S. F. Flora Pordenone; Dott.ssa Anna
Romano del Liceo E. Vendramini Pordenone; don Lorenzo Teston dei Licei Don Bosco
Pordenone; Dott. Alessandro Basso dell’lstituto 1.S.1.S. G. Marchesini Sacile; Dott. Aldo
Mattera dell'l.S.1.S. Licei G. A. Pujati Sacile.

Grazie anche a tutti gli studenti che hanno partecipato agli spettacoli.
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