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Buon compleanno, “ADOTTA”! … titolava 10 anni fa la pubblicazione a 
corredo del progetto. 
Ne sono trascorsi altri 10 e continuiamo ad avere quell’affetto e quelle 
attenzioni come se il tempo si fosse fermato ai primi anni di vita.
BUON COMPLEANNO “ADOTTA” … ormai adulto! 
Era il 1998 quando Annamaria Manfredelli ebbe l’intuizione di far avvicinare 
i giovani al teatro attraverso la proposizione al mondo della scuola di un 
articolato percorso didattico e culturale. 
I dirigenti scolastici ed i docenti, cui va la nostra più profonda gratitudine, 
condivisero sin da subito l’iniziativa. Nel corso degli anni la partecipazione 
non è mai venuta meno, anzi col tempo si è allargata sia in città che nel 
territorio.
Anche gli obiettivi si sono ampliati, coinvolgendo tematiche legate 
all’attualità in modo da favorire il confronto e la riflessione.
Nel 2001/2002 un ulteriore tassello: la stampa di una pubblicazione come 
sintesi e memoria per fissare e valorizzare il lavoro svolto dai ragazzi.
Vent’anni sono tanti e senza retorica potremmo dire che… sembra ieri! 
Ma questo notevole arco di tempo trascorso ci ha rafforzato nella 
convinzione della bontà del progetto iniziale. 
La nostra soddisfazione è quella di aver contribuito a stimolare la curiosità 
e la partecipazione dei ragazzi. L’impegno è stato notevole da parte di 
tutti, ma i risultati conseguiti compensano abbondantemente quanto 
fatto. 
Quanto realizzato è stato possibile grazie agli enti che ci hanno sostenuto 
fin dal primo momento: la Fondazione Friuli; l’Ente Regionale Teatrale del 
Friuli Venezia Giulia; il Teatro Comunale Giuseppe Verdi di Pordenone e il 
Comune di Pordenone.
Un ringraziamento va anche a tutti i ragazzi che hanno partecipato a 
questa 20° edizione di “Adotta uno spettacolo”, ai collaboratori di Thesis 
e a Carla Manzon per la sua capacità di coinvolgimento e per il suo 
contagioso entusiasmo.
A tutti un arrivederci alla prossima edizione!

Antonino Frusteri
Presidente Thesis Associazione Culturale

3

BUON COMPLEANNO, “ADOTTA”!
20 ANNI CON I GIOVANI A TEATRO



bisogno da parte del pubblico di poter godere anche a teatro di un po’ di 
ore spensierate, cercando di chiudere fuori un mondo che ci preoccupa 
ogni giorno di più. 
Non sono mancate però proposte di grande rilevanza tematica per offrire 
ottimi spunti di riflessione sulla nostra società: una su tutte, la pacata e 
intelligente provocazione sulla stepchild adoption di Tindaro Granata con 
il suo “Geppetto e Geppetto” che i ragazzi, sensibili come sempre, hanno 
particolarmente apprezzato e favorevolmente recensito. 
Come negli anni precedenti, ci sono pervenuti parecchi (e belli) 
elaborati grafici e video: li potrete ammirare sul sito web del progetto 
(www.adottaunospettacolo.it).
L’attività dell’ABC del Teatro è continuata anche quest’anno con il consueto 
redazionale della pagina Facebook (ci trovate anche su Instagram!). 
In più, con la nostra piccola ma agguerrita redazione, siamo andati a 
visitare uno dei più bei teatri del Friuli: l’Arrigoni di San Vito al Tagliamento, 
la cui visione ha suscitato ammirazione e stupore in tutti noi. 
Infine i miei più caldi, sinceri e devoti ringraziamenti sono per tutti i 
docenti che con grande pazienza e passione hanno devoluto preziose 
ore al progetto, confidando che per (almeno) altri vent’anni saranno al 
nostro fianco.
Grazie

Carla Manzon
responsabile del progetto

dopo la prima 2017’18

Vent’anni! “Adotta uno spettacolo” compie vent’anni! Un lungo percorso 
teatrale, dunque, che ha coinvolto quasi tre generazioni di studenti e che, 
nelle recensioni pubblicate negli anni in “Dopo la prima”, si trasforma in 
testimonianza impagabile della storia del Teatro Italiano. 
Di tale lungo ed entusiasmante percorso, questo è per me il quarto 
anno come coordinatrice e mi sento ancora come una scolaretta delle 
elementari che ha davanti a sé parecchia strada per imparare.
Imparare soprattutto dai protagonisti del progetto, quegli straordinari 
ragazzi che insieme ai loro insegnanti hanno scelto di dedicare un po’ di 
ore della loro vita lontani dai loro mezzi prediletti (chat, videogames, serie 
tv, ecc.) e di passarle dentro a un Teatro: un luogo dove, fin dai primordi 
dell’uomo, si sono sempre raccontate “dal vivo” le storie che all’uomo 
appartengono.
Imparare dalla loro scrittura, che come sempre mi stupisce e mi conforta 
per riflessioni importanti e mature e mi fa pensare che ci sia ancora un 
buon motivo per continuare ostinatamente (nonostante le molte difficoltà 
in questi ultimi anni per noi “gente di teatro”) a non demordere; a farmi 
dire che sì, il teatro ha ancora senso di esistere se i risultati dei nostri sforzi 
interessano ancora le giovani generazioni, dato che anche quest’anno le 
presenze hanno superato il numero di quattromila.
Nuovi linguaggi sono stati sperimentati e con grande successo: l’Associazione 
Thesis attraverso “Adotta uno spettacolo” ha voluto promuovere il 
progetto ideato da Luciano Roman sui Promessi Sposi Manzoniani 
che coniugava le nuove tecnologie, tanto amate dai ragazzi, con la 
classicissima lettura di vari capitoli del romanzo. Il risultato è che quasi 
1500 studenti hanno potuto godere della bellezza della prosa attraverso 
la bravura interpretativa di Roman e si sono divertiti a giocare con mezzi 
a loro congeniali quali il WhatsApp quiz e il “Manzoni’s got talent”. 
A tal proposito abbiamo dedicato una pagina del nostro sito ai lavori più 
rappresentativi inviateci dalle molte classi che hanno aderito a questo 
splendido e divertente progetto. 
Volendo fare un breve riepilogo di quella che è stata la stagione appena 
trascorsa, devo ammettere che tra gli spettacoli proposti (a parte 
qualche eccezione) ce n’erano molti all’insegna della leggerezza: 
molte commedie sono state proposte all’interno delle stagioni 
dell’ERT-FVG e del Teatro Verdi di Pordenone, sintomo forse di un 
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Alla distanza, mi resta vivo il ricordo della gratificazione provata 
nell’impegnarmi affinché i ragazzi avessero occasione di scoprire la 
speciale magia del teatro, quella sospensione della realtà che sa rivelare 
come le vie della conoscenza passino anche attraverso le emozioni. 
Sono certa che Patrizia Baggio e Carla Manzon, alle quali è in seguito 
passata la responsabilità di “Adotta”, concordino con me sul fatto che 
questa gratificazione ripaga ampiamente dell’impegno profuso. 

Annamaria Manfredelli
organizzatrice e prima curatrice di “Adotta uno spettacolo”

UNA STORIA LUNGA VENT’ANNI

Era il 1998 quando nell’Associazione Provinciale per la Prosa di Pordenone, 
che da oltre dieci anni si occupava di educazione teatrale per la scuola 
dell’obbligo, si pensò di avviare un’analoga iniziativa per le Superiori: 
una felice intuizione del compianto presidente Angelo Cozzarini e della 
direttrice Emanuela Furlan, che mi affidarono l’organizzazione e la cura 
di quello che sarebbe diventato il progetto di educazione teatrale “Adotta 
uno spettacolo”. 
L’idea di base consisteva nel proporre agli studenti un teatro di qualità - 
gli spettacoli della rassegna di prosa cittadina - non nella situazione “da 
riserva indiana” delle tradizionali matinée per le scuole, ma nell’ambito 
delle rappresentazioni serali, in cui i ragazzi fossero pubblico tra il normale 
pubblico: una condizione oggi acquisita, ma del tutto inedita vent’anni fa. 
Era, questo, il primo aspetto educativo di un progetto che venne 
strutturato su un iter preciso e insieme flessibile, mirante ad evitare il 
rischio di una ricezione passiva e ad attivare il senso critico, così che 
l’approccio al teatro si traducesse in una opportunità formativa senza 
per questo intaccare il piacere della visione. 
Si trattava di una scommessa di per sé impegnativa, gravata per giunta 
da un’incognita: come avrebbero risposto gli studenti alla proposta di un 
genere di spettacolo presumibilmente lontano dai loro interessi? 
Era chiaro che la sfida si poteva vincere solo a patto che i dirigenti 
scolastici e i docenti interpellati condividessero l’idea che l’educazione 
teatrale potesse essere per i loro allievi un incisivo strumento di crescita 
culturale e umana. 
L’auspicata condivisione c’è stata sin dall’inizio, via via crescendo nel 
corso degli undici anni in cui ho curato il progetto - ereditato intanto 
dall’Associazione Culturale Thesis - e confermandosi ogni volta che questo 
veniva adeguato a nuove esigenze. 
A vent’anni dall’avvio dell’iniziativa, sento di dover esprimere ancora la 
mia gratitudine ai dirigenti che hanno creduto in essa e a colleghe e 
colleghi che nel tempo l’hanno fatta propria, adoperandosi per dotare 
i loro studenti degli strumenti per seguire gli spettacoli con la giusta 
disposizione e l’opportuna consapevolezza. 
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il progetto in numeri

spettacoli

n° spettacoli: 30 
n° istituti partecipanti: 15
n° adesioni: 3044

INCONTRI “VISTI DA VICINO”

n° incontri: 5
n° istituti partecipanti: 9 
n° presenze: 575 per 36 classi 

MATERIALI VIDEO E GRAFICI A CORREDO

n° 38
pubblicati nel sito web del progetto: www.adottaunospettacolo.it
nella sezione “Dopo la Prima”

READING 2.0 “I PROMESSI SPOSI SIAMO NOI”

n° spettacoli: 7
n° istituti partecipanti: 16 
n° presenze: 1458 per 69 classi
elaborati a corredo prodotti dagli studenti: 167
scritti, grafiche, disegni, video, presentazioni

una selezione dei lavori è pubblicata nel sito web del progetto: 
www.adottaunospettacolo.it
nella sezione di “Adotta 2017/18” dedicata al Reading

CONCORSO “LA SCENA DELLA PAROLA”
DEDICA A ATIQ RAHIMI

n° istituti partecipanti: 7
n° studenti partecipanti: 350 per 18 classi
n° opere in concorso: 132
n° studenti presenti all’incontro con l’autore: 180
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I percorsi, gli spettacoli e le scuole

PERCORSO 
“I CLASSICI”

IL MALATO IMMAGINARIO
Spettacolo adottato da:
I.T.S.T. J.F. Kennedy - Pordenone 

MEDEA
Spettacolo adottato da:
Liceo Leopardi-Majorana - Pordenone
Licei Don Bosco - Pordenone

RICHARD II
Spettacolo adottato da:
Licei Don Bosco - Pordenone
I.T.S.T. J.F. Kennedy - Pordenone
Liceo Leopardi-Majorana - Pordenone	
Liceo Scientifico M. Grigoletti 
Pordenone

UNO SGUARDO DAL PONTE
Spettacolo adottato da:
I.S.I.S. E. Torricelli - Maniago

IL SINDACO DEL RIONE SANITÁ
Spettacolo adottato da:
I.S.I.S. Licei G.A. Pujati - Sacile
Liceo Leopardi-Majorana - Pordenone
Liceo Scientifico M. Grigoletti 
Pordenone
I.T.S.T. J.F. Kennedy - Pordenone
I.S.I.S. G. Marchesini - Sacile
I.S.I.S. F. Flora - Pordenone

CASA DI BAMBOLA
Spettacolo adottato da:
I.S.I.S. Licei G.A. Pujati - Sacile

SORELLE MATERASSI
Spettacolo adottato da:
I.S.I.S. Liceo Le Filandiere
San Vito al Tagliamento
I.S.I.S. P. Sarpi
San Vito al Tagliamento
I.S.I.S. E. Torricelli - Maniago

CYRANO DE BERGERAC
Spettacolo adottato da:
I.S.I.S. Licei G.A. Pujati - Sacile
I.S.I.S. G. Marchesini - Sacile

PERCORSO 
“IL TEATRO DELLE EMOZIONI”

LACCI
Spettacolo adottato da:
I.S.I.S. P. Sarpi
San Vito al Tagliamento 

PERLASCA. IL CORAGGIO DI DIRE NO
Spettacolo adottato da:
I.S.I.S. Liceo Le Filandiere
San Vito al Tagliamento

BULL
Spettacolo adottato da:
I.S.I.S. P. Sarpi
San Vito al Tagliamento
I.S.I.S. Liceo Le Filandiere
San Vito al Tagliamento

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

MIO EROE
Spettacolo adottato da:
I.S.I.S. P. Sarpi
San Vito al Tagliamento

MURMURES DES MURES
Spettacolo adottato da:
Liceo Artistico I.S.A. E. Galvani 
Cordenons
I.T.I.S.T S. Pertini - Pordenone
I.T.S.T. J.F. Kennedy - Pordenone
Liceo Scientifico M. Grigoletti 
Pordenone
I.S.I.S. G. Marchesini - Sacile

PERCORSO 
“TEATRO È SOCIETà”

LA RICOTTA 
Spettacolo adottato da:
Liceo Artistico I.S.A. E. Galvani 
Cordenons
Licei Don Bosco - Pordenone

IL MASCHIO INUTILE
Spettacolo adottato da:
I.S.I.S. Liceo Le Filandiere
San Vito al Tagliamento
IPSIA G. Freschi - San Vito al Tagliamento

IO CI SONO
Spettacolo adottato da:
Liceo Artistico I.S.A. E. Galvani 
Cordenons
Liceo Scientifico M. Grigoletti 
Pordenone
Liceo Leopardi-Majorana - Pordenone	
I.S.I.S. F. Flora - Pordenone
I.T.S.T. J.F. Kennedy - Pordenone
I.T.I.S.T S. Pertini - Pordenone
I.T.S.S.E. O. Mattiussi - Pordenone
Liceo E. Vendramini - Pordenone

WOMAN BEFORE A GLASS
Spettacolo adottato da:
I.S.I.S. P. Sarpi
San Vito al Tagliamento

ODE A TINA
Spettacolo adottato da:
I.S.I.S. Liceo Le Filandiere
San Vito al Tagliamento

LA SEMPLICITÁ INGANNATA
Spettacolo adottato da:
I.S.I.S. E. Torricelli - Maniago
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L’INQUILINA DEL PIANO DI SOPRA
Spettacolo adottato da:
I.S.I.S. Liceo Le Filandiere
San Vito al Tagliamento

CHE DISASTRO DI COMMEDIA
Spettacolo adottato da:
I.S.I.S. Licei G.A. Pujati - Sacile

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

MISS MARPLE: GIOCHI DI PRESTIGIO
Spettacolo adottato da:
I.S.I.S. Liceo Le Filandiere
San Vito al Tagliamento

INCONTRI CON 
GLI STUDENTI

La Compagnia dello spettacolo 
IO CI SONO
ha incontrato gli studenti di:
Liceo Scientifico M. Grigoletti 
Pordenone
Liceo Leopardi-Majorana - Pordenone
I.S.I.S. F. Flora - Pordenone
I.T.I.S.T S. Pertini - Pordenone
Liceo Artistico I.S.A. E. Galvani 
Cordenons
I.T.S.T. J.F. Kennedy - Pordenone
I.T.S.S.E. O. Mattiussi - Pordenone

La Compagnia dello spettacolo 
LA CENA DEI CRETINI
ha incontrato gli studenti di:
Liceo Scientifico M. Grigoletti 
Pordenone
Liceo Leopardi-Majorana - Pordenone

ODE A TINA
Marta Riservato
ha incontrato gli studenti di:
I.S.I.S. Liceo Le Filandiere
San Vito al Tagliamento

La Compagnia dello spettacolo 
RICHARD II
ha incontrato gli studenti di:
Liceo Leopardi-Majorana - Pordenone
I.T.S.T. J.F. Kennedy - Pordenone

La Compagnia dello spettacolo BULL
ha incontrato gli studenti di:
I.S.I.S. P. Sarpi - San Vito al 
Tagliamento
I.S.I.S. Liceo Le Filandiere
San Vito al Tagliamento

GEPPETTO E GEPPETTO
Spettacolo adottato da:
Liceo Leopardi-Majorana - Pordenone
I.S.I.S. G. Marchesini - Sacile
Liceo Scientifico M. Grigoletti 
Pordenone
I.T.S.T. J.F. Kennedy - Pordenone
I.T.I.S.T S. Pertini - Pordenone

PERCORSO 
“L’ARTE DELLA COMMEDIA”

NON TI PAGO
Spettacolo adottato da:
Liceo Scientifico M. Grigoletti 
Pordenone
I.S.I.S. P. Sarpi
San Vito al Tagliamento
I.T.S.T. J.F. Kennedy - Pordenone
Licei Don Bosco - Pordenone

LA VERSIONE DI BARBIE
Spettacolo adottato da:
I.T.S.S.E. O. Mattiussi - Pordenone
I.T.I.S.T S. Pertini - Pordenone
Liceo Scientifico M. Grigoletti 
Pordenone
I.S.I.S. G. Marchesini - Sacile
Liceo Leopardi-Majorana - Pordenone
Liceo Artistico I.S.A. E. Galvani 
Cordenons
I.S.I.S. F. Flora - Pordenone

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

L’IMPROVVISATORE 2 – L’INTERVISTA
Spettacolo adottato da:
I.S.I.S. Liceo Le Filandiere
San Vito al Tagliamento

LA CENA DEI CRETINI
Spettacolo adottato da:
Liceo Scientifico M. Grigoletti 
Pordenone
Liceo Leopardi-Majorana - Pordenone
I.T.I.S.T S. Pertini - Pordenone
Liceo E. Vendramini - Pordenone
I.T.S.T. J.F. Kennedy - Pordenone
I.S.I.S. G. Marchesini - Sacile
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PROGETTO 
“READING 2.0 – I PROMESSI 
SPOSI SIAMO NOI”

progetto adottato da:
I.T.S.S.E. O. Mattiussi - Pordenone
I.T.I.S.T S. Pertini - Pordenone
Liceo E. Vendramini - Pordenone
Liceo Artistico I.S.A. E. Galvani 
Cordenons
Liceo Scientifico M. Grigoletti 
Pordenone
Liceo Leopardi-Majorana - Pordenone
I.S.I.S. F. Flora - Pordenone
Licei Don Bosco - Pordenone
I.T.S.T. J.F. Kennedy - Pordenone
I.S.I.S. Licei G.A. Pujati - Sacile
IPSIA P. Della Valentina - Sacile
I.S.I.S. E. Torricelli - Maniago
I.S.I.S. P. Sarpi - San Vito al 
Tagliamento
IPSIA G. Freschi - San Vito al 
Tagliamento
I.S.I.S. Liceo Le Filandiere
San Vito al Tagliamento
IC M. Hack-Scuola Media Amalteo 
Tommaseo
San Vito al Tagliamento

PERCORSO 
“LA SCENA DELLA PAROLA”

Dedica a Atiq Rahimi
Istituti partecipanti al Concorso e 
all’incontro con l’Autore al Convento di 
San Francesco di Pordenone
Liceo Leopardi-Majorana - Pordenone
Liceo Scientifico M. Grigoletti 
Pordenone
I.T.S.T. J.F. Kennedy - Pordenone
I.T.S.S.E. O. Mattiussi - Pordenone
Liceo Artistico I.S.A. E. Galvani 
Cordenons
I.S.I.S. Liceo Le Filandiere
San Vito al Tagliamento
I.S.I.S. P. Sarpi
San Vito al Tagliamento
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Recensioni video:
Il malato immaginario
Video realizzato dagli studenti della classe 1^ F dell’I.T.S.T. J.F. Kennedy di Pordenone
Coordinamento: prof. Daniele Bin

Il malato Immaginario: tra immaginazione e nevrosi
“Il Malato immaginario” è uno dei più grandi classici del teatro del ‘600, recitato 
dall’ormai esperto Gioele Dix, assieme ad Anna della Rosa e ad un cast altrettanto 
capace di interpretarlo e renderlo uno spettacolo senza tempo, che riesce ad intrattenere 
un pubblico di tutte le età. Argan, straordinario Gioele Dix, è una persona svogliata, 
incapace di prendere decisioni e di assumersi responsabilità; la sua vita è appesa ad 
un filo, strattonato e spinto dai diversi medici che si occupano di lui. È un uomo fragile, 
Argan, che ha bisogno di difendersi da ciò che lo circonda, sfiduciato del mondo e delle 
persone. Il suo alter ego è Tonina, interpretata da Anna della Rosa, la sua serva: lei è la 
concretezza, la responsabilità, il vivere nel mondo. E non si fa problemi a giudicare il suo 
padrone e a prendere decisioni per lui. Due personalità che si scontrano durante tutta 
la storia, alla presenza della figlia del malato, che non vuole andare in sposa al figlio di 
un medico. Va in scena la quotidianità di rapporti umani tra immaginazione (il teatro) 
e nevrosi (il presente). Solo il fratello di Argan assieme a Tonina riusciranno a mostrargli 
la crudeltà della moglie e la tenerezza della figlia, per poi convincere il protagonista a 
prendere le redini della sua finta malattia diventando a sua volta medico. Ovvero: uscire 
dalla solitudine e dalla paura per cominciare, finalmente, a vivere. 

William Ortolan 
Classe 4^ C IA, I.T.S.T. J.F. Kennedy - Pordenone
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IL MALATO IMMAGINARIO
di Molière
con Gioele Dix
e con Anna Della Rosa, Marco 
Balbi, Valentina Bartolo, Francesco 
Brandi, Piero Domenicaccio, 
Linda Gennari, Pietro Micci, 
Alessandro Quattro
regia di Andrée Ruth Shammah

Teatro Comunale 
Marcello Mascherini Azzano Decimo
14 novembre 2017

PERCORSO “I CLASSICI”
SPETTACOLO ADOTTATO DA:
I.T.S.T. J.F. Kennedy
Pordenone
Classi: 4^ C IA, classe mista - 1^ F
Coordinatori: prof.ssa 
Francesca Doretto, prof. Daniele Bin

il malato immaginario
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MEDEA
di Euripide 
traduzione Umberto Albini
con Franco Branciaroli
e con Antonio Zanoletti, 
Alfonso Veneroso, 
Tommaso Cardarelli, Livio Remuzzi,
Elena Polic Greco, Elisabetta Scarano, 
Serena Mattace Raso, 
Arianna di Stefano, Francesca Maria 
regia di Luca Ronconi 
ripresa da Daniele Salvo

Teatro Comunale Giuseppe Verdi
Pordenone
5-6 dicembre 2017 

PERCORSO “I CLASSICI”
SPETTACOLO ADOTTATO DA:
Licei Don Bosco 
Pordenone
Classe mista
Coordinatrici: prof.sse Silvia Borin, 
Donatella Del Piero 
Liceo Leopardi-Majorana Pordenone
Classe: 2^ A C
Coordinatrice: prof.ssa Renata Romor

Medea
In un orizzonte sinistro e oscuro
giace Medea infuocata dall’ira.
Nell’ardore della vendetta
manda i bambini suoi nell’oltretomba.
L’amore materno si muta,
catturata da una follia senza fine.
Disperata nell’animo
si macchia del sangue amato.

Anna Foletto, Chiara Rui, Giorgia Muggeo
Classi 5^, Licei Don Bosco - Pordenone

La Medea ronconiana, a 20 anni dal debutto
Martedì 5 dicembre, presso il Teatro Comunale Giuseppe Verdi di Pordenone, è stata 
messa in scena, a due anni dalla scomparsa del noto regista Luca Ronconi, la tragedia 
euripidea “Medea”.
Scelta insolita per il giorno d’oggi, quella di assegnare il ruolo della maga Medea ad 
un uomo, Franco Branciaroli; questa rivisitazione sembra voler mettere in difficoltà lo 
spettatore, che deve fare i conti con le mille sfaccettature del carattere della protagonista.
Tutto ha inizio dal desiderio di vendetta da parte di Medea, donna barbara dai grandi 
valori, spezzata dal tradimento del marito Giasone, che sposa la figlia del re di Corinto. 
(…)
Da subito vediamo una donna disperata, colma di rabbia e di dolore; sembrerebbe 
destinata ad un futuro infelice, di vergogna e derisione, fino a quando uno squarcio di 
luce la illumina: l’occasione di vendicarsi dei suoi nemici che interminabili strazi le hanno 
provocato.
La rappresentazione ha fine con il falso trionfo di una donna vinta dalla sete di vendetta, 
orgogliosa di aver distrutto una famiglia e di essersi macchiata del sangue dei propri 
figli, che sembra raggiungere il divino e l’immortalità.
La comprensione del personaggio risulta ardua, essendo Medea una figura ambigua 
ed in continuo conflitto con sé stessa; nel complesso uno spettacolo avvincente, 
emozionante, una vera e propria tragedia, senza tempo, con sovrani in smoking e soldati 
più simili a men in black.
La proposta di Ronconi è fedele al mito e tocca temi profondi, oltremodo attuali: la 
discriminazione sia della donna che dello straniero, inoltre, mette a confronto due realtà 
tra loro molto diverse, ovvero una cultura, quella di Medea, basata su sentimenti forti, e 
quella greca, divenuta con il tempo superficiale e povera di valori.

Anna Mariutto
Classe 2^ A C, Liceo Leopardi-Majorana - Pordenone

MEDEA
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Una Medea leonessa, un Giasone miserabile
E chi si aspetterebbe mai di andare a teatro e trovarsi di fronte una Medea con un 
abito lungo e scarpe con il tacco? Contrariamente ad una certa tradizione che tende a 
rappresentare la tragedia greca in modo statico, è così che appare la nuova “Medea” di 
Euripide, interpretata da Franco Branciaroli, rivisitata dal regista Luca Ronconi (deceduto 
nel 2015) già nel 1996, e andata in scena questa volta grazie alla ripresa di Daniele Salvo, 
martedì 5 dicembre al Teatro Verdi di Pordenone.
Una Medea dalle mille sfaccettature e non è un caso che ad interpretarla sia proprio 
un uomo. Una “leonessa”, come lo stesso Giasone (Alfonso Veneroso) la definisce, 
vendicativa ma allo stesso tempo titubante e sofferente, come quando gira le spalle a 
tutti e rimane sola a pensare ai delitti che sta per compiere. Poco dopo però, ricordandosi 
della misera situazione in cui si trova, ritorna il suo spirito da “burattinaia” pronto ad 
infondere paura e terrore con parole persuasive. 
Una maschera la femminilità, come il vestito dell’attore.
Con i costumi moderni di Gianluca Sbicca e la scenografia cupa di Cesare Agoni, 
viene proposta al pubblico una spettacolare contrapposizione tra il mondo di Medea 
arcaico, e quello di Corinto grigio e squallido tenuto in piedi dal legame con il denaro e 
le convenzioni. Una realtà che pone Medea di fronte ad una scelta tragica: uccidere i 
propri figli? Ucciderli per punire non solo un marito miserabile, ma anche se stessa per il 
peccato di aver tradito le sue origini?
Domande, dialoghi, personaggi che corrono da una parte all’altra del teatro proponendo 
un modello riesaminato più vicino ai giorni nostri, ma allo stesso modo autentico con 
voci e movimenti insoliti, che trasmettono valori senza tempo.
Nuovo, vero, avvincente.

Laura Vendruscolo
Classe 2^ A c, Liceo Leopardi-Majorana - Pordenone

Medea: omaggio a Luca Ronconi
Dall’edizione originale di Luca Ronconi, arriva il 5 dicembre al Teatro Verdi di Pordenone 
la “Medea” di Euripide che vede come protagonista Franco Branciarioli nei panni della 
protagonista. Uno spettacolo che ritrae la cruda immagine omicida di una donna 
costretta a soffrire a causa dello stesso uomo per il quale anni prima aveva tradito la 
patria. 
Si alza il sipario: un’imponente scala di legno sulla destra, in alto a sinistra due schermi, 
uno che proietta un intervento chirurgico, l’altro il deserto. 
Medea, distrutta dal nuovo matrimonio di Giasone, suo marito, interpretato da Alfonso 
Veneroso, con la figlia di Creonte, inizia a meditare vendetta contro la nuova sposa e 
contro i suoi stessi figli, tanto da spingersi ad ucciderli. La decisione non è immediata, 
ma preparata da molteplici dialoghi con il coro, composto dalle donne di Corinto, che 
rappresentano l’istinto materno assente in Medea. Prima però si assicura l’ospitalità di 
Egeo ad Atene, fatto che in Euripide voleva essere una sorta di propaganda per mostrare 
ai cittadini l’accoglienza di Atene nei confronti degli stranieri.
L’interpretazione della protagonista da parte di un uomo è stata astuta: Medea usa il 
suo essere donna come maschera per nascondere il suo animo subdolo e malato. Per lo 
spettatore infatti è difficile immaginare una donna che compie atti tanto gravi.
Non penso che lo spettacolo fosse stato ideato per trasmettere solo emozioni ma 
piuttosto, come accadeva nell’Atene di Euripide, per far ragionare lo spettatore sulle 
conseguenze di un amore distrutto e sull’obbligo che possiede ogni individuo di fare 
continuamente delle scelte.
Lo spettacolo, infine, ha riscosso grande successo e gli attori, abbigliati in stile anni ’30 
e ’60, si sono guadagnati un lungo e meritato applauso.

Carlotta Bortolin
Classe 2^ A c, Liceo Leopardi-Majorana - Pordenone
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Segnaliamo che l’unica recensione video dello spettacolo della classe 4^ C EM dell’I.T.S.T. 
J.F. Kennedy di Pordenone si trova sul sito di “Adotta uno spettacolo” (ndr):
www.adottaunospettacolo.it

Richard II
In un volto femminile si sovrappone la personalità del re
Richard II questo è il nostro re.
Sovrano fragile legato a Dio
dovrà dimostrare il valore di tutto il suo io.
Esiliato da suo cugino
lo affligge un triste destino.
Monarca pessimo e inadeguato
è caduto in un inesorabile misfatto.
La sua fredda magnificenza
lo ha portato in uno stato di solitudine priva di benevolenza.
Ponendosi con fare autodistruttivo
è narcisista e vendicativo.

Anna Foletto - Chiara Rui - Giorgia Muggeo
Classi 5^, Licei Don Bosco - Pordenone

Riccardo II: una donna per le pari opportunità!
A conclusione di un 2017 che ancor vede aperta un aspra lotta per la parità dei 
sessi, ecco l’arrivo dell’irriverente e sbalorditiva interpretazione di Maddalena 
Crippa, che ricopre il ruolo di uno dei sovrani più controversi del teatro mondiale: 
il “Riccardo II” di William Shakespeare, che narra delle vicende avvenute durante 
il regno dell’omonimo sovrano, concluse con l’obbligata abdicazione a favore del 
cugino Bolingbroke, ritornato dall’esilio in Francia. 
Apprezzate le scelte scenografiche, che presentano piccole chicche come il trono 
mobile che rende l’entrata in scena di Riccardo II di grand’effetto, e l’utilizzo delle 
luci, che ha permesso di guidare in modo chiaro l’attenzione dello spettatore sulla 
scena. Particolarmente degne di nota le interpretazioni di Alessandro Averone 
e Paolo Graziosi, rispettivamente Bolingbroke e il padre John di Gaunt, duca di 
Lancaster, i quali, grazie alla loro espressività vocale e corporea, sono stati in grado 
di rendere al meglio i spesso lunghi e complicati dialoghi dell’opera.
Infine la scelta del cast del regista Peter Stein trasmette un messaggio di grande 
importanza: la figura di potere più importante dell’opera è affidata ad un’attrice, 
la quale con una magnifica interpretazione, di cui si loda in particolare il monologo 
finale sulla Torre di Londra, è riuscita a dar voce a una denuncia nei confronti 
dell’ipocrisia degli infondati pregiudizi che la società ha nei confronti del genere 
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Bolingbroke e che alla fine viene assassinato dopo essere stato rinchiuso nella Torre di 
Londra. Un personaggio noioso, o no?
Altezzosa l’interpretazione di Maddalena Crippa nei panni di Riccardo II, una scelta 
azzardata che però ripaga, sebbene raggiunga il monologo finale con un’energia 
povera, a causa di una recitazione in calare, probabilmente dettata dalle esigenze di un 
Riccardo II prosciugato del suo vigore. Apprezzabile il pizzico di vitalità fornito all’opera 
dall’interpretazione di Gianluigi Fogacci del duca di York che, per tutta la durata dello 
spettacolo e soprattutto nella scena insieme ad Almerica Schiavo nei panni della 
duchessa di York, offriva una pennellata ironica all’intera vicenda per provocare un lieve 
sorriso nel volto degli spettatori della tragedia. 
I loro toni cavallereschi trovavano leggere corrispondenze nei gesti che erano per lo più 
rigidi, degni di una dignità cortese. 
La scena semplice ed elegante, mirava a focalizzare l’attenzione sui personaggi, nel 
complesso ci si sentiva liberi di vagare con la mente nell’ambiente medievale grazie alla 
scenografia povera di oggetti ma piena di simboli. Tre ore di spettacolo di pregevole 
fattura, nonostante la proposta di un’opera poco nota come “Riccardo II”. 

Michele Brusadin
Classe 3^ B SCI, Liceo Scientifico M. Grigoletti - Pordenone

Il primo “Riccardo II”… donna?
La rappresentazione del celeberrimo drammaturgo inglese William Shakespeare, tratta 
dall’ultimo periodo del regno di Riccardo II, evidenzia come il sovrano continuasse 
a sentirsi tale per vocazione divina e pone in rilievo i cambiamenti che si stavano 
verificando all’interno della realtà nobiliare, che causarono un crollo graduale della 
fiducia del re nei confronti di gran parte dei suoi uomini di corte. Il dramma politico si 
affianca a quello psicologico del monarca, ma la verità è che i drammi politici, ai quali 
appartiene appunto quest’opera, sono tra i meno popolari del Bardo dell’Avon a causa 
della difficoltà della trama.
Alla luce di questo, personalmente ho trovato la rappresentazione da un lato interessante, 
anche e soprattutto perché shakespeariana, ma dall’altro ho trovato pesante ed arduo 
seguire l’intera vicenda, complici anche il linguaggio altisonante d’altri tempi che si 
è combinato con gli intrecci politici, i rancori e i drammi interiori vissuti da molti dei 
personaggi in scena. Per esprimere al meglio questa realtà il drammaturgo è ricorso a 
monologhi patetici e lunghi, che mi hanno davvero affascinata ma di certo non hanno 
contribuito ad alleggerire la trama. 
Giudico positivamente gli attori, che hanno portato in scena il cuore pulsante della 
vicenda. Inusuale la scelta di una donna per il ruolo di Riccardo II, fatto che, se in un 
primo momento mi ha lasciata perplessa, a poco a poco mi ha decisamente conquistata: 
vedere una donna nelle vesti del re fa riflettere sul messaggio che si vuole veicolare circa 
la figura del sovrano, rappresentato in una versione meno imponente di quanto ci si 
sarebbe aspettati.

Sara Zulianello
Classe 3^ B LIN, Liceo Scientifico M. Grigoletti - Pordenone

femminile, dimostrando come una donna sia in grado di svolgere compiti di alta 
importanza spesso o sempre affidati a uomini con sole, poche, impercettibili 
differenze. 

Gian Marco Miccio
Classe 3^ B SCI, Liceo Scientifico M. Grigoletti - Pordenone

Tenebre, luce e potere
Le tenebre ricoprivano la sala e luce fu, con mille raggi come mille pugnali, al centro 
un trono, il potere e la sua pedina, il re. Il silenzio riempiva la stanza e poi una voce ha 
turbato quel mare di attese, la voce vibrante di Maddalena Crippa, protagonista del 
dramma “Richard II” di William Shakespeare con la regia di Peter Stein. 
È la storia dell’omonimo re, terribile governatore del proprio paese eppure sovrano 
legittimo, che assiste al proprio inesorabile declino essendo egli obbligato ad abdicare, 
sino ad essere imprigionato e poi ucciso. 
Pur essendo una delle opere meno rappresentate dell’autore inglese, nonché una delle 
più difficili, Stein è riuscito a renderla moderna e apprezzabile anche da un pubblico di 
giovani, senza alterarne però il messaggio apparentemente lontano da noi: azzardata 
la scelta di una donna come interprete di un ruolo maschile, eppure splendida, poiché 
la Crippa con il suo stile e la sua interpretazione peculiare è riuscita ad esprimere con 
vigore la psiche sfaccettata di un re impulsivo, sconsiderato e di un fragile essere umano. 
La scenografia è essenziale (gli unici elementi sfarzosi sono il trono, lo sfondo e gli abiti 
ispirati allo stile dell’epoca) e si articola in due livelli, la musica pressoché assente; tali 
scelte rispettano le indicazioni del testo originale, poiché la protagonista indiscussa è la 
parola recitata che, scavata dal cuore, giunge alle nostre orecchie. 
Ho amato la rappresentazione teatrale soprattutto per la recitazione di altissimo 
livello, nonché per la sua unicità: un gioiello per chiunque voglia scoprire o riscoprire 
Shakespeare o semplicemente per gli amanti del buon teatro o degli intrighi a cui viene 
posta anche una spinosa questione etica: da dove deriva il potere? Forse da pozze di 
sangue blu o dalla forza? 

Benedetta Giulia Stoiculiasa
Classe 3^ B SCI, Liceo Scientifico M. Grigoletti - Pordenone

Riccardo II: debole, noioso o no?
Oh che bello! Finalmente Shakespeare, sono così emozionato. Ti ricordi in Inghilterra, 
pareva fosse il loro Dio. Non vedo l’ora. Vederlo in scena a teatro dal vivo, quanto 
lo desideravo! E che emozioni ripensando a “Romeo e Giulietta” ed era solamente 
un film! Questa volta non è l’amore il centro della storia, bensì un re. Finalmente un 
personaggio con potere, dignità. Perché scuoti la testa? Ah, allora deve essere il crudele 
Riccardo che decide di diventare cattivo perché nessuno lo ama, bello … non ricordo 
mai come finisce. Ah no? Ho sbagliato Riccardo? Ah, quello era Riccardo III, questo è 
Riccardo II. 
Chi è Riccardo II? Solamente un re debole che non riuscendo ad avere l’appoggio 
nemmeno dei suoi nobili fidati è costretto ad abdicare al suo trono in favore di 
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Un originale proposto con originalità
La rappresentazione “Richard II” per la regia di Peter Stein ha ben reso giustizia al 
dramma originale del tragediografo William Shakespeare. Quest’opera è decisamente 
significativa perché, pur non essendo molto conosciuta, è unica tra i drammi storici di 
Shakespeare: descrive esclusivamente la deposizione del legittimo re. 
Come è noto, fin dal Medioevo i monarchi venivano considerati entità di natura divina. 
Perciò le dinamiche di “Richard II” sono ancora più particolari perché descrivono come 
il potere fu usurpato in modo relativamente immediato, anche se al tempo farlo era 
considerato un sacrilegio. Sicuramente la nostra comprensione in quanto studenti 
è stata parziale e lacunosa: infatti lo spettacolo presupponeva una conoscenza più 
approfondita delle vicende politiche. Ritengo inoltre che la durata del dramma non 
abbia certo favorito il perdurare della nostra attenzione. Nonostante ciò sono riuscita 
ad osservare la qualità della tecnica teatrale. Ho apprezzato specialmente la scelta del 
regista di proporre una donna, Maddalena Crippa, come attrice protagonista. 
Questo contrasto inaspettato sottolinea la debolezza del re d’Inghilterra, anche 
attraverso dettagli della recitazione, come per esempio la voce o la fisicità. 
È proprio questo infatti l’anello debole, il tallone d’Achille del regno di Riccardo II. 
L’idea di utilizzare l’interpretazione di una donna è stata decisamente efficace per 
esprimere l’attitudine del re e ha permesso al regista di uscire dalle convenzioni in 
punta di piedi. Infatti questa scelta audace è risultata palese solamente alla fine di una 
rappresentazione che ci ha sorpreso fino all’ultimo minuto.

Anna Gobbo 
Classe 3^ B LIN, Liceo Scientifico M. Grigoletti - Pordenone

Premessa alla recensione dello spettacolo “Richard II”
Per una classe di 24 maschi di un Istituto Tecnico del Settore Tecnologico, ritrovarsi 
una serata per assistere a un’opera teatrale di Shakespeare è un’esperienza inusuale e 
piuttosto difficile - e per molti di noi questa è stata la “prima uscita” a teatro. 
Ci è risultato, poi, anche più difficile collaborare tutti assieme per stendere una recensione 
senza la componente femminile, che solitamente è più propensa di quanto non lo siano i 
soggetti maschili, alla ricerca di dettagli, pregi, imperfezioni, analisi .... e alla discussione 
e confronto reciproco. Ma, con un po’ di coraggio, ci abbiamo provato e quindi eccovi la 
nostra recensione del “Riccardo II” per la regia di Peter Stein. 

Classe 4^ C EA I.T.S.T. J.F. Kennedy - Pordenone

Segnaliamo che la recensione completa dello spettacolo della classe 4^ C EA 
dell’I.T.S.T. J.F. Kennedy di Pordenone si trova sul sito di “Adotta uno spettacolo” (ndr):
www.adottaunospettacolo.it

Un re che troppo vuole ma nulla stringe
“Richard II”, diretto da Peter Stein, racconta la storia di questo re, Riccardo, il quale 
vuole essere dominatore di tutto. Lui, re inossidabile, dopo la guerra tra Bolimbroke e 
Mowbray, vuole espandere il confine del suo territorio, conquistando l’Irlanda. 
La sua campagna però non va a buon fine e, tornato in patria, dovrà affrontare problemi 
legati all’amministrazione del paese. Il regno ormai non è più suo, poiché durante la sua 
permanenza all’estero era passato nella mani del cugino Bolingbroke, tornato dall’esilio 
per rivendicare i suoi averi. 
Il re fa una triste fine, imprigionato in un palazzo a Londra dove, riscoprendo i valori 
essenziali della vita, trascorre gli ultimi scampoli della sua esistenza.
La tragedia viene recitata in modo sublime da Maddalena Crippa, che sceglie 
di affrontare la coraggiosa sfida di interpretare il protagonista maschile e viene 
affiancata da una compagnia che mette in risalto appieno la profondità dell’opera 
shakespeariana; in particolare il re Henry Bolingbroke, Alessandro Averone, che cerca 
di fare al massimo i doveri del suo paese, riuscendo con cuore e coraggio a diventare 
regnante d’Inghilterra. La scenografia dell’opera è molto essenziale con un trono che 
compare e scompare dalla scena; la colonna sonora invece non è sempre presente e 
solo nei momenti topici fa sentire la sua imponenza, come un tuono. I costumi invece, 
molto particolari e ricercati, riproducono quelli che erano gli abiti di corte, bellici ed in 
generale usati nell’epoca medioevale.
L’opera è stata sicuramente molto ricercata e curata, la visione è stata piacevole, anche 
se la lunga durata, la difficoltà nell’entrare pienamente nella trama e nel riconoscere i 
vari personaggi, ha rappresentato giocoforza un tallone d’Achille per l’intero spettacolo, 
che comunque ci ha saputo attrarre ed incuriosire.

Kevin Bilali, Leonardo Pasqual
Classe 4^ C MM, I.T.S.T. J.F. Kennedy - Pordenone

Riccardo II, un usurpatore come re
Il regista Peter Stein nel suo spettacolo “Richard II” mette in scena quanto è stato scritto 
quattrocento anni fa da William Shakespeare, ossia Riccardo II, sovrano dalla vita tragica 
e profondamente connessa al declino della società medievale. 
Ad interpretare la figura di Riccardo e dunque ad indossare vesti maschili, è la 
straordinaria attrice Maddalena Crippa; sembra proprio che con questa scelta il regista 
abbia voluto sottolineare le caratteristiche femminili del sovrano inglese, diviso tra due 
personalità: quella pubblica e quella privata. 
Lo spettacolo, piuttosto impegnativo da molti punti di vista, racconta di un sovrano 
che, abusando del proprio potere, nel corso degli anni è divenuto odioso a tutti, si è 
inimicato ogni forza sociale. 
Le conseguenze di un tale comportamento spregiudicato gli faranno perdere il trono in 
favore di un nuovo monarca usurpatore, un tiranno che ben presto andrà a generare nei 
sudditi ostilità verso il potere. Il ritmo del racconto, specie nel primo atto, è stato a volte 
piuttosto lento, quasi statico, altre volte scorrevole e lineare, nonostante la lunghezza 
del testo e le difficoltà del parlato. 
Il tragico finale dello spettacolo è stato caratterizzato da un monologo quasi piatto; è 
andata meglio nella seconda parte grazie alla minor durata degli atti ed al susseguirsi 
di un maggiore numero di scene, inoltre la scenografia era spoglia, minimalista e scarna. 
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Mai fidarsi di una recensione
Devo ammettere di essere arrivato a teatro un po’ prevenuto a causa di una 
recensione negativa che non mi aveva fatto ben sperare: mi ero fatto l’idea di uno 
spettacolo noioso e interminabile. Così sono stato molto contento di vedere le 
mie prevenzioni deluse. L’interesse dello spettatore è immediatamente catturato 
dall’incredibile interpretazione di Maddalena Crippa nei panni di Re Riccardo II, un 
sovrano che, incoronato a dieci anni, non è mai cresciuto. Chi d’altronde avrebbe 
saputo imporsi su un piccolo re, rischiando d’incorrere nella sua imprevedibile ira? 
Lo stesso tono artificioso e l’atteggiamento teatrale di Riccardo fanno pensare a un 
sovrano infantile, viziato, del tutto inconsapevole e melodrammatico. I numerosi 
dialoghi che compongono la maggior parte dello spettacolo sono fedelissimi al 
testo originale e permeati della profondità umana tipica di Shakespeare e risultano 
tutt’altro che pesanti, come la recensione li spacciava, e perfino, a tratti, divertenti.  
“Riccardo II” di Peter Stein è uno spettacolo pulito, completo senza essere sbrigativo, 
con il freddo ritmo di una storia che s’avvicina inesorabilmente ad una conclusione 
inevitabile con la deposizione di Riccardo. Insomma, c’è poco da fidarsi delle recensioni 
teatrali. 
Perfino di questa. 

Carlo Tomba
Classe 3^ B C, Liceo Leopardi-Majorana - Pordenone

Re Riccardo visto da Stein si caratterizza dunque per la sua interpretazione dell’idea di 
potere: se da una parte si evidenzia il carattere divino ed assoluto del sovrano, dall’altra 
si legge la debolezza a governare ed una razionalità che viene meno per lasciare il posto 
al subentrare di un potere ancora più spietato e crudele.

Simone Fabris, Leonardo Guidi
Classe 4^ C MM, I.T.S.T. J.F. Kennedy - Pordenone

“Richard II”: un’opera policromatica
Il 6 Gennaio 1367 nasceva colui che verrà ricordato come l’ultimo re della dinastia dei 
Plantageneti, la cui primaria e radicata convinzione era quella di regnare per diritto 
divino: Richard II. Se svilissimo la sua figura davanti ai fatti narrati da Shakespeare, il 
quale ci lascia nell’ambiguità dipingendolo sia alla pari di un bambino presuntuoso ed 
egocentrico alle prese con la sua megalomania, sia come un tiranno illegittimamente 
rovesciato dal suo trono, rischieremmo di rendere infantile quella che in realtà è una 
figura profonda e introspettiva, come la regia ha voluto rappresentarla con così tanta 
eleganza. Tali caratteristiche sono incarnate nella scelta stilistica di Stein, il quale ha 
deciso di portare in vita lo spettacolo shakespeariano assegnando la parte principale 
a Maddalena Crippa, la sua talentuosa consorte, che ha spazzato via ogni dubbio in 
sala attraverso la sua spettacolare performance. Infatti, i principali dubbi ricadevano 
sul taglio stilistico che si intendeva dare allo spettacolo: il personaggio di Richard II 
rischiava di scivolare inevitabilmente nella sua parte più femminile, finendo per esserne 
totalmente succube, cosa che avrebbe sbilanciato l’insieme dello spettacolo, facendolo 
risultare immancabilmente tedioso per la platea proprio per la sua lunghezza, ma che 
ha invece catturato l’attenzione di tutti i presenti, principalmente gli studenti, per la 
durata complessiva di tre ore. Nel quadro generale, la recitazione è risultata efficace ai 
fini di una comprensione chiara e di una trama scorrevole, facilmente intuibile anche per 
coloro che non avevano mai avuto a che fare con la famosa opera da cui è stato tratto 
lo spettacolo. 

Leyla Polo del Vecchio, Federica Leogrande 
Classe 3^ B C, Liceo Leopardi-Majorana - Pordenone
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Una profonda riflessione sull’attualissimo tema dell’immigrazione
Solitamente il ponte è metafora di unione tra realtà diverse ma, in questo spettacolo 
dal titolo indicativo, “Uno sguardo dal ponte”, questo mezzo di collegamento diventa 
un mezzo di divisione. Il ponte di Brooklyn, qui rappresentato, separa il quartiere povero, 
luogo di sbarco degli immigrati italiani, dal quartiere ricco dei borghesi americani. 
È una storia di immigrazione che si avvicina a una realtà anche attuale e che rappresenta 
l’Italia in senso lato e soprattutto la storia di noi friulani. 
Miller, autore della rappresentazione teatrale messa in scena il 31 gennaio 2018 al Teatro 
Verdi di Maniago dall’Associazione Culturale “Immaginando”, per la regia di Enrico 
Maria La Manna, sottolinea la vacuità del sogno americano, un’illusione che continua 
a vivere nella concezione comune. È quello a cui tutti ambiscono, la realtà che anche 
Rodolfo e Marco, ospiti clandestinamente nella New York di Eddy, dimora americana del 
protagonista, cercano di costruire. 
È una permanenza che infastidisce il protagonista, che vive insieme alla moglie Beatrice 
e alla nipote Catherine, alla quale è fortemente legato e verso cui prova un amore 
sospetto, che nel corso dell’opera assume una sfumatura ossessiva ed incestuosa. 
È un sentimento che attanaglia il cuore del protagonista e che lo rende totalmente 
schiavo. All’incrementarsi, infatti, del reciproco interesse che nasce tra Rodolfo e 
Catherine, Eddie, succube della paura di perdere la nipote, denuncia la permanenza 
clandestina del giovane all’Ufficio di Immigrazione. 
L’opera, come nella migliore tragedia greca, si conclude con la drammaticità dell’evento 
che vede il protagonista vittima della sua stessa ossessione. “Uno sguardo dal ponte” 
suggerisce una profonda riflessione sull’attualissimo tema dell’immigrazione, attraverso 
le dicotomie che vivono i personaggi, divisi tra l’originale legame con la madrepatria e 
l’entusiasmante desiderio di inserirsi nel loro sogno, promuovendo lo “sguardo” come 
virtuosa capacità di guardare in alto ed oltre. Accompagnato da una caratteristica ed 
originale scenografia e animato dalla bravura e dalle doti recitative degli attori, evidenti 
soprattutto nella rappresentazione della complessa personalità del protagonista 
portato in vita da Sebastiano Somma, questo spettacolo risulta essere di forte impatto 
sul pubblico, che si porta a casa, nonostante la tragicità dell’opera, anche qualche 
piacevole risata.

Classe 4^ A, I.S.I.S. E. Torricelli - Maniago 
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UNO SGUARDO DAL PONTE
di Arthur Miller
traduzione di Masolino D’Amico
con Sebastiano Somma
e con Edoardo Coen, Andrea Galatà, 
Cecilia Guzzardi, Matteo Mauriello, 
Roberto Negri, Sara Ricci, 
Antonio Tallura
regia di Enrico Maria La Manna

Teatro Comunale G. Verdi Maniago
31 gennaio 2018

PERCORSO “I CLASSICI”
SPETTACOLO ADOTTATO DA:
I.S.I.S. E. Torricelli  
Maniago	
Classe: 4^ A
Coordinatrice: prof.ssa 
Annamaria Poggioli

uno sguardo dal ponte



33

Segnaliamo che gli elaborati grafici (locandine e ricerche in PowerPoint) della classe 3^ a sc 
dei Licei G.A. Pujati di Sacile, coordinati dalla prof.ssa Annamaria Mereu, si trovano sul 
sito di “Adotta uno spettacolo” (ndr):
www.adottaunospettacolo.it

Il grande giustiziere del Rione Sanità
Dall’opera teatrale si capisce chiaramente il bisogno delle persone del Rione Sanità di 
avere un punto di riferimento al quale rivolgersi per esigenze di giustizia, senza ricorrere 
allo Stato, che per loro non interviene mai in maniera adeguata nei suoi tribunali. 
Grazie alla presenza di Don Antonio si riesce ad avere un po’ di ordine all’interno del 
quartiere. Tutti hanno grande stima e rispetto di lui perché pensano che sia una persona 
giusta, un giudice che si impone per la sua autorità che non necessariamente si basa 
sull’uso della violenza. Grazie alla reputazione e alla determinazione di Don Antonio 
numerosi disguidi del Rione Sanità vengono chiariti e risolti. Egli morirà per mantenere 
fede al suo modo di far giustizia. (...) Molte sono le differenze tra l’opera teatrale di 
Eduardo De Filippo e quella di Martone, innanzi tutto la figura di Don Antonio che 
qui viene presentato quasi come un gangster, mentre nella versione originale era un 
uomo più saggio e meno animoso. In generale, comunque, si tratta di un’opera ben 
attualizzata, coinvolgente, toccante.

Grazia Pugliese, Erica Scialpi, Miguel Graniero
Classe 5^A TT, I.S.I.S. F. Flora - Pordenone

Il riscatto di Antonio Barracano
L’opera “Il Sindaco del Rione Sanità” rappresenta la tragica storia di Antonio Barracano, 
il protagonista, uomo dai tratti quasi camorristici. Egli assume la funzione di “Sindaco”, 
ma non quello istituzionale, bensì di “capo” designato dal quartiere in cui vive per 
dirimere tutte le controversie dei cittadini. Antonio Barracano entra in scena con la sua 
figura imponente e arrogante, ma dopo capiamo che è un uomo capace di garantire la 
giustizia tra i litiganti che vengono a bussare alla sua porta. Il carattere di Don Antonio 
che emerge in superficie risulta piuttosto scontroso ed irascibile, ma con lo svilupparsi 
delle vicende si rivela in realtà una persona dal cuore nobile e disponibile nell’aiutare chi 
sta subendo un torto. L’animo gentile del protagonista viene colto in particolar modo nel 
momento in cui interviene nel forte contrasto tra un padre e un figlio. 
Egli, cercando di far ragionare il padre affinché non continui a danneggiare il figlio che 
è talmente umiliato da volerlo uccidere, rimane vittima dell’odio e del rancore e il suo 
sacrificio estremo ci permette di farlo riscattare del tutto.

Sara Spadon, Giulia Pagnossin, Valentina Moratto, Nicla Paleczny
Classe 5^ A TT, I.S.I.S. F. Flora - Pordenone
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IL SINDACO DEL RIONE SANITÀ
di Eduardo De Filippo
con Francesco Di Leva, 
Giovanni Ludeno, Adriano Pantaleo, 
Giuseppe Gaudino, Gianni Spezzano, 
Viviana Cangiano, 
Salvatore Presutto, Lucienne Perreca
regia di Mario Martone

Teatro Comunale Giuseppe Verdi 
Pordenone
2-3-4 febbraio 2018

PERCORSO “I CLASSICI”
SPETTACOLO ADOTTATO DA:
I.S.I.S. Licei G.A. Pujati 
Sacile
Classe: 4^ B SCI – 3^ A SCI
Coordinatrici: prof.sse 
Manuela Brunetta, Paola Da Ros, 
Annamaria Mereu
Liceo Leopardi-Majorana 
Pordenone 
Classe: 3^ E S – 2^ D C 
Coordinatrici: prof.sse Susanna Corelli, 
Fausta Morassutto
Liceo Scientifico M. Grigoletti
Pordenone
Classe: 5^ D SCA
Coordinatrice: prof.ssa Cristina Michielin
I.T.S.T. J.F. Kennedy 
Pordenone 
Classe: 5^ C CM
Coordinatrice: prof.ssa 
Antonella Mazzotta
I.S.I.S. G. Marchesini 
Sacile
Classe: 5^ A SIA
Coordinatrice: prof.ssa Marta Raminelli
I.S.I.S. F. Flora 
Pordenone
Classe: 5^ A TT
Coordinatrice: prof.ssa Letizia Andreozzi

il sindaco del rione sanità
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Una messa in scena di sconcertante modernità
Nonostante l’avviso iniziale di una voce fuori campo che durante la rappresentazione 
avremmo sentito degli spari, quando poi questo è successo in scena, non eravamo 
preparati e il rumore ci ha fatto balzare sulla sedia. Questa premessa per dire che 
la rappresentazione ci è molto piaciuta, ma ce l’aspettavamo più tradizionale, più 
classica. Insomma meno moderna. L’opera di De Filippo, a quasi sessant’anni dalla 
prima messinscena, di fatto è straordinariamente moderna. È ancora oggi in grado di 
raccontare le contraddizioni che attraversano la società. Anzi forse tali contraddizioni 
nel tempo invece di affievolirsi si sono accentuate. Detto questo, abbiamo però 
fatto fatica a sostituire nel nostro immaginario l’entrata in scena del protagonista, 
Antonio Barracano, che Eduardo racconta così: “I settantacinque anni dell’uomo sono 
invidiabili: è alto di statura, sano, asciutto, nerboruto. La schiena inarcata gli conferisce 
un’andatura regale” con un attore neanche quarantenne (Francesco di Leva) vestito di 
felpa e giubbotto. Abbiamo riflettuto su questo è siamo arrivati a due considerazioni: 
la prima è che non siamo ancora pronti per questa trasformazione dei testi classici in 
rilettura moderna, non abbiamo ancora visto abbastanza teatro (anzi abbiamo visto 
quasi niente) e per questo abbiamo fatto fatica. La seconda è che l’attualizzazione 
operata dal regista ci ha parlato di oggi del mondo nostro e forse noi non ne vogliamo 
sentir parlare. Ultima considerazione: quello che di De Filippo è restato intatto nella 
messa in scena di Martone è sicuramente la duplicità del protagonista: non del tutto 
cattivo né del tutto buono.

Classe 5^ C CM, I.T.S.T. J.F. Kennedy - Pordenone

Il Sindaco d’onore
(…) Antonio Barracano, protagonista de “Il Sindaco del Rione Sanità”, è una sorta di 
angelo custode per chi, a detta sua, “non ne ha in cielo”. Il suo compito è infatti quello 
di un tipico boss mafioso, che, per lo più, consiste nell’occuparsi di screzi o divergenze, 
anche all’interno di uno stesso nucleo familiare, o nel farsi carico di elargire favori, 
proteggendo alcuni piuttosto che altri. (…) Le parole chiave per comprendere la 
singolarità del suo modo di operare sono, a parer mio, esperienza e onore. Emblematico, 
in questo senso, sarà l’incontro con Rafiluccio, figlio di Arturo Santaniello, proprietario di 
diversi panifici della zona. In quest’occasione si creeranno le condizioni di un significativo 
cambiamento nel modo di agire di Don Antonio. Egli infatti rivede nel figlio di Santaniello 
gli stessi turbamenti provati in gioventù, quando ancora lavorava come capraio. Ricorda 
la violenza subita ingiustamente, la rabbia, vissuta in modo viscerale, quasi febbrile, che 
lo ha logorato fino a determinarlo a compiere l’unico atto che poteva mettere fine al 
suo tormento (“o lui o io”). Comprende quanto la collera e la brama di vendetta possano 
offuscare la vita di una persona e ciò lo porterà a compiere una scelta di responsabilità 
e di mediazione, che purtroppo però finirà per avere effetti inaspettati. Un finale amaro, 
ma non drammatico: la reazione imprevedibile di Arturo non impedirà ad Antonio di 
ricredersi sulla necessità di metter fine a quelle sciagurate catene di odio e di ritorsioni, 
con cui ha dovuto confrontarsi per una vita. Uno scorcio di luce, uno spaccato umano 
alternativo, all’interno di un mondo spietato: un “Sindaco d’onore”. 

Alberto Sari
Classe 3^ E S, Liceo Leopardi-Majorana - Pordenone

Ma chi ha ragione?
La commedia “Il Sindaco del Rione Sanità” di Eduardo De Filippo viene riarrangiata 
da Mario Martone in uno spettacolo di grande attualità; e di grande attualità si rivela 
l’opera stessa che, oggi come ieri, ci pone di fronte a questioni che ancora non riusciamo 
a risolvere. Come afferma Antonio Barracano, il “Sindaco” protagonista di questa storia: 
“La legge è fatta bene, sono gli uomini che si mangiano fra di loro”. E, per rimediare 
a questa situazione, è pronto un intero sistema di omertà e giustizia “fai da te” - che 
arriva ad includere persino un chirurgo - di cui Don Antonio è il capo assoluto. 
Per l’intera durata dello spettacolo, risulta difficile capire chi abbia ragione: l’osservatore 
si sente coinvolto dal carisma del “Sindaco”, dai drammi suoi e da quelli altrui che tanto 
prontamente risolve, ma al tempo stesso è consapevole che la giustizia del protagonista 
non è quella dello Stato, piuttosto una via parallela. Perché chi “tiene santi in Paradiso” 
riesce ad uscire vincitore dai processi; ma chi non ne tiene deve rivolgersi a lui. La facilità 
con cui viene permesso lo sviluppo di un sistema “giuridico” parallelo spaventa e tuttavia 
affascina lo spettatore, che si ritrova a chiedersi costantemente: “Ma chi ha ragione?”. 
Ed è proprio questa “doppia giustizia” che alla fine si ritorcerà contro Don Antonio 
stesso, minacciandone la vita. Tuttavia nemmeno ciò basterà a fermarlo: il sistema 
che ha creato è diventato ormai autosufficiente; e viene spontaneo allora chiedersi se 
riusciremo mai a vederne la fine.

Clara Bomben
Classe 5^ D SCA, Liceo Scientifico M. Grigoletti - Pordenone

Nel rione della nostra coscienza
(...) L’interpretazione del testo di De Filippo fatta dal regista Mario Martone è un 
affronto audace e splendidamente riuscito, non tanto verso l’autore, quanto verso lo 
spettatore, il quale viene messo di fronte alla realtà e al marcio di quella parte della 
società napoletana legata alla mafia fin dai primi minuti dell’opera.
L’Antonio Barracano (qui interpretato da Francesco Di Leva) del testo originale, descritto 
come uomo elegante, diventa ora un personaggio rozzo e un bruto appartenente 
alla bassa società napoletana. Il dialetto tipico delle opere di De Filippo si fa ora più 
cattivo e dai toni aggressivi mentre le stupende musiche originali di Ralph P., unite alla 
sublime interpretazione della compagnia, raccontano la triste realtà in un modo forte e 
innovativo.(...) Realtà di omertà, corruzione, violenza insensata e soprattutto ignoranza 
alla quale l’unico che veramente si oppone è il dottor Della Ragione (Giovanni Ludeno) 
(...) È però una realtà ambigua nella quale i confini tra giusto e sbagliato si confondono 
facilmente. Barracano risulta infatti come un antieroe: nonostante sia un mafioso, un 
concussore e un assassino, come afferma lui stesso, si pone a intermediario di cause e 
diventa un risolutore di conflitti, fermo nella sua convinzione di agire come difensore 
delle persone umili e indifese che non possono rivolgersi alle autorità.
Ma anche lui dovrà confrontarsi con il suo passato e coi mali commessi.
Un’opera complessa che colpisce come un pugno allo stomaco e che solleva dubbi, 
soprattutto nel finale, sul senso di giustizia di ciascuno spettatore: insabbiare un 
omicidio e evitare una guerra tra famiglie o confessare e scoperchiare il vaso di Pandora?

Matteo Burin
Classe 5^ D SCA, Liceo Scientifico M. Grigoletti - Pordenone
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La speranza di un mondo giusto
(…) Nonostante sia stata scritta ormai più di 50 anni fa, l’opera di Eduardo è ancora oggi 
in grado di parlare con immediatezza delle tensioni e contraddizioni che attraversano 
la società. Infatti è una commedia complessa che mescola comico e tragico, realismo 
e simbolismo, che parla soprattutto del rapporto tra la legge e la giustizia, senza però 
essere un’analisi banale del mondo della camorra. La commedia, infatti, riesce a trattare 
un argomento molto ampio e importante con originalità e con la speranza di un mondo 
giusto che purtroppo a Napoli, come in tutta Italia e nel mondo, non è sempre presente.
In particolare, la scenografia dello spettacolo mi è parsa più cupa di quello che mi sarei 
aspettata. Le luci erano poche per tutta la durata dello spettacolo, non solo all’inizio 
del primo atto quando, ovviamente, era notte. Forse il regista ha operato questa scelta 
scenografica per mantenersi in linea con l’argomento, particolarmente buio e negativo.
Un altro tema molto forte che alimenta la trama è quello della famiglia: Antonio ama 
talmente i suoi figli da dividere interamente i suoi beni con loro mentre è ancora in vita, ma 
poi troverà la morte proprio nel risolvere una contesa familiare. Infatti l’unica motivazione 
a cui può appellarsi Antonio, una volta accoltellato, per rifiutare di lasciarsi accompagnare 
in ospedale, è proprio quello sconfinato amore per la famiglia. La paura di ritorsioni verso 
i figli gli impedisce di farsi curare e sporgere denuncia almeno contro ignoti. Allora quel 
lasciarsi morire del finale non è solo un sacrificio, ma anche una liberazione. In conclusione, 
lo spettacolo ha trattato in modo molto originale degli argomenti importanti e il modo in 
cui la psicologia del protagonista è stata messa in scena mi ha colpita particolarmente.

Margherita Violi
Classe 2^ D C, Liceo Leopardi-Majorana - Pordenone

Una riflessione sui problemi della società
(…) Il protagonista di questa commedia di Eduardo de Filippo, diretta da Mario Martone, è 
il “Sindaco” di Sanità (Francesco Di Leva), che amministra le vicende del Rione avvalendosi 
dell’aiuto di Fabio Della Ragione (Giovanni Ludeno), ovvero un medico incaricato di 
falsificare i risultati delle sparatorie per impedirne la conoscenza da parte della Legge; 
tuttavia il protagonista è destinato ad incontrare Rafiluccio Santaniello (Salvatore 
Presutto), il figlio del fornaio, risoluto ad ammazzare il padre Arturo (Massimiliano Gallo) 
per una questione essenzialmente economica. Don Antonio, cercando di comprendere 
gli atteggiamenti del ragazzo, si propone come mediatore, avviandosi così al cruciale 
incontro con Arturo. Questo viaggio nell’odierna Napoli, tanto intrisa di illegalità quanto 
contraddittoria per la volontà di riscattarsi, è rappresentato da una scenografia teatrale 
fissa con limitati oggetti di scena; ciò permette allo spettatore di concentrarsi sulle azioni 
e le parole del protagonista, volti ad una riflessione finale sui problemi della società. L’opera 
si regge su numerosi dialoghi, rapidi cambiamenti delle situazioni e pochi monologhi, 
quasi per dimostrare il ritmo frenetico della città e degli avvenimenti stessi che, intrisi da 
un alone di illegalità, dovevano essere risolti immediatamente. Lo spettacolo di Martone, a 
contrario di De Filippo, lascia un finale aperto permettendo allo spettatore di immaginare 
la scelta finale del medico, dopo l’uccisione di Don Antonio: morte per collasso cardiaco, 
come richiesto dal Sindaco, o per ferimento, così da innescare la macchina della giustizia? 

Lucia Zanchetta
Classe 5^ A SIA, I.S.I.S. G. Marchesini - Sacile

Il Sindaco del Rione Sanità 2.0
La tragicommedia a cui ho assistito, “Il Sindaco del Rione Sanità”, è stata scritta da Eduardo 
De Filippo, mentre la regia era di Mario Martone. La compagnia teatrale era formata da circa 
quindici attori, bravi, giovani e rigorosamente napoletani. La storia racconta la giornata del 
“Sindaco” del quartiere Sanità, Antonio Barracano, personaggio che racchiude in sé molte 
contraddizioni: da una parte prepotente e violento, dall’altra “giusto” e affettuoso verso la 
sua famiglia. Il lavoro di Don Antonio consiste nel dirimere continuamente questioni tra i suoi 
concittadini, giudicare chi ha ragione e chi ha torto, stabilire le punizioni e assicurarsi che 
vengano rispettate. La scenografia dello spettacolo era molto moderna. 
Lo stile della casa era essenziale ma lussuoso e gli oggetti di scena conferivano concretezza 
e verosimiglianza al palcoscenico. Personalmente ho apprezzato molto questa scenografia 
dettagliata perché in poco tempo e con facilità rendevano in pieno i cambi disituazione. 
Inoltre, ho trovato molto interessanti le scelte musicali; ci sono stati due momenti in cui gli 
attori stessi cantavano in scena. Tutte e due le canzoni erano tipiche napoletane, ma di due 
generi completamente diversi. La canzone rap conferiva alla vicenda asprezza e concitazione, 
in un momento frenetico come quello di una sparatoria. Mentre la seconda aggiungeva una 
nota dolce e allo stesso tempo di angoscia, poiché accompagnava la morte inesorabile del 
“Sindaco”. Entrambe hanno accentuato l’emozione che già la scena suscitava e per questo 
le ho molto apprezzate. Nel complesso questa commedia mi è molto piaciuta perché è 
riuscita a porre in noi l’interrogativo su dove sia il limite morale che separa la legalità dal 
crimine, soprattutto in contesti sociali così degradati.

Bianca Baldassarre 
Classe 3^ E S, Liceo Leopardi-Majorana - Pordenone

Napoli lacerata
“Il Sindaco del Rione Sanità” del regista Mario Martone è una rappresentazione 
suggestiva e di significato profondo, giudizio che vale, del resto, per tutte le più famose 
opere teatrali di Eduardo De Filippo. La vicenda si svolge a Napoli nei tempi odierni e 
vede come personaggio centrale Don Antonio Barracano, un boss mafioso influente e 
rispettato, dotato di un singolare senso di giustizia, a cui ricorrono delinquenti e gente 
comune per appianare liti e contrasti di ogni genere. Guardando lo spettacolo non si può 
non rimanere colpiti dalla scenografia in cui risaltano per lo più colori scuri come il nero 
e il grigio i quali, associati alla coreografia e al suggestivo accompagnamento musicale, 
presentano agli occhi dello spettatore un ambiente cupo, tetro e sofferente, dove tutto 
è cadenzato da un ritmo pesante e ripetitivo. “Il Sindaco del Rione Sanità” è un’opera 
molto interessante anche dal punto di vista morale, perché stimola lo spettatore 
a riflettere sul tema della mafia, un problema purtroppo ancora molto attuale, di 
cui De Filippo descrive soprattutto gli intrighi e il carattere violento. La conclusione, 
in modo particolare, mostra come Barracano, nonostante le sue capacità di 
mediazione e la sua volontà di risanare il sistema criminale in cui si trova coinvolto, 
fallisca nel suo intento, lasciando lo spettatore in uno stato di amarezza e facendogli 
comprendere quanto la mafia sia un fenomeno troppo radicato e complesso in cui 
subentrano continuamente interessi e risentimenti impossibili da estirpare. 

Lorenzo Giacomelli
Classe 2^ D C, Liceo Leopardi-Majorana - Pordenone
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Una vita insopportabile
Ne ‘Il Sindaco del Rione Sanità assistiamo alla messa in scena di una trama interessante 
con personaggi caratterizzati in modo realistico e profondo.
Il protagonista, il “cattivo” Antonio Barracano, è a mio parere il più significativo dal 
punto di vista caratteriale. Egli è logorato dal peso della propria posizione di preminenza 
all’interno del rione e presenta un desiderio latente di morte per liberarsi totalmente dal 
peso di una vita divenuta insopportabile.
Già dalla prima scena infatti ci appare assonnato e dolorante, nascosto dal cappuccio 
di una felpa.
Altro personaggio fondamentale dell’opera, l’antagonista vero e proprio, è Arturo 
Santaniello, un panettiere con molti scheletri nell’armadio. Egli sostiene di farsi gli affari 
suoi e di essere un lavoratore onesto, però ha dato alla luce un figlio (Rafiluccio) che 
ripudia e convive con una prostituta. Il rapporto problematico tra Santaniello e il figlio è 
il motore dell’opera e ci conduce al dramma finale.
Barracano riesce a dissuadere Rafiluccio dall’uccidere suo padre e quando va a dare la 
buona notizia al panettiere riceve in tutta risposta una coltellata. Il panettiere, egoista 
e diffidente, infligge un colpo che si rivelerà mortale. Il boss dunque si affida a una 
frettolosa fasciatura del suo medico. 
Lo spettacolo si conclude con un pranzo tra mafiosi a casa di Barracano a cui è stato 
invitato anche Santaniello. Alla fine, ferito a morte, Antonio collassa sulla propria sedia 
senza vita, noncurante della situazione perché finalmente libero e sereno. E così l’onesto 
panettiere ha ucciso il boss mafioso e la nostra prospettiva si ribalta accogliendo il 
messaggio profondo della tragedia che esula dalle convenzioni sociali.

Jacopo Lot
Classe 4^ B SC, I.S.I.S. Licei G.A. Pujati - Sacile

“Il Sindaco del Rione Sanità“: il ritratto di un’umanità feroce
Assistendo allo spettacolo teatrale di Eduardo de Filippo “Il Sindaco del Rione Sanità”, a 
quasi sessant‘anni dalla prima messinscena, possiamo pensare che sono due le questioni 
decisive nel lavoro. L‘opera di Eduardo De Filippo è ancora oggi capace di portare alla 
luce le tensioni e le contraddizioni che caratterizzano la nostra società. La seconda 
questione è in una particolarità della forma che non trova spazio nella scrittura di oggi. 
De Filippo usa le didascalie come inserti narrativi e alle azioni che dovrebbero svolgersi 
sul palco vengono riservati interi paragrafi.
Il protagonista amministra le vicende del Rione in una sorta di ribaltamento di sistema 
legalitario e, con l‘aiuto del medico Fabio Della Ragione, impedisce di portare alla 
conoscenza della legge i risultati delle sparatorie e regolamenti di conti che avvengono 
nel quartiere. È un teatro che si interroga sulla realtà agendo però anche in una 
dimensione politica. È un‘umanità feroce, ambigua e dolente, dove il bene e il male si 
confrontano in ogni personaggio, dove le due città di cui si parla a Napoli (la legalitaria 
e la criminale) si scontrano in una partita senza vincitori.

Beatrice Schiavon
Classe 5^ A SIA, I.S.I.S. G. Marchesini - Sacile

È giusto esercitare arbitrariamente le proprie ragioni?
La legge ci dice di NO, ma in una situazione in cui dominano la prevaricazione e i soprusi 
la legge appare non sufficiente. Ci troviamo al Rione Sanità, dove tutto è regolato 
da pochi gruppi familiari, la legislazione sembra quasi un’utopia e la morte è parte 
integrante della quotidianità. La stessa ambientazione è un presagio della tragedia: 
la scena cupa, un’aria opprimente e pesante, gli arredi quasi assenti, il pavimento 
labirintico che indica una contingenza da cui, una volta entrati, è impossibile uscire. 
E ancora, i personaggi oscuri, quasi stereotipi che portano in loro stessi un atteggiamento 
ricorrente. Ad esempio, Don Antonio Barracano, il protagonista della commedia di 
Eduardo De Filippo. Questi, con la sua sete di giustizia e verità, per primo trasgredisce la 
legge con un omicidio, creando un nucleo in cui LUI si fa portavoce della giustizia. 
Infatti, ad ogni controversia, Don Antonio è il centro che decide che cosa è giusto, ma 
non sono completamente sbagliati i suoi provvedimenti, perché sa che la vita del Rione 
Sanità dipende unicamente da lui. 
L’uccisione da parte di Arturo Santaniello può anche simboleggiare la soppressione della 
giustizia, per quanto precaria, in una società in cui la corruzione può vincere su tutto, e 
quindi anche piegare la giustizia stessa. 
La legge sembra difficilmente praticabile e persino Don Antonio, in punto di morte, 
anche se vede l’ingiustizia prevalere, non vuole trascinare la propria famiglia nella rovina 
di cui lui stesso ha fatto esperienza.
Possiamo accettare una situazione come questa, in cui si parte dall’ingiustizia per 
stabilire la giustizia? 

Andrea Bortoluzzi, Elisabeth-A. Keppler, Lisa Mutton, Efrem Sist
Classe 4^ B SC, I.S.I.S. Licei G.A. Pujati - Sacile
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Coppia di sconosciuti
Lo spettacolo “Casa di Bambola” riprende in modo fedele il testo originario di H. Ibsen, 
nel quale viene descritta la situazione matrimoniale di una coppia medio-borghese 
dell’epoca. Torvald, marito di Nora, è un grande lavoratore e l’unica risorsa economica 
della famiglia, mentre la moglie rispecchia la donna borghese di quel tempo, ossia colei 
che deve sottostare ai bisogni e al volere dell’uomo di casa. Dopo otto anni di matrimonio 
e convivenza, Torvald viene a conoscenza di un atto illegale compiuto da Nora molti anni 
prima: la falsificazione della firma del padre allo scopo di ottenere un prestito di denaro 
per poter salvare la vita del marito. Incurante delle motivazioni della moglie, la reazione 
egoistica del marito - che anziché pensare alla famiglia, agisce per proteggere la propria 
rispettabilità sociale e lavorativa - lascia Nora in un profondo stato di prostrazione e 
in crisi con la propria identità. A questo punto, la donna si rende conto di essere stata 
per troppo tempo la “bambola” del marito, e questo fa scaturire in lei la necessità di 
emanciparsi. Nella rappresentazione teatrale, l’interprete femminile riesce a comunicare 
in modo efficace il momento dell’epifania di Nora: quella rivelazione improvvisa che le 
permetterà di trovare fiducia nelle proprie capacità di rinnovamento interiore. Alla fine, 
riuscirà ad andare alla ricerca di se stessa, grazie al coraggio di una decisione autonoma 
che la porterà a non voler sottostare a un marito che non riconosce più come compagno 
di vita. La scelta di Nora si traduce, quindi, nella ribellione di una donna che non vuole più 
essere ingabbiata in un ruolo che non le appartiene e che non riconosce come proprio. 

Edoardo Maccarrone, Sara Sonego, Filippo Agabito
Classe 5^ A SU, I.S.I.S. Licei G.A. Pujati - Sacile

La bambola che diventò donna
Nell’opera teatrale “Casa di bambola” di Henrik Ibsen i personaggi principali sono Nora 
e il marito Torvald. Il linguaggio che Torvald usa per rivolgersi a Nora è quasi infantile, 
in contrapposizione all’autorità che egli stesso esercita sulla moglie. La nuova figura 
che Ibsen proietta nel personaggio di Nora è quello di una donna che riesce a liberarsi 
dal potere del padre prima, e del marito poi, ovvero di coloro che hanno sempre 
determinato le scelte della sua vita. Lei è un burattino nelle mani di un burattinaio: non 
sa chi è veramente, né come donna, né come persona. Riesce a capire di non aver mai 
realmente vissuto, proprio perché è sempre stata subordinata a qualcun altro. Decide 
così di lasciare la sua famiglia e il suo passato per partire da se stessa. Nora, come 
alcuni personaggi femminili del teatro di George Bernard Shaw - Eliza (in “Pigmalione”) 
e Candida (in “Candida”) - rappresenta un nuovo tipo di donna, più indipendente ed 
emancipata rispetto all’ideale presente nel XIX secolo. Ciascuna di loro sarà in grado di 
fare le proprie scelte anche se, sia il finale della storia di Eliza sia quello di Nora, sono 
volutamente ambigui. (...) Ecco perché la figura di Nora è ancora attuale e può fornire 
spunti di riflessione su come la bambola è diventata donna.

Mame Gaye Anta, Cristiana Salvador, Gaia Gambuzza
Classe 5^ A SU, I.S.I.S. Licei G.A. Pujati - Sacile
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CASA DI BAMBOLA
di Henrik Ibsen
adattamento e regia di 
Roberto Valerio
con Valentina Sperlì, 
Roberto Valerio, Michele Nani, 
Massimo Grigò, Carlotta Viscovo

Teatro Zancanaro Sacile
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Una domestica saggia e fedele
Nella rappresentazione teatrale “Sorelle Materassi” abbiamo potuto notare come un 
personaggio secondario, quale è la domestica Niobe, possa in realtà rivestire un ruolo 
di rilievo. 
Niobe non è infatti la protagonista, ma non è nemmeno una semplice comparsa 
all’interno della storia, dato che interagisce nelle varie situazioni con le zie e il nipote: 
senza di lei la storia non sarebbe la stessa. 
Di fatto Niobe rende la scena più leggera, le dà un ritmo vivace con le sue riflessioni, 
fa scattare la scintilla all’interno della conversazione, quando trova la soluzione al 
problema o la risposta alla domanda. 
Il suo profilo è quello di una domestica saggia e fedele, essendo sempre stata al servizio 
delle sorelle, supportandole nei momenti bui e di crisi, partecipando a quelli più rari di 
gioia. Tra le due anziane sartine e la domestica c’è inoltre un legame emotivo: Niobe è 
cresciuta e invecchiata con loro e per questo non le abbandonerà mai. Riesce sempre 
a cogliere il lato positivo di una situazione, anche quando ci sarebbe da disperare, 
superando le difficoltà con spirito. Diventa un’amica con cui confidarsi, mantenendo 
comunque la sua subordinazione di domestica che sta agli ordini delle proprie padrone. 
Sa anche tenere segreti e proteggere la casa dalle chiacchiere della gente.
Quest’anno abbiamo conosciuto la commedia latina di Plauto, dove prevale il “servo 
astuto”, tuttavia fedele e pronto ad eseguire gli ordini, capace di trovate geniali, pur di 
aiutare il proprio padrone e sostenerlo nei momenti critici. Troviamo che il personaggio 
di Niobe gli si avvicini, come presenza determinante e parte della famiglia. 
Niobe ci ha inoltre colpito per la sua solarità, per l’allegria che porta in casa Materassi, 
per la sua semplicità e per essere a tratti anche spregiudicata, con una storia personale 
di vita così lontana dalla realtà delle sorelle Materassi.

Francesca Deison, Elisa Bortolussi 
Classe 3^ B, I.S.I.S. Liceo Le Filandiere - San Vito al Tagliamento
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SORELLE MATERASSI
di Aldo Palazzeschi
adattamento di Ugo Chiti
con Lucia Poli e Milena Vukotic
regia di Geppy Gleijeses

Teatro Pier Paolo Pasolini 
Casarsa della Delizia
14 febbraio 2018
Teatro Comunale G. Verdi Maniago
21 febbraio 2018

PERCORSO “I CLASSICI”
SPETTACOLO ADOTTATO DA:
I.S.I.S. Liceo Le Filandiere 
San Vito al Tagliamento
Classe: 3^ B
Coordinatrice: prof.ssa 
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I.S.I.S. P. Sarpi 
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Una storia che desta pietà
(…)Lo spettacolo “Sorelle Materassi”, magistralmente interpretato da Lucia Poli e Milena 
Vukotic, è costituito da un unico atto della durata di un’ora e mezza. La scenografia è 
piuttosto semplice e tutto si svolge per la maggior parte del tempo nella cucina: centrale 
il tavolo sul quale le due sorelle cuciono. La vera scenografia è data dalla presenza 
delle attrici che, con costante entusiasmo e ironia, riescono a catturare l’attenzione 
dello spettatore per l’eleganza del gesto e della recitazione, quasi da persone d’altri 
tempi. L’interpretazione è vivacizzata da dialoghi brillanti ed incalzanti mentre i pochi 
e brevi monologhi sono principalmente di Giselda che, attraverso essi, esprime la sua 
preoccupazione per la cieca affezione riservata allo scapestrato nipote dalle sorelle 
che non si accorgono, o perlomeno si rifiutano di farlo, del potere che Remo esercita 
sconsideratamente e opportunisticamente su tutte loro.
Le musiche e le luci completano lo sfondo del teatro sottolineando lo stato d’animo dei 
personaggi.
Lo spettacolo offre una rappresentazione di come l’ingenuità e la repressione dei 
sentimenti possano essere causa di rovina per le persone.
Il finale della commedia lascia un senso di pietà tra gli spettatori che escono dal 
teatro storditi dall’assurdo epilogo dell’intera vicenda che vede le sorelle in disgrazia, 
e comunque, rassegnate di fronte all’evidenza, perennemente destinate a vivere nel 
ricordo amoroso dell’ingrato nipote.

Ambra Giacomello
Classe 5^ C, I.S.I.S. E. Torricelli - Maniago

Anche in… acrostico
Situazione 
Oppressiva, 
Rompe 
Equilibrio 
Labile, 
Lo 
Erode.  
Mogie 
Anziane 
Tacciono 
Entrambe, 
Ridotte 
Al 
Silenzio, 
Sicuramente 
Ingenue.

Francesca Guy, Giulia Sartor, Aurora Nardo 
Classe 3^ B, I.S.I.S. Liceo Le Filandiere - San Vito al Tagliamento

Un classico per due grandi attrici
La trama di “Sorelle Materassi”, il testo di Palazzeschi adattato da Ugo Chiti e portato 
in scena al Teatro Pasolini di Casarsa con la regia di Geppy Gleijeses, è semplice, quasi 
convenzionale: al centro ci sono tre sorelle ormai attempate e il loro giovane nipote, 
frivolo e gaudente. Le due sorelle più anziane si procurano da vivere confezionando abiti, 
mentre la terza, accolta dalle altre, perché abbandonata dal marito, tiene la contabilità. 
Teresa e Carolina, le tessitrici, sono due vecchie zitelle e, non avendo figli, trattano il 
nipote Remo come il loro pargolo. Remo, però, viziato e opportunista, si approfitta delle 
due zie e ne sperpera il patrimonio. È una classica storia da romanzo popolare, ma la 
vivacità delle battute di Palazzeschi e la recitazione sottile di Lucia Poli e Milena Vukotic 
(le due ricamatrici), affiancate dalla brava Marilù Prati e da un Gabriele Anagni forse un 
po’ sopra le righe, la rendono brillante e coinvolgente. Il personaggio della Vukotic non 
è un modello di succube rassegnazione come l’inevitabile identificazione con la signora 
Fantozzi ci farebbe pensare: qui le due sorelle, pur pagandoli a caro prezzo, vogliono 
provare quei brividi di emozione, maternità, amore che la vita ha loro negato. 
Lo spettacolo si apre con le sorelle, ombre in controluce, inchinate davanti al Papa. 
Ma la bigotteria è un’ombra che presto sparisce, lasciando spazio a desideri, trasgressioni, 
isterie che, mentre il patrimonio si volatilizza, culminano nel matrimonio di Remo con 
una spilungona americana, a cui le Materassi si presentano in abito da sposine. 
La serva si lascia andare pure lei a una vitalità tardiva, mentre la sorella minore cerca 
di farle rinsavire. Ma è tutto inutile: il pubblico, divertito, non può che assistere al 
tragicomico dispiegarsi di un disastro.

Cristian Sellan, Classe 3^ C RIM ESABAC e Katia Comparin, Classe 4^ C RIM ESABAC 
I.S.I.S. Paolo Sarpi - San Vito al Tagliamento



Segnaliamo che le foto della maglietta elaborata per lo spettacolo, degli allievi Seck 
Bineta e Seye Yeye Khadidiatou della classa 2^ A AFM dell’I.S.I.S. G. Marchesini di Sacile, 
si trovano sul sito di “Adotta uno spettacolo” (ndr):
www.adottaunospettacolo.it

Intervista a Cyrano
Io: Ciao Cyrano, come va?
Cyrano: Tutto bene quel che si vede, anche se il mio cuore non lo segue.
I.: Per caso c’entra Rossana?
C.: Naturalmente, è tutta la vita che mi affolla la mente!
I.: Da quanto la ami?
C.: Ma che domande sono, fin da quando emetto suono!
I.: Ok, raccontami un po’ di te.
C.: Son nato con questo naso e me lo porto in faccia come un vaso; 
son poeta e spadaccino e nessun mi vuol vicino; sono fiero e spavaldo, voglio la libertà e 
nient’altro; del pericolo non ho paura e per Rossana farei qualunque cura. 
I.: Che altro puoi raccontarmi?
C.: Quel giovincello di Cristiano, se non fosse per Rossana la vita non avrebbe sana!
I.: Sei crudele, Cyrano!
C.: Che altro dovrei fare, se lei non mi vuol amare?
Lo sapevo da sempre, per via del mio naso trascendente!
Parlo male del mio naso, invece ha tante qualità: non le sto a elencare: rischio di annoiare.
I.: Ma se il tuo cuore appartiene a Rossana perché non ti sei mai dichiarato? Non potevi 
andare oltre al tuo naso?
C.: Stai attento a quel che dici: mi offendo se lo maledici!
I.: Scusa, dimenticavo l’importanza, ma non potevi proprio accantonarlo?
C.: La paura è sempre tanta, perché la mia figura non è santa, la paura è quella di 
conquistare senza la garanzia dopo di poter amare; per paura di fallire ho gettato anche 
le mie poche lire, ho aiutato Cristiano perché era innamorato.
I.: Cyrano, vuoi dirmi qualcos’altro?
C.: Una cosa la vorrei, ma non so se la accetterei: cambiare il mio naso, secondo te, 
cambia il caso? Non so che dire a questo punto, comunque il mio naso mi ha portato 
dovunque! Grazie a te o giovine, che hai ascoltato la mia storia vile!
I.: E io non posso che concludere a tuo modo... grazie Cyrano per la tua presenza spero 
sia per tutti motivo di riconoscenza, ci vediamo chi lo sa, ma soprattutto viva Cyrano 
de Bergerac!

Leonardo Citron
Classe 2^ A AFM, I.S.I.S. G. Marchesini - Sacile
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Sonetto: “Cyrano de Bergerac”
Cantami o musa del nason Cyrano 
che, seppur innamorato di ella,  
avea appagato l’amor di Cristiano 
aiutandolo ad invaghir la bella.  
Ma vergognandosi del turpe aspetto,  
il prominente eroe avea paura 
a esporsi se non tramite il cadetto, 
scrivendo rime per colmar l’arsura.  
Ecco che entrambi la guerra chiamò, 
ma vilmente lasciati al lor destino, 
con gran valore Cristiano spirò.  
Dal letal tronco colpito al mattino, 
benchè morente, da Rossana andò 
e subito l’agnizione arrivò.

Leonardo D’Andrea, Francesco Mazza
Classe 4^ A SC, I.S.I.S. Licei G.A. Pujati - Sacile

Due ore tra risate e lacrime: “Cyrano de Bergerac”
Il 2 marzo 2018 allo Zancanaro di Sacile la Compagnia teatrale di Jurij Ferrini ha portato 
in scena la celebre commedia di Edmond Rostand “Cyrano de Bergerac”. Una serata 
intrigante, un’opera che ha regalato forti emozioni agli spettatori. La Compagnia infatti 
ha saputo interpretare con estrema disinvoltura l’opera, alternando appassionanti 
scene romantiche a esileranti scene comiche. Queste ultime hanno alleggerito l’opera 
rendendola adatta anche al pubblico più giovane presente in sala. Particolarmente 
avvincente è stata la rappresentazione dell’incontro tra i due giovani amanti, il bel 
Cristiano e l’avvenente Rossana, cugina del povero Cyrano, innamorato di lei senza 
avere il coraggio di rivelarglielo; egli infatti si reputa un uomo brutto a causa del suo 
ingombrante naso, per il quale è preso in giro nei più svariati modi. Cyrano, soldato, 
spadaccino e poeta è un personaggio vivace, trasgressivo e attaccato alla propria libertà 
che si esprime sempre in rima: un soggetto straordinariamente moderno. 
Il pubblico contemporaneo è invitato a riflettere su tematiche quali sincerità, coraggio, 
determinazione e lealtà perché Cyrano non cede ai compromessi e alle prepotenze dei 
ceti più abbienti. “Salire non molto in alto, forse, ma da solo”: questo è uno dei suoi motti. 
La trama, incentrata sull’amore impossibile, si basa sull’intrigante triangolo amoroso tra 
il bel Cristiano, l’affascinante Rossana e il terzo incomodo, Cyrano. 
Nota di merito all’accompagnamento musicale e alla combinazione delle luci che hanno 
valorizzato uno spettacolo suggestivo, una recitazione disinvolta, una scenografia 
semplice caratterizzata da pochi elementi funzionali e azzeccati. Due ore tra risate e 
pianti, è questo “Cyrano de Bergerac”.

Seck Bineta, Seye Yeye Khadidiatou, Chiara Cecchinato
Classe 2^ A AFM, I.S.I.S. G. Marchesini - Sacile

Cyrano: un’opera dinamica e appassionata 
Può un’opera della fine del diciannovesimo secolo far ridere ancora oggi, nei futuristici 
anni duemila, in cui l’umorismo si sta sempre più limitando alla frivola e volgare ironia 
di web e social? A quanto pare sì. “Cyrano de Bergerac” ne è un chiaro esempio, una 
prova tangibile che il valore della parola e del recitare in rima può ancora risultare 
interessante e divertente se contestualizzato attraverso i modi del parlato e le battute 
di spirito dei giorni nostri. Anzi, il ricercare la rima perfetta in ogni frase aggiunge 
quella componente di bizzarra e inusuale stranezza che lascia sempre a bocca aperta. 
Il mio giudizio sulla rappresentazione, diretta ed interpretata da Jurij Ferrini, è perciò 
assolutamente positivo, in quanto l’opera è riuscita ad attirare la mia attenzione e, 
soprattutto, a farmi ridere (quello che suppongo fosse lo scopo principale della 
commedia). Inoltre ci tengo a complimentarmi con gli attori, poiché sono sicuro che non 
sia facile imparare una mole così imponente di versi in rima, anche perché, a differenza 
del teatro in prosa, è molto più difficile improvvisare quando una battuta sfugge.
In conclusione, la domanda che sorge spontanea è: “Perché andare a vedere (o rivedere) 
Cyrano de Bergerac?” La risposta è molto semplice: perché è estremamente divertente. 
Non è una di quelle commedie noiose e ripetitive che più di far ridere ci fanno assopire, 
è un’opera dinamica e appassionata in cui le parole valgono più delle azioni e della 
scenografia, la metafora perfetta per lo sfortunato poeta-eroe che ne è protagonista.

Simone Polesello
Classe 4^ A SC, I.S.I.S. Licei G.A. Pujati - Sacile
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LACCI
di Domenico Starnone 
tratto dall’omonimo romanzo di 
Domenico Starnone
con Silvio Orlando e con Giorgio 
Bellocchio, Roberto Nobile, 
Maria Laura Rondanini, 
Vanessa Scalera, Matteo Lucchini 
regia di Armando Pugliese

Auditorium Comunale H. Zotti 
San Vito al Tagliamento
11 dicembre 2017

PERCORSO “IL TEATRO DELLE 
EMOZIONI”
SPETTACOLO ADOTTATO DA:
I.S.I.S. P. Sarpi
San Vito al Tagliamento
Classe: 3^ A AFM serale – 4^ A AFM serale
Coordinatore: prof. Massimiliano Galati

Una famiglia imperfetta
Lo spettacolo “Lacci” si apre con Vanda che, disperata, scrive al marito Aldo lettere di 
rabbia, profonda frustrazione e dolore, dettate dall’allontanamento improvviso e del 
tutto inaspettato del marito con una ragazza più giovane di lui e molto più avvenente e 
stimolante della moglie. Trent’anni dopo, marito e moglie rincasano da una vacanza estiva 
e trovano l’appartamento sottosopra. (...) In passato Aldo e Vanda sono stati lontani alcuni 
anni. Lei a Napoli con i due figli, di cui aveva chiesto l’affidamento esclusivo, lui a Roma con 
l’amante Lidia e una nuova vita caratterizzata da sorprese quotidiane e continui stimoli. 
Nonostante il riavvicinamento dei due, qualche anno dopo, le frustrazioni riaffiorano in 
maniera prepotente ma al contempo meschina e ipocrita. 
Cambia la scena sul palco, entrano i figli, ormai adulti. A loro spetta l’incarico di controllare 
la casa dei genitori durante la loro temporanea assenza. Anna è ormai rattrappita e 
profondamente segnata dalla paura dell’impegno che una famiglia comporta, Sandro, 
invece, è un “Don Giovanni” apparentemente senza etica e morale, con quattro figli avuti 
da tre donne diverse.
Uno spettacolo ricco di emozioni e di interessanti spunti di riflessione sulla vita moderna 
con un contenuto di dolore e sofferenza tramandato dai genitori ai figli, tanto crudo quanto 
attuale. L’ironia pervasiva e onnipresente rende lo spettacolo accattivante e piacevole, 
nonostante una tematica agrodolce alle volte difficile da digerire e accettare.

Fausta Natalia Saba, Oghogho Igbinowmanh, Cristina Lena 
Classe 3^ A AFM Serale, I.S.I.S. P. Sarpi - San Vito al Tagliamento

Vasi infranti
In quest’opera a finire sotto la lente d’ingrandimento sono la nascita e il fallimento 
della società del boom economico, il microcosmo della famiglia borghese nonché le 
distanze e i conflitti generazionali. La coppia di coniugi e i loro figli sembrano intrappolati 
metaforicamente da lacci invisibili che impediscono loro di comunicare liberamente i 
propri sentimenti, costringendoli a ricorrere a espedienti e a sotterfugi. 
L’allestimento scenico asettico di Roberto Crea, che lascia entrare uno spiraglio di colore 
da una scatola polverosa piena di ricordi e rimpianti, dà la sensazione di essere all’interno 
di un’abitazione ordinata, intoccabile e fredda: come se volesse mettere a nudo la vera 
natura affettiva di quella casa apparentemente perfetta, ma profondamente artefatta. 
Una dimora mantenuta precariamente in piedi solo grazie all’ipocrisia dei genitori che, 
a loro tempo, i figli non esiteranno a “demolire”. 
E ciò che sorprende e fa riflettere lo spettatore sono proprio i punti di vista dei figli 
rispetto agli errori e alle colpe dei loro genitori e, soprattutto, ai danni provocati da 
un’esistenza vissuta nel disamore. 
La regia armonizza l’intero spettacolo e mette in luce i tratti psicologici, a volte 
contraddittori, forse un po’ ingenui, ma sicuramente indicativi del vortice devastante di 
sentimenti che compongono questa famiglia. (...)

Sonia Lena, Silvia Pasqual, Paola Irene Marchi, Lara Scodeller
Classe 4^ A AFM Serale, I.S.I.S. P. Sarpi - San Vito al Tagliamento
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Un inno a rimanere umani  
“Perlasca: il coraggio di dire di no” è uno spettacolo scritto ed interpretato da Alessandro 
Albertin, che porta a teatro la banalità del bene, nell’intreccio di presente e passato 
della storia, finalmente conosciuta, di Giorgio Perlasca: una storia di coraggio tutt’altro 
che banale. Si tratta del racconto di un carattere umile e ribelle, che combatte e 
vanifica il significato delle etichette ideologiche: il commerciante di bovini padovano, 
ex-militante fascista, mantiene durante la guerra un senso di umanità che prescinde dal 
suo passato; le sue vicende ungheresi vengono raccontate dalla maestria dell’attore, il 
quale costruisce Budapest intera con i soli due cubi neri presenti sulla scena spoglia, e 
modulando perfettamente la voce, dà vita a tutta una serie di personaggi che animano 
il monologo coi loro caratteri. 
Si raccontano quindi, con un linguaggio ed un’espressività impareggiabili ed accattivanti, 
le azioni sorprendentemente coraggiose di Perlasca, che da commerciante in Ungheria 
qual era, si finge dapprima diplomatico e poi ambasciatore spagnolo, riuscendo così a 
salvare più di cinquemila ebrei dalla loro triste fine. 
Parallelamente viene narrata una partita di calcio, metafora della partita ben più 
importante e pericolosa tra Perlasca e i nazifascisti: grazie a questo espediente narrativo 
la drammaticità delle vicende si alterna a momenti più leggeri. 
Lo spettacolo risulta perciò particolarmente coinvolgente per i giovani, catturati nella 
scena ed invitati a conoscere questa storia, per sapere come comportarsi di fronte 
all’eventuale ritorno di simili violenze. Sin dall’inizio è chiaro quali siano i pericoli che 
ancora oggi si presentano alla società, a causa dell’omologazione e della perdita 
progressiva della cultura e dei valori che ci rendono umani. In questo senso il monologo 
di Albertin è un inno a rimanere umani, sempre. 

Daniele Avoledo, Mattia Colomba, Virginia Della Bianca, Rossella Facchin, Greta Gjergji, 
Nicolò Marangoni
Classe 5^ B, I.S.I.S. Liceo Le Filandiere - San Vito al Tagliamento 

Una storia troppe volte dimenticata
Il palco è sempre pesante. La cosa che più ha impressionato la mia breve e modestissima 
carriera di attore è stata la strana sensazione che si prova quando, nel momento 
antecedente la propria battuta, si ha la piena convinzione di essere ascoltati: realizzi in 
una frazione di secondo che è una cosa che non capita spesso (quasi mai, a pensarci 
bene) nella vita quotidiana, e invece di sfruttare al meglio questa possibilità, proprio 
lì rischi di cadere: il palco è sempre pesante. Se poi i temi trattati sono tutt’altro che 
leggeri, e se poi sul palco si è da soli, allora, per intrattenere un intero auditorium, quel 
palco deve essere calpestato da un attore di grande spessore, e Alessandro Albertin si è 
rivelato un fuoriclasse. (…) 
Quella sera, a teatro, non abbiamo semplicemente assistito alla narrazione dell’incredibile 
e commovente vita di Giorgio Perlasca: ognuno di noi ha vissuto quelle vicende, si è 
affezionato per alcune decine di minuti a uno degli innumerevoli personaggi incarnati 
con una facilità impressionante da Albertin, si è distratto un attimo per riflettere sulle 
assurde verità della storia passata, poi forse per un attimo ha pensato anche al presente, 
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PERLASCA. 
IL CORAGGIO DI DIRE NO
scritto e interpretato da 
Alessandro Albertin
a cura di Michela Ottolini

Auditorium Comunale H. Zotti 
San Vito al Tagliamento
28 gennaio 2018

PERCORSO “IL TEATRO DELLE 
EMOZIONI”
SPETTACOLO ADOTTATO DA:
I.S.I.S. Liceo Le Filandiere
San Vito al Tagliamento
Classi: 5^ B – 4^ E – 5^ A
Coordinatori: prof.sse 
Maria Clara Rivieri, Maria Piera 
Tramontin, prof. Gianattilio Valentinis

perlasca. il coraggio di dire no
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e alla leggerezza con cui ognuno di noi archivia tutto con un “mi piace”, si è chiesto cosa 
avrebbe fatto al posto di Perlasca, si è risposto che quello che ha fatto lui ha avuto 
veramente dell’eccezionale, si è chiesto come mai non ha raccontato nulla a nessuno 
una volta finito tutto, si è risposto di nuovo che tutto ciò ha dell’eccezionale, si è sentito 
(ingiustificatamente, ma poco importa) elemento attivo per la serata, trascinato in 
prima fila dalla forza di quell’uomo, che tra punte di malinconica ironia e toccante 
intimità ha saputo dare nuovo colore e vita a una storia troppe volte dimenticata.

Giacomo Cozzi
Classe 5^ A, I.S.I.S. Liceo Le Filandiere - San Vito al Tagliamento 

Un tweet per Giorgio Perlasca
Qualcuno sostiene che il silenzio non avrà mai lo stesso rumore. Sono d’accordo. Giorgio 
Perlasca è stato in silenzio, ma la sua storia ha parlato per lui. Ha messo in atto la sua 
“banalità del bene”, di nascosto, per poi tornare a casa in punta di piedi. È l’eco del suo 
ricordo che ci sta salvando.
Chiara Fiorentino

Giorgio Perlasca fece una cosa che poche persone sarebbero capaci di fare: aiutare degli 
innocenti senza tenere conto della sua stessa vita.
Federico Celotto

Ci chiediamo perché è successo, ci chiediamo perché nessuno ha fatto nulla, in realtà 
qualcuno nel suo piccolo qualche cosa di eccezionale ha fatto.
Simone Trevisan

Il bene e il male convivono nell’uomo. Far emergere il lato buono non sempre è la scelta 
più facile ma è la cosa giusta da fare.
Kim Nguyen

La banalità del bene è proprio fare il giusto, ma senza vantarsene o volere una ricompensa, 
perché lo si fa in quanto dovere di ogni uomo.
Gabriele Pasutti

Umanità, forza, ragione, coraggio: se li unissimo a una buona dose di fortuna e a un velo 
di follia, capiremmo cos’è stato Giorgio Perlasca. 
Davide Pignatale

Giornata della memoria. 
Instagram: foto di Auschwitz. 
“Per non dimenticare”. 
“Mi piace”. Coscienza a posto. Posso smettere di pensarci per un altro anno.
Chiara Del Col

Classe 4^ E, I.S.I.S. Liceo Le Filandiere - San Vito al Tagliamento 
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Matadores
[…] Il ring è un luogo simbolico: è un’arena per una corrida in cui c’è un toro (Bull) e due 
matadores.
I personaggi sono catapultati in questa giungla psicologica che li spinge a tramare, 
ingannare e a non fidarsi gli uni degli altri, al fine di riconoscere il toro tra i tre e a 
proclamarsi toreri.
Abbiamo quattro personaggi: Thomas, uomo della classe media, dall’aspetto fisico 
un po’ trasandato e grassoccio, ha un carattere debole e soffre d’ansia; Isobel, 
provocatrice e provocante che usa l’aspetto fisico e la sua femminilità per raggiungere 
i suoi scopi; Tony, alto e asciutto, sicuro di sé ed alle volte spaccone e spavaldo, non 
ha paura di fare buon viso a cattivo gioco; infine Carter, il datore di lavoro che dovrà 
compiere la scelta tra i tre, è insensibile e non si cura del comportamento spietato dei 
due contro Thomas. (…) 
Lo spettacolo pone lo spettatore davanti ad un dramma il cui messaggio è molto forte. 
Se nella giungla vige la legge del più forte, nella società è la stessa cosa, o meglio, 
vince la personalità più forte, il carattere più duro, la mente che non si fa scrupoli o 
sensi di colpa. La mente debole, che esita, è preda di paranoie e viene distrutta dalle 
menti più forti e meschine.
Lo spazio teatrale è un ring e Thomas è il sacco da box che per tutta la durata dell’opera 
prende “botte” da tutti i lati ed alla fine cade. (…)
Come sottolineano le azioni finali di Isobel, il forte prova un’attrazione per la 
distruzione del debole, si tratta di una sorta di sadismo, un fascino per la sopraffazione 
e l’umiliazione dell’”inferiore”. Esattamente come un torero che umilia il toro facendolo 
soffrire fino alla morte.
Lo spettacolo è un pugno allo stomaco che mostra la realtà drammatica del mobbing 
negli ambienti di lavoro con dialoghi diretti e linguaggio volgare.

Elia Piasentin 
Classe 5^ E, I.S.I.S. Liceo Le Filandiere - San Vito al Tagliamento

Bestiale, distrUttivo, aLLettante 
Un incontro di boxe senza precedenti, quello a cui ho assistito ieri sera, unico nel suo 
genere perché combattuto in un campo di gioco, il palcoscenico, nel quale l’arma 
d’attacco era la parola, l’insulto, lo scherno. 
Un combattimento per di più squilibrato: è un due contro uno. I due, Isobel e Tony, ben 
preparati e allenati, astuti, sferrano senza pietà colpi bassi, il loro non è un gioco pulito. 
L’altro, Thomas, incapace di tenere alta la guardia, è sempre all’angolo e si fa sempre 
più piccolo di fronte ai colpi ognora più cattivi degli avversari, suoi colleghi. L’arbitro di 
gioco, Carter, finge di non vedere. Uno scontro che non poteva concludersi se non con 
un KO netto e distruttivo. (…)
La riflessione dopo una rappresentazione di questo calibro è d’obbligo e - oserei dire - 
necessaria. Per quanto mi riguarda, ho ripensato in particolare alla facilità con cui le 
parole possono influenzare la psiche delle persone. I complimenti, come quelli fatti agli 
attori dopo lo spettacolo per la loro interpretazione impeccabile, possono essere per 

Bu
ll

57

Bull
BULL
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Il mobbing a teatro
Lo spettacolo mi ha fatto capire il darwinismo sociale, secondo cui solo il più forte della 
specie sopravvive, mentre i più deboli sono destinati ad estinguersi. 
Pertanto bisogna sempre sapersi difendere da soli o chiedendo aiuto a qualcuno, se ti 
trovi nella situazione di Thomas, l’anello più debole della catena. Sul ring dell’ambiente 
lavorativo sarà lui ad essere atterrato: lo spettacolo si conclude con il suo licenziamento 
e la sua disperazione. 
Di queste cose che succedono agli adulti non si parla mai: al contrario, l’attenzione è 
sempre puntata sugli adolescenti, ma se il bullismo appare scandaloso, il mobbing tra 
gli adulti è spietato, in quanto mette in atto sistemi più sofisticati e sottili. E partecipare 
a questa rappresentazione dal ritmo incalzante e sofferto, ha aperto una finestra su 
realtà a noi sconosciute.

Giulia Lovisotto
Classe 3^ B, I.S.I.S. Liceo Le Filandiere - San Vito al Tagliamento

La banalità del mobbing
Il mondo del lavoro può essere feroce? Sì, senz’altro. L’arrivismo sfrenato rende inumano 
ogni rapporto? Quasi sicuramente sì. Siamo circondati da parole volgari e brutali? Certo, 
difficile negarlo. Quello che racconta “Bull” è tutto vero, tutto reale, tutto frequente. 
Ma il problema è un altro: non basta riprodurre piattamente una realtà – anche bestiale, 
indigeribile, intollerabile – per fare arte. Il cielo è azzurro, i nazisti sono cattivi: sono cose 
vere, ma non per questo interessanti. 
E lo spettacolo diretto da Fabio Cherstich, andato in scena allo Zotti di San Vito, mostra 
la ferocia della selezione del personale nel modo più prevedibile possibile: Isobel e Tony 
sono disgustosi e vincenti esattamente come il pubblico se lo aspetta, la vittima ha 
una goffaggine da manuale e il capo è cinico e sprezzante proprio come è giusto che 
sia un capo. Insomma, il testo dell’inglese Mike Bartlett dice quello che tutti sanno. 
Mostra un mondo cattivo, ma con la piattezza a campo fisso di una telecamera di 
sicurezza. E la regia che, con grande semplificazione scenica, riduce il palcoscenico a un 
ring iperilluminato dove gli attori combattono un match scontato, non può aggiungere 
alcuna profondità al testo. 
Gli attori sono bravi, adatti alla parte, ma il pubblico si dice: grazie, buona interpretazione, 
ma lo sapevo già che il liberismo sfrenato non ha pietà per nessuno. Alla fine resta però 
un sospetto: non è che la prevedibilità sia voluta? Per 55 minuti ci aspettiamo un colpo 
di scena, un riscatto della vittima predestinata, un imprevisto che puntualmente non 
avviene. È un caso? O forse l’autore, più che denunciare il mobbing, vuole accusare 
quella passività che ci mostra tutto scontato, persino la violenza? Il riscatto di “Bull”, se 
c’è, è tutto qui.

Classe 5^ C RIM, I.S.I.S. P. Sarpi - San Vito al Tagliamento 

loro incredibilmente appaganti e soddisfacenti. Al contrario, quando sono la cattiveria, 
l’invidia, il risentimento a condurre il discorso, i risultati possono essere tali da liquidare e 
annichilire una persona, come nel caso di Thomas.
“Bull” ci mostra come il giudizio di chi vive con noi sia importante, anzi fondamentale, 
e come spesso ci si senta in dovere di adeguarvisi. Tuttavia, sono convinto che la 
consapevolezza di chi si è veramente possa essere la barriera contro la quale i cattivi 
giudizi e, ancor peggio, i pregiudizi, si infrangono. 
È dunque essenziale che ogni individuo si costruisca una consapevolezza e una 
padronanza di sé attraverso uno sviluppo critico, cosciente e coerente del proprio io per 
non essere messi KO.

Tommaso Praturlon
Classe 5^ E, I.S.I.S. Liceo Le Filandiere - San Vito al Tagliamento

Maschile e femminile sul posto di lavoro
Siamo di fronte ad una rappresentazione teatrale brillante, di cui gli aspetti che mi 
hanno maggiormente colpita sono principalmente due: il modo di muoversi degli attori 
nello spazio e il ruolo dell’unica donna presente.
Sulla scena vuota, priva di oggetti, solo gli attori: quando uno di loro deve iniziare il 
proprio discorso, si posiziona al centro del “ring”, mentre gli altri restano negli angoli, 
aspettando. Si capisce immediatamente chi sia la vittima, “lo sfigato”: goffo, con gli 
occhiali, leggermente ingobbito, un po’ in carne, agitato e impacciato, sudato, balbetta 
e distoglie sempre lo sguardo dal suo interlocutore. Un’interpretazione efficace, senza 
dubbio, quella di Thomas.
I suoi colleghi, nonché nemici, Tony e Isobel, molto più sicuri di sé, stanno ritti e impettiti, 
composti, parlano fluentemente e guardano dritto negli occhi. Ma il personaggio più 
crudele e spietato qui è la donna, Isobel, che sa come colpire i punti più sensibili di 
Thomas e Tony le fa solamente da spalla: lei è la vera predatrice. Isobel gioca con la 
debolezza di Thomas che non riesce a difendersi, tanto che, ad un certo punto dello 
spettacolo, vorresti che la aggredisse o che ti fosse possibile farlo tu stesso, dalla platea. 
Isobel gli fa credere cose non vere che lo confondono, arriva persino a parlare della sua 
famiglia, della ex-moglie, del figlio, di sua madre, consapevoli tutti che è un perdente, 
un fallito, un buono a nulla. Tutto ciò al fine di rendere Thomas ancora più vulnerabile di 
quello che è, fino al crollo totale.
Sono uscita dal teatro con tante domande e nuovi spunti di riflessione, pensando a 
quello che potrà attendere noi giovani, in un futuro non molto lontano e forse nemmeno 
tanto diverso. 

Elisa Bortolussi
Classe 3^ B, I.S.I.S. Liceo Le Filandiere - San Vito al Tagliamento
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Essere o apparire?
È più importante essere accettati o essere se stessi? Quali sono i segreti che nascondiamo 
per non apparire diversi? Queste domande accomunano non solo i protagonisti di 
«Mister Green”, ma anche tutti noi. 
Un vecchio e un giovane si trovano costretti dalle circostanze a rivelare segreti fino 
ad allora inconfessati, benché all’inizio non volessero neanche avere a che fare l’uno 
con l’altro. Questo, contro ogni previsione, creerà un legame fra i due, che riescono ad 
avvicinarsi mediante il dialogo, seppur con modi di pensare completamente divergenti.
Entrambi ebrei, soli, soggetti ai pregiudizi e costretti a nascondersi per non essere 
giudicati, ci appaiono infelici: il giovane Ross cerca di uniformarsi agli altri e di non far 
emergere la propria diversità; Mr. Green non accetta la nuova società, che si evolve 
e cambia continuamente, mutando pericolosamente anche i valori ereditati dalla 
tradizione ebraica, a cui è attaccato da sempre.
Quindi è meglio vivere nell’ombra di un segreto e nel disagio o rischiare di mostrarsi agli 
altri per come si è veramente? Il lavoro teatrale a cui abbiamo assistito, ci orienta a 
scegliere la seconda opzione.

Irene Ciol, Agnese Dalpiaz, Silvia Morson
Classe 4^ C LIN, I.S.I.S. Liceo Le Filandiere - San Vito al Tagliamento

Eppure diceva di essere ebreo…
“Eppure diceva di essere ebreo”, ripete più volte Mr. Green, rimproverando Ross Gardiner, 
giovane uomo in carriera, anticonformista rispetto alla generazione precedente, a cui lui 
appartiene. La sua sorpresa, unita al disappunto, si manifesta quando il giovane si rivela 
essere ebreo e omosessuale.
I due, in uno scenario domestico, si confrontano allora, con toni spesso accesi, su svariati 
temi: dalla religione all’omosessualità, passando attraverso la riflessione sui legami 
familiari e sentimentali.
Il ragazzo cerca di scardinare convinzioni e pregiudizi che si sono radicati nella mentalità 
di Mr. Green, riguardanti la sessualità “sbagliata”, riuscendo però solo ad accendere un 
astioso dibattito. L’anziano mantiene la sua ferma posizione, la stessa che manifesta 
nei confronti del comportamento ribelle della figlia che ha sposato un non ebreo, atto 
considerato irrazionale e che ha portato al disfacimento del loro rapporto. 
La separazione, unita poi alla morte della moglie, alimenta in Mr. Green il rifiuto di 
ricevere sostegno e di stabilire contatti con l’esterno. 
Anche Ross soffre per la mancanza di legami affettivi, che sono per lui difficili da 
instaurare, e si trova costretto ad indossare delle maschere, addirittura in presenza 
dei suoi cari, terrorizzati dalla sua omosessualità. Progressivamente le attenzioni del 
giovane, la sua sensibilità e l’affetto verso l’anziano Mr. Green riescono a modificarne 
l’animo, dimostrando a noi spettatori quanto nefasto sia lasciarsi guidare solo dal 
pregiudizio negli incontri della vita.

Elena Cristofoli, Camilla Gregoris, Martina Palese, Anna Simonato
Classe 4^ C LIN, I.S.I.S. Liceo Le Filandiere - San Vito al Tagliamento

M
is

te
r G

re
en

61

MISTER GREEN
di Jeff Baron 
traduzione di Michela Zaccaria
con Massimo De Francovich, 
Maximilian Nisi
regia di Piergiorgio Piccoli

Auditorium Comunale H. Zotti 
San Vito al Tagliamento
18 febbraio 2018

PERCORSO “IL TEATRO DELLE 
EMOZIONI”
SPETTACOLO ADOTTATO DA:
I.S.I.S. Liceo Le Filandiere
San Vito al Tagliamento
Classi: 4^ C LIN – 2^ B
Coordinatrici: prof.sse 
Annamaria Coviello, Elena Marzotto

mister green
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Condivisione di ideali
Il 18 febbraio 2018 l’Auditorium Zotti di San Vito al Tagliamento ha presentato lo 
spettacolo “Mister Green” di Jeff Baron.
La rappresentazione affronta i diversi punti di vista di due generazioni messe a confronto. 
Il giovane Ross Gardiner e l’anziano Mister Green. 
Il primo, dopo aver investito Mister Green in una via di New York, viene condannato 
dal giudice a prendersi cura dell’uomo per un arco di tempo di sei mesi. Inizialmente 
i due sono in disaccordo: le prospettive sono totalmente differenti e non trovano un 
argomento che li possa accomunare. 
Solo dopo diversi tentativi di approccio da parte di Ross, i due scoprono di professare 
la stessa religione. Questo sarà un importante tema di confronto, poiché Mister Green 
professa il suo credo in modo più tradizionalista e segue gli insegnamenti della Torah in 
modo ferreo, mentre Ross Gardiner ne dà un’interpretazione più personale e moderna. 
Si aggiunge così un altro filo conduttore della commedia, il tema della famiglia. 
Anche in questo caso la visione del giovane è totalmente aperta dichiarandosi pure 
omosessuale, mentre tradizionale quella di Mister Green che ha perso da poco la moglie 
Ester, della quale era perdutamente innamorato, e non lega con la figlia solo per il fatto 
che ha sposato un uomo di religione diversa.
Nonostante i due protagonisti abbiano pensieri differenti su questi temi, cercano di 
condividere le esperienze, dialogano e alla fine riescono a comprendersi e ad accettarsi 
a vicenda.

Elisa Ballardin, Asja Castagnotto, Harleen Kaur, Gaia Lo Sardo, Lucia Pittaro, 
Ilaria Peschiutta
Classe 2^ B, I.S.I.S. Liceo Le Filandiere - San Vito al Tagliamento 

Generazioni a confronto
Cosa lega un ricco giovane in carriera e un anziano scorbutico rimasto solo? 
Apparentemente nulla, ma un incidente stradale ha unito le loro strade. La sentenza del 
tribunale li aveva costretti a frequentarsi, ma con il tempo è diventata una necessità. 
Ross Gardiner guidava troppo veloce, quando l’incurante Mr. Green ha attraversato la 
strada rischiando di essere investito. 
Dopo il processo, Ross deve far visita all’anziano una volta a settimana per aiutarlo. 
Incontro dopo incontro i rapporti tra i due, inizialmente aspri, si addolciscono grazie 
anche alla religione comune, quella ebraica. 
Quando però Ross rivela il suo più grande segreto, il filo del loro legame si spezza e 
ricominciano le divergenze tra i due. Anche Mr. Green, però, cela un passato difficile e 
una realtà scomoda. Si aiuteranno a superare le paure e le differenze, liberandosi di un 
peso opprimente. 
È l’inizio di un rapporto stretto, di un’amicizia che unisce due generazioni. 
La mescolanza dei pregi di una e dell’altra aiuterà i due protagonisti a riparare gli errori 
commessi e a ricominciare insieme. Uno spettacolo intenso e travolgente, attuale e 
realistico, che pone le basi di un confronto che viene spesso evitato.

Sofia Blaseotto, Francesca Carniel, Anna Nadalin, Sandra Simonetto, Carlotta Barbagallo 
Classe 2^ B, I.S.I.S. Liceo Le Filandiere - San Vito al Tagliamento 
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Il testamento dell’eroe
“Aveva scritto quattro righe di testamento e le aveva date al suo amico prima di partire... 
Che un ragazzo faccia testamento a 24 anni non è mica normale...” così inizia lo sfogo di 
una delle tre madri del monologo “Mio Eroe” scritto ed interpretato da Giuliana Musso.
L’attrice, seduta su una sedia in un piccolo giardino fiorito che rappresenta la “Valle 
delle rose”, riesce a generare sul palco una vera e propria esplorazione nella psiche di 
tre donne diverse tra loro ma con uno stesso dolore, quello di una madre che ha perso il 
figlio a causa di una guerra “di pace” in cui non c’è mai un vero e proprio vincitore perché 
alla fine tutti perdono.
Bellissima la capacità dell’attrice di modulare la sua voce per riprodurre i diversi caratteri 
delle madri: tono più basso per indicare un temperamento quasi passivo, toni più acuti 
per esprimere la sofferenza di chi non accetta la scomparsa definitiva di un figlio.
Questo spettacolo merita di essere visto per la sua capacità di far riflettere il pubblico su 
quella che è la vera realtà della guerra.

Elizabeth Adjar, Sonia Basile, Manuel De Lorenzi, Emmanuel Ocloo, Oumaima Sabri 
Classe 3^ A TUR, I.S.I.S. P. Sarpi - San Vito al Tagliamento.

Madri rimaste senza eroi
Quello rappresentato la sera di domenica 11 marzo 2018 è un monologo che si addentra 
nel dolore di tre madri interpretate da Giuliana Musso. L’attrice ci ha mostrato il dolore, 
i pianti, le grida e la rabbia.
Un racconto che descrive la morte dei militari italiani caduti in Afghanistan durante le 
missioni di pace. Un tema delicato che l’attrice è stata capace, con il suo eclettismo e 
la sua abilità nel modulare le cadenze dialettali, i tic verbali, i modi, i gesti e i caratteri 
delle tre madri, di rendere personale e collettivo allo stesso tempo.
Vengono narrate le vicende di tre ragazzi partiti con gli alpini per una missione di pace 
in un territorio devastato dalla guerra. Tutti e tre sono idealizzati dalle madri che sono 
dentro una voragine di dolore che non trova risposta. Mamme invase da ricordi, abitudini 
e piccole cose, che tornano alla loro memoria, di quando i loro “eroi” appartenevano 
ancora a loro e non alla guerra. In “Mio Eroe” le madri dei tre giovani alpini sono al centro 
di una scena fatta di fiori, libri, erba, a evocare un cimitero militare o più semplicemente 
uno spazio della memoria. Le prime due donne diverse, ma legate fra di loro nell’amore 
e nel dolore per i figli perduti. L’ultima invece ci farà capire che la speranza è l’ultima a 
morire, ma che comunque non passa il dolore provocato da un sacrificio cosi grande. 
Racconti intimi e toccanti da cui però traspare un fondamentale discorso critico, etico 
e politico che induce a scomode domande: sulla logica della guerra, sull’inutilità della 
violenza, ma soprattutto su quanto sia sacra la vita umana.

Izaura Mullaj, Asia Baribiera, Senita Kuric, Asia Bariviera e Sara Carbonera
Classe 3^ A TUR, I.S.I.S. P. Sarpi - San Vito al Tagliamento
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MIO EROE
di e con Giuliana Musso 
regia di Giuliana Musso

Auditorium Comunale H. Zotti 
San Vito al Tagliamento
11 marzo 2018

PERCORSO “IL TEATRO DELLE 
EMOZIONI”
SPETTACOLO ADOTTATO DA:
I.S.I.S. P. Sarpi
San Vito al Tagliamento
Classi: 3^ A TUR – 3^ A SIA 
Coordinatrici: prof.sse 
Fabiola Fontanel, Vania Bianco

mio eroe
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Tutti hanno un proprio eroe 
Domenica 11 marzo 2018, abbiamo assistito alla rappresentazione teatrale “Mio Eroe” di 
e con Giuliana Musso presso l’Auditorium Zotti di San Vito al Tagliamento.
Il soggetto si ispira alla biografia di alcuni militari mandati in Afghanistan durante la 
missione ISAF (International Security Assistance Force) tra il 2001 e il 2013, la voce è 
quella delle loro madri. 
Le madri testimoniano con devozione la vita dei figli che non ci sono più. Ne ridisegnano 
i caratteri, i comportamenti e gli ideali. Il loro dolore si contrappone alla retorica della 
guerra in quanto un figlio perso lascia un vuoto incolmabile. 
Ciascuna storia è diversa, come ogni vita, ma le madri hanno in comune lo stesso strazio. 
Una perdita che risparmia solo la terza madre che potrà ancora godersi il figlio, tornato 
incolume. Molto commovente l’incontro tra i due, quasi un rivivere il momento della 
nascita. In scena le luci erano completamente concentrate sull’attrice e ad ogni cambio 
di storia c’era sempre il violoncello, che secondo noi creava un momento di tristezza. 
Noi consiglieremmo questo spettacolo teatrale a tutti perché colpisce veramente 
nell’anima, è molto intenso e con un tema drammaticamente attuale.

Alessandro Alberti, Sara Iop, Alan Vignola, Lorenzo Zorzini
Classe 3^ A SIA, I.S.I.S. P. Sarpi - San Vito al Tagliamento

Per ogni madre c’è un eroe
L’opera “Mio Eroe” di Giuliana Musso, presentata a San Vito al Tagliamento il giorno 
11 Marzo 2018, è uno spettacolo formato da tre monologhi che raccontano la storia di 
tre madri che hanno avuto l’esperienza tragica di dover lasciare andare i propri figli in 
Afghanistan. 
Nel corso del primo monologo l’attrice racconta la tragedia con un tono apparentemente 
distaccato, infatti si rammarica di non riuscire a piangere, poiché non riesce ancora 
a realizzare che il figlio sia morto. Nell’intervento successivo l’attrice, con una voce 
disperata, aggressiva e decisa, racconta alcuni momenti intimi passati con il figlio, 
ad esempio fumare la sigaretta dopo mangiato. La madre è talmente disperata da 
non rassegnarsi alla perdita, infatti si immagina il figlio ancora vivo e nascosto perché 
appartenente a un’associazione segreta. Nel monologo finale, invece, l’attrice si atteggia 
in modo diverso, cadendo in un pianto disperato fino al momento in cui capisce che il 
soldato morto non è suo figlio. 
Il racconto si snoda attraverso l’affermazione della insensatezza della logica della guerra 
e apre degli interrogativi al pubblico per quelle morti inaccettabili. 
Per noi studenti è stata la prima volta in cui abbiamo assistito ad un monologo teatrale 
e si è dimostrata un’esperienza diversa ed interessante. L’attrice ha interpretato molto 
bene i ruoli delle madri, riuscendo a trascinare il pubblico all’interno della storia tramite 
le emozioni. La sua voce è sicuramente rimasta impressa in tutti noi facendoci capire 
come in certe situazioni le persone si sentano, rivalutando i valori della vita e l’importanza 
dei piccoli gesti quotidiani. 
 
Stefanie Amaro, Nicola Giacomel, Eric Granziera
Classe 3^ A SIA, I.S.I.S. P. Sarpi - San Vito al Tagliamento
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MURMURES DES MURS
di Victoria Thierrée-Chaplin
con Aurélia Thierrée
e con Jaime Martinez, 
Magnus Jakobsson
regia di Victoria Thierrée-Chaplin

Teatro Comunale Giuseppe Verdi 
Pordenone
6-7-8 aprile 2018

PERCORSO “IL TEATRO DELLE 
EMOZIONI”
SPETTACOLO ADOTTATO DA:
Liceo Artistico I.S.A. E. Galvani
Cordenons
Classe: 2^ C 
Coordinatrice: prof.ssa Francesca 
Piovesan
I.T.I.S.T S. Pertini
Pordenone
Classe: 4^ A
Coordinatrice: prof.ssa Paola Del Fiol
I.T.S.T. J.F. Kennedy 
Pordenone 
Classi: 2^ C – 4^ C EA
Coordinatrici: prof.sse Sara Tosi, 
Irene Verziagi
Liceo Scientifico M. Grigoletti
Pordenone
Classe: 3^ C SCA
Coordinatrice: prof.ssa Sara Fabretto
I.S.I.S. G. Marchesini
Sacile
Classe: 5^ A TUR
Coordinatrice: prof.ssa 
Fiorenza Poletto

Uno spettacolo sorprendente
Il 6 aprile 2018 abbiamo assistito allo spettacolo di Victoria Thierrée-Chaplin “Murmures 
des Murs” presso il Teatro comunale Giuseppe Verdi di Pordenone. 
Lo spettacolo, per quanto difficile da seguire a livello logico, lascia il pubblico davvero 
affascinato: il mix tra magia e recitazione riesce a tenere attenti gli spettatori 
nonostante, l’iniziale difficoltà a comprendere i fatti che avvengono nella storia. 
La particolarità dello spettacolo, a parer mio, consiste proprio nel lasciare lo spettatore 
senza un’idea precisa su quello che ha visto, obbligandolo così a ripensarci anche dopo 
la visione: pochi spettacoli riescono a fare altrettanto! La capacità di recitazione degli 
attori è davvero sorprendente, al punto da riuscire a trasmettere emozioni e sensazioni 
senza la necessità di dialogare. La scenografia è sobria e d’effetto, mentre i costumi 
lasciano spazio all’interpretazione e all’immaginazione. L’aggiunta di coreografie e 
musiche fanno cadere maggiormente lo spettatore in una sorta di sogno, che li culla 
fino all’accensione delle luci, una volta finito lo spettacolo. 
Un mondo magico, onirico, che ti lascia pieno di domande e che vorrebbe farti 
riaddormentare nella speranza di ricapitarci, per capirlo, interpretarlo e viverlo.
Ne sono rimasta davvero soddisfatta e intrigata, lo consiglio a tutti, soprattutto alle 
persone che amano il mistero e che cercano qualcosa di più, qualcosa di diverso dal 
solito.

Asia Rizzetto
Classe 2^ C, Liceo Artistico I.S.A. E. Galvani - Cordenons

Anche i muri possono parlare
(...) L’allure misteriosa dello spettacolo “Murmures des Murs”, scritto e diretto da 
Victoria Thierrée-Chaplin, è data non solo dalla scenografia, curata alla perfezione, 
ma anche dalla straordinaria abilità degli attori (Aurélia Thierrée, Jaime Martinez, 
Magnus Jakobsson), che con un’interpretazione commovente e coreografie azzeccate, 
oltre che esibizioni circensi e virtuosismi, hanno fatto sognare un po’ tutti noi. 
Ci si ritrova infatti ad affezionarsi immediatamente alla protagonista, ai personaggi e 
alle vicende che si susseguono rapidamente sulla scena. “Murmures des Murs” parla di 
muri che non solo vivono, ma respirano, consolano, confortano, racchiudono preziose 
memorie e ricordi. Appena usciti dal teatro ho visto le espressioni dei miei compagni di 
classe che avevano negli occhi una luce diversa, stupiti, meravigliati, sognanti. 
È proprio questo l’effetto che produce questo spettacolo, ci fa immergere in una serie 
di avvenimenti legati da un filo logico quasi impercettibile e ci trascina nelle vicende 
di individui che vivono nella continua lotta tra conscio ed inconscio, istinto e ragione. 
Penso che sia stato uno spettacolo veramente formativo, infatti siamo usciti da teatro 
con la consapevolezza di aver acquisito la capacità di vedere le cose anche in un’ottica 
diversa.

Greta Narduzzi
Classe 2^ C, Liceo Artistico I.S.A. E. Galvani - Cordenons

MURMURES DES MURS
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Uno spettacolo ricco di grazia e magia
Lo spettacolo “Murmures des Murs” inizialmente sembra un’opera quasi irrazionale, 
perché non è facile collocare le vicende narrate in un arco temporale e capire dove 
sono ambientate. Si comprende però che le scene sono collegate l’una all’altra da un 
filo logico: l’amore, e la firma che la protagonista deve apporre su una bolla per la 
demolizione di un edificio. Lo spettacolo è incentrato su scene mute e simboliche, è 
ricco di grazia e magia, aspetti che paiono essere anche un omaggio a Charlie Chaplin, 
del quale l’attrice protagonista è la nipote. La rappresentazione si apre con la figura di 
una giovane donna, Amélia, che dovrà affrontare diverse disavventure; la principale è 
quella di avere a che fare con un operaio dai modi bizzarri, che cerca a tutti i costi di 
ottenere la sua firma per procedere all’abbattimento della casa di famiglia, ricca di 
ricordi. L’edificio - così ci è sembrato - rappresenta appunto il legame coi ricordi: se lo 
desideriamo, essi possono rimanere con noi, in quanto parte della nostra vita, se invece 
non li manteniamo vivi, scompariranno, come la casa dopo la demolizione. 
A partire da qui la narrazione si anima grazie a un lavoro scenico molto dinamico: con 
palazzi nei quali i personaggi entrano ed escono in continuazione, fughe e inseguimenti. 
Lo spettacolo comprende anche momenti che possono far pensare alla danza o al circo, 
come ad esempio quando un ballerino balla il tip-tap anche sul soffitto di una delle case, 
oppure quando la protagonista viene catturata da un drago di cellofan e trasportata in 
un luogo magico. Ci ha colpiti particolarmente l’interpretazione della protagonista, che 
è riuscita a trasmettere emozioni in modo sorprendente. 

Alan Foscarini, Luca Stefanato
Classe 2^ C, I.T.S.T. J.F. Kennedy - Pordenone

Uno spettacolo che sembra una fiaba 
Un’esperienza suggestiva, un teatro sentimentale fatto di affetti e nostalgie: questo 
è “Murmures des Murs”, l’opera teatrale diretta da Victoria Chaplin e interpretata da 
Aurélia Thiérrée, rispettivamente figlia e nipote del grande Charlot, a cui lo stile dello 
spettacolo vuole rendere omaggio. La rappresentazione non ha una trama realistica 
ed esplicita - il che lascia allo spettatore libertà di interpretazione, ma al contempo gli 
rende più difficile comprendere quanto accade -. Piuttosto evoca la storia di tante vite 
che sono accomunate da una casa da demolire e quindi da abbandonare. Dentro alla 
vicenda concreta della demolizione di un edificio fatiscente si inserisce la protagonista, 
che assume un ruolo fantastico, fuori dagli schemi della realtà, e si muove tra sensazioni 
e sogni. Abbiamo colto alcuni riferimenti simbolici a delle fiabe, che vengono utilizzati 
come elementi di costruzione della narrazione, ma con esiti diversi da quelli originali: “La 
bella e la bestia” - quest’ultima rappresentata dal mostro-buono che compare all’inizio 
dello spettacolo - e “Cenerentola” - la protagonista perde ripetutamente i tacchi rossi, 
ritrovandoli poi magicamente. 
Le scene risultano particolarmente dinamiche, grazie all’uso sapiente della gestualità 
e fisicità degli attori, che intervallano alla normale recitazione trucchi illusionistici dal 
forte impatto visivo e movimenti da acrobati. Nello spettacolo spicca in particolare il 
ruolo dell’attrice protagonista, molto abile nella coordinazione e nelle parte mimate.

Guglielmo Del Col, Alberto Donadel
Classe 2^ C, I.T.S.T. J.F. Kennedy - Pordenone

Storie sussurrate
Lo spettacolo teatrale “Murmures des Murs”, ideato da Victoria Thierrèe-Chaplin, 
rappresenta il viaggio della protagonista, una giovane donna, in un mondo in continua 
trasformazione: la rappresentazione è condita da elementi mistici e fantastici, acrobazie 
e giochi illusionistici, che contribuiscono a far comprendere ciò che i muri, con il loro 
sussurro, impercettibile per chi è distratto, possono comunicare. 
La protagonista si trova costretta a firmare il contratto di demolizione del palazzo in cui 
abita, edificio-organismo vivente, che la trasporta in un viaggio fantastico, costellato 
da immagini che evocano eventi e vicende passate. Le varie scene sono ambientate in 
epoche e luoghi differenti, rendendo lo sviluppo narrativo fiabesco e coinvolgente. 
L’insieme degli elementi ermetici coesistenti sul palcoscenico permette al pubblico di 
sviluppare un’interpretazione della perfomance non statica, a partire dalla curiosità 
iniziale fino alla consapevolezza conclusiva. Lo spettatore rimane affascinato durante 
tutta la rappresentazione, alla costante ricerca di un filo conduttore, che lo porterà 
all’elaborazione di una trama soggettiva e unica per ciascuno.

Matteo Romanet, Riccardo Abbate, Alessandro Candido, Damiano Michelin, 
Valentina Tomasella, Sebastiano Poletto, Davide Vecchiettini, Jessica Feltrin, 
Leonardo Meggiorin, Mattia Coletto, Eleonora Silani
Classe 3^ C SCA, Liceo Scientifico M. Grigoletti - Pordenone

La magia dei sussurri
Lo spettacolo “Murmures des Murs” descrive un viaggio fantastico compiuto dalla 
protagonista attraverso città immaginarie e incontri con personaggi stravaganti. 
Nella rappresentazione non sono presenti scene dialogate: l’intera vicenda si sviluppa 
attraverso una performance dal sapore circense, tra scene di mimo, di danza e acrobazie. 
Lo spettacolo è ricco, inoltre, di sorprendenti effetti speciali e numeri di magia. 
E di certo magica è l’atmosfera che ne deriva. Nel suo percorso attraverso città ampie, 
distanti, abbandonate – o forse “invisibili” – la protagonista incontra creature sia reali che 
immaginarie, con cui la giovane interagisce danzando, fuggendo o scomparendo. 
Non ne emerge una trama definita: lo spettacolo evoca sensazioni e suggestioni che via 
via coinvolgono lo spettatore in un viaggio onirico difficilmente riproducibile a parole. 
Alla fine della serata si rimane immersi in un’atmosfera illusionistica, da cui è difficile 
distaccarsi per tornare alla realtà.

Chiara Trangoni, Margherita Gnes, Sara Secco, Davide Selva, Davide Turrin, 
Riccardo Peruz, Giada Carlet, Niccolò Di Luozzo, Enrico Borgolotto, Andres Cavanna, 
Federica Basilicata
Classe 3^ C SCA, Liceo Scientifico M. Grigoletti - Pordenone
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Come in un sogno
Un’esperienza sensoriale in un itinerario fiabesco, inverosimile che si tuffa in un mondo 
parallelo: “Murmures des Murs”. Nel favoloso mondo di Aurélia, la protagonista di questo 
viaggio fantastico attraverso città abbandonate che prendono vita grazie a sorprendenti 
giochi scenografici e circensi, dove personaggi ed edifici scivolano tra luci e suoni, tutto è 
possibile. Figure e luoghi si susseguono senza alcuna apparente connessione, quasi fosse 
un sogno stravagante, dolce ed inquieto tra i meandri della memoria.

Classe 5^ A TUR, I.S.I.S. G. Marchesini - Sacile

Polvere d’addio
Difficile comprendere il profondo significato celato dietro strati e strati di intonaco. In 
“Murmures des Murs” Aurélia Thierrée danza magicamente attraverso la scenografia 
creata dalla madre Victoria in uno spettacolo di soggettiva interpretazione. I muri, i veri 
protagonisti, si scoprono portatori di parole mai dette e storie mai raccontate.
A luci spente veniamo catapultati in una fiaba e ci vengono presentati mostri, trucchi 
di magia ed edifici viventi che sembrano mangiare gli attori e sputarli fuori subito dopo. 
È straordinaria la dinamicità dell’ambientazione, i movimenti di Jaime Martinez e 
Magnus Jakobsson, e superbi gli imprevisti mutamenti di scena che colgono impreparati 
gli spettatori ad ogni cambio di luci. Nuvole di polvere provenienti dall’alto si adagiano 
sul palco a indicare la partecipazione dei muri in una storia dove sembrano essere stati 
dimenticati; questa interazione sembra svegliare in Aurélia qualcosa di irrisolto che la fa 
vagare in cerca di risposte tra le braccia di creature affettuose e polverose e tra le acque 
infestate di un mare impetuoso.
Dire addio a chi ci ha accompagnato per tanto tempo non è mai facile, anche se si 
tratta di una casa o, parlando per i protagonisti di questa opera inedita, di chi vi ha 
abitato.
È vero: i muri hanno orecchi, ma in questi 80 minuti scopriamo che posseggono anche 
occhi, braccia e sentimenti.

Matteo Santo
Classe 4^ A, I.T.S.T. S. Pertini - Pordenone

Un mondo di creature stravaganti
“Murmures des Murs” è uno spettacolo singolare, in cui l’atmosfera è surreale, i 
personaggi attraversano anche i muri, i protagonisti sono i muri stessi. 
Creature stravaganti che prendono magicamente vita e si trasformano. Volti, tra i quali 
uno addirittura a mosaico, che si intravedono emergere dall’intonaco scrostato di un 
muro, a testimonianza del passato. Qualche scena ambientata forse in un manicomio. 
Diverse scene che si susseguono senza apparenti collegamenti tra loro.
Le vicende, accompagnate da brevi frasi in lingue diverse (francese, italiano, inglese, 
spagnolo), evocano quadri di vite vissute, rinviano a una realtà che sembra essere la 
rappresentazione del mondo di oggi, frammentario frenetico e sconnesso. 
In uno spettacolo in cui alle parole si sostituiscono il linguaggio del corpo e la mimica, 
omaggio all’arte di cui Chaplin è stato forse il massimo esponente, la musica contribuisce 
a esprimere sentimenti e stati d’animo, quindi a portare lo spettatore all’interno delle 
vicende rappresentate. 
Nonostante la trama risulti di difficile comprensione, le scene sono molto dinamiche 
e gli attori molto espressivi; in modo particolare la protagonista, Aurélia Thierrée, si è 
dimostrata un’interprete eccezionale.

Matteo Gomez, Nicola Grizzo
Classe 4^ C ET , I.T.S.T. J.F. Kennedy - Pordenone
 

Un omaggio discreto all’arte di Charlie Chaplin
Un’atmosfera surreale e a tratti decadente, con porte “immaginarie” in cui si aprono 
tagli, ferite, forse varchi… 
Scarpe (rosse) che fanno pensare a “Cenerentola”; un drago/mostro che si china, in 
realtà tenero, sulla protagonista, e forse rievoca “La bella e la bestia”; alcune scene 
con dei lettini che pare alludano a un manicomio; altre che paiono costruite in modo 
speculare. 
Una trama che non segue un filo logico, e che proprio per questo da un lato mantiene desta 
l’attenzione, dall’altro rischia invece di distrarre, o comunque sembra voler distogliere lo 
spettatore dal piano razionale e lasciarlo libero nell’interpretazione fantastica
Non vengono forniti indizi che permettano di collocare gli episodi in un’epoca precisa, 
anche se i costumi e la musica swing ci portano plausibilmente negli anni Venti o Trenta.
Trattandosi di uno spettacolo muto, l’espressività è affidata al dinamismo, alla gestualità, 
alla coordinazione e alla mimica degli attori. A ciò si aggiungono giochi d’illusionismo 
suggestivi e delicati, ottenuti con i trucchi tradizionali - in un’epoca invece assuefatta, 
per così dire, ai più sofisticati effetti speciali e alla realtà virtuale... 
La sospensione di alcune scene, o anche solo di alcuni momenti, e soprattutto la 
svagatezza della protagonista rievocano quelle dell’arte di Chaplin (nonno della 
protagonista e padre della regista), a cui l’opera rende omaggio, anche se in modo 
discreto. (…)

Simone Ambrosio, Tommaso Sonego 
Classe 4^ C ET, I.T.S.T. J.F. Kennedy - Pordenone
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Storia di un povero Cristo 
Antonello Fassari, accompagnato dalle musiche di Sergio Mascagni, ha portato in scena 
la versione teatrale del cortometraggio di Pier Paolo Pasolini “La Ricotta”. (…)
La storia è incentrata sul protagonista Stracci, un attore non professionista che è stato 
scelto per interpretare un ruolo secondario in un film sulla Passione di Cristo. 
Il “film-nel-film” racconta i retroscena delle riprese e diventa così doppiamente portatore 
del pensiero pasoliniano: in primo luogo, è fondamentale la figura di Orson Welles, che 
nel cortometraggio interpreta il regista del film; egli, in un’intervista fattagli da un 
giornalista sul set, enuncia molto esplicitamente il messaggio che all’epoca fu e sarebbe 
stata la struttura portante di diversi film del regista friulano. Dichiarerà infatti il Welles-
regista: “Ma lei non sa cos’è un uomo medio? È un mostro, un pericoloso delinquente, 
conformista, colonialista, razzista, schiavista, qualunquista. Tanto lei non esiste... Il 
capitale non considera esistente la manodopera se non quando serve la produzione, e 
il produttore del mio film è anche il padrone del suo giornale.” Meno esplicito ma non 
meno importante è il messaggio rappresentato dall’intera vicenda che vede protagonista 
Stracci: il vero Cristo della società contemporanea è il sottoproletariato italiano, che 
si sacrifica in nome della vuotezza di valori della borghesia. (...) Concludendo, si può 
affermare che con questo spettacolo Fassari ha saputo mettere mano sapientemente 
all’opera pasoliniana, senza stravolgerne il contenuto e dimostrando di comprenderlo e 
rispettarlo, attestando allo stesso tempo un’indubbia capacità interpretativa.

Classi 5^, Licei Don Bosco, Pordenone

Passioni
(...) “La Ricotta”, interpretata dall’attore Antonello Fassari, altro non è che la 
sceneggiatura dell’omonimo cortometraggio girato da Pasolini per il film “RO.GO.PA.G.” 
del 1963. La vicenda è ambientata in un set cinematografico dove si gira un film sulla 
Passione di Cristo. Stracci, il protagonista del cortometraggio, che interpreta la parte 
del ladrone buono, cerca di sfamarsi tra una pausa e l’altra della lavorazione poiché è 
rimasto senza cibo dopo aver provveduto a nutrire la sua famiglia. L’opera integra vari 
aspetti del pensiero pasoliniano tra cui la forte critica alla borghesia, al conformismo 
e al consumismo. Nella contrapposizione tra la “passione” di Stracci e la Passione 
rappresentata sul set cinematografico, viene ripreso un tema fondamentale del pensiero 
di Pasolini, cioè quello del capovolgimento tra realtà e finzione. È particolare la scelta 
stilistica di Antonello Fassari di rendere l’inizio della recitazione confuso per gli spettatori, 
per questo motivo sarebbe stata gradita un’introduzione letta da una voce fuori campo. 
L’interpretazione dell’attore è stata particolarmente apprezzabile nelle distinzioni 
dei ruoli dei diversi personaggi. La pellicola proiettata dopo il monologo consente un 
immediato raffronto ed una miglior apprezzamento della versione teatrale.

Mattia Bortolin, Giada Catania, Gaia Fabris, Dijan Gjergji Gara, Enrico Golea, 
Naomi Alesia Gurizzan, Francesca Iseppi, Alessia Mazzer, Alessio Morettin, Giulia Papais, 
Greta Spinella, Luna Giada, Giovanni Toffolo, Laura Trevisan
Classe 3^ E, Liceo Artistico I.S.A. E. Galvani Cordenons
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LA RICOTTA
di Pier Paolo Pasolini 
con Antonello Fassari 
accompagnamento musicale 
Sergio Mascagni
regia Antonello Fassari

Teatro Comunale Giuseppe Verdi 
Pordenone
2 novembre 2017

PERCORSO “TEATRO È SOCIETÀ”
SPETTACOLO ADOTTATO DA:
Liceo Artistico I.S.A. E. Galvani 
Cordenons
Classe: 3^ E
Coordinatrice: prof.ssa Mara Gobbi
Licei Don Bosco
Pordenone
Classe mista
Coordinatrici: prof.sse Silvia Borin, 
Donatella Del Piero
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Un messaggio utile per un maschio inutile
“Il maschio inutile”: uno spettacolo che alterna momenti di comicità a momenti di 
riflessione scientifica, che diventano opportunità per sostenere la tesi dell’inutilità del 
maschio, centrale nel saggio di Telmo Pievani e Federico Taddia. Sono proprio loro a 
mettersi in gioco nel ruolo di protagonisti di questo spettacolo: il primo nelle vesti di uno 
spigliato professore, il secondo nei panni di un carismatico giornalista, mediatore fra 
serietà e comicità. Ed è la Banda Osiris, composta da Sandro Berti, Gianluca Carlone, 
Gianluigi Carlone e Giancarlo Macrì, che con note di ironia ha dato un tocco frizzante 
alla serata.
La rappresentazione teatrale si snoda attorno a efficaci esempi tratti dalla magnifica 
varietà del mondo naturale maschile e calati in situazioni reali di vita quotidiana.
Non meno degne di nota sono state le tematiche di attualità che hanno fornito numerosi 
spunti di riflessione: dall’omosessualità all’auto-sessualità, per culminare nell’unico ma 
penetrante messaggio: essere imperfetti in fin dei conti non è così male, la perfezione è 
noiosissima.
La scarna scenografia permette alla Banda Osiris di emergere anche dal punto di vista 
coreografico: un ruolo fondamentale viene svolto dagli strumenti musicali, che diventano 
veri e propri oggetti di scena.
Lo spettacolo ha catturato l’attenzione della platea intrattenendola briosamente per 
oltre due ore, e nel momento conclusivo ha lasciato spazio all’interazione diretta col 
pubblico, attivamente coinvolto grazie a un simpatico esperimento su base “scientifica”.
Una pièce sull’inutilità del maschio cucita su misura per degli interpreti esclusivamente 
maschili: uno spettacolo sui generis assolutamente da non perdere.

Alberto Sandri, Greta Giramonti, Marta Ortolan
Classe 4^ F, I.S.I.S. Liceo Le Filandiere - San Vito al Tagliamento
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IL MASCHIO INUTILE
con la Banda Osiris, Telmo Pievani, 
Federico Taddia

Auditorium Comunale H. Zotti 
San Vito al Tagliamento
5 novembre 2017

PERCORSO “TEATRO È SOCIETÀ”
SPETTACOLO ADOTTATO DA:
I.S.I.S. Liceo Le Filandiere
San Vito al Tagliamento 
Classi: 3^ E - 4^ F
Coordinatore: prof. Francesco Colussi
IPSIA G. Freschi
San Vito al Tagliamento 
Classe: 5^ A MAT
Coordinatrice: prof.ssa Nathalie Santin

il maschio inutile



Segnaliamo che gli elaborati grafici (locandine) delle classi 1^ C s e 1^ B s del Liceo 
Leopardi-Majorana di Pordenone, e il disegno di Alessandra Motzo della classe 5^ B 
dell’I.T.S.T. S. Pertini di Pordenone si trovano sul sito di “Adotta uno spettacolo” (ndr):
www.adottaunospettacolo.it

Non bisogna stare in silenzio
“Io ci sono” è uno spettacolo che fa riflettere su un tema molto caldo negli ultimi tempi: 
la violenza sulle donne. 
Racconta la storia dell’avvocatessa Lucia Annibali sfregiata con l’acido da due 
extracomunitari ingaggiati dal suo compagno. Lucia, stanca di esserne l’amante, ha 
deciso di chiudere la loro relazione. Lui non ha accettato il suo rifiuto, così, per vendicarsi, 
ha deciso di toglierle la bellezza in modo che lei non potesse più avere altre relazioni 
amorose. Uno dei gesti più crudeli che un essere umano possa commettere. (…) 
Lucia Annibali ha lottato per ritrovare la sua bellezza partendo da quella interiore e ha 
cercato di divulgare vari messaggi: ad esempio quello di non sottostare agli uomini, di 
ribellarsi alle violenze e non accettare di essere amanti di nessuno pur di mantenere una 
relazione; riferire alle autorità i vari soprusi fin da subito e non farsi accecare dalle false 
promesse del compagno, perché mantenere il silenzio è la peggior forma di accettazione 
di una violenza.
La violenza sulle donne è un dramma di non facile soluzione. Questo non vuol dire 
che non si possa far nulla per cambiare la realtà: basterebbe partire dall’assunto che 
non esistono differenze tra uomini e donne, che queste ultime andrebbero trattate 
esattamente nello stesso modo perché abbiamo tutti gli stessi diritti. (…)
È stato uno spettacolo molto profondo, soprattutto per il modo in cui il tema è 
stato trattato, tenendo desta l’emozione fra il pubblico. Gli attori sono stati molto 
bravi nell’interpretare persone viventi in quanto non penso sia stato un lavoro facile 
immedesimarsi in una ragazza che ha subito violenze e in un uomo che ha commesso 
questo crimine. Gli effetti sonori sono stati da brivido. La messa in scena era essenziale: 
un letto e qualche maschera sono riusciti a trasmettere il messaggio forte di questa 
tragedia attuale. 

Giorgia De Pellegrin 
Classe 3^ A TT, I.S.I.S. F. Flora - Pordenone

Un interessante caso psicologico
Lo spettacolo a cui abbiamo assistito è tratto dal romanzo autobiografico di Lucia 
Annibali “Io ci sono”. Il testo ripercorre le tappe dell’esperienza di una giovane donna che 
vive la sua storia di non-amore e viene sfigurata con l’acido dal suo ex-fidanzato Luca 
Varani. Gli attori hanno saputo rappresentare dettagliatamente le scene principali del 
libro trasmettendo al pubblico emozioni molto forti. 
Nella scena iniziale la protagonista si confida con la sua amica Marta. In questo incontro 
Lucia le riferisce di essersi innamorata di Luca, avvocato della sua stessa città, di avere 

Io
 c

i s
on

o

79

IO CI SONO
dall’omonimo romanzo di 
Lucia Annibali e Giusi Fasano 
riduzione e adattamento 
Andrea Bruno Savelli 
con Alice Spisa, Andrea Bruno Savelli, 
Valentina Chico, Amerigo Fontani
regia Andrea Bruno Savelli

Teatro Comunale Giuseppe Verdi 
Pordenone
23 novembre 2017

PERCORSO “TEATRO È SOCIETÀ”
SPETTACOLO ADOTTATO DA:
Liceo Artistico I.S.A. E. Galvani 
Cordenons
Classi: 4^ E – 2^ D – 5^ A – 5^ D
Coordinatori: prof. Luca Gianni, 
prof.sse Francesca Piovesan, Mara Gobbi
Liceo Scientifico M. Grigoletti
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2^ A SCI – 4^ B SCA – 4^ D LIN
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Flavia Coral, Alessandra Pavan, 
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2^ B U – 2^ B S
Coordinatori: proff. Stefano Briguglio, 
Luigi Curtolo, prof.sse Elisa Giacon, 
Marisa Toffolo, Valentina Magnino, 
Daniela Turchet
I.S.I.S. F. Flora - Pordenone 
Classi: 3^ A TT – 4^ B SS – 5^ B TT
Coordinatori: prof.sse Letizia Andreozzi, 
Monica Dorliguzzo, 
prof. Alessandro Centazzo
I.T.S.T. J.F. Kennedy - Pordenone 
Classe: 2^ G biennio
Coordinatrice: prof.ssa 
Alessandra Magoni
I.T.I.S.T S. Pertini - Pordenone 
Classi: 4^ D – 5^ B
Coordinatrice: prof.ssa Paola Zanni
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Classe: 4^ C SIA
Coordinatrice: prof.ssa Francesca Presotto
Liceo E. Vendramini - Pordenone 
Classe: 5^ 
Coordinatrice: prof.ssa Jessica Tramontina

io ci sono
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una storia con lui e di aver scoperto che mantiene una relazione anche con l’ex-moglie!
Nonostante tutto Lucia aveva deciso di perdonarlo a patto che divorziasse. 
Tuttavia lui continuava a frequentare entrambe le donne fino a che entrambe lo avevano 
lasciato. Luca sentendosi tradito e abbandonato aveva allora deciso di ingaggiare due 
ragazzi stranieri per sfregiare con l’acido Lucia.
Durante una discussione in classe con il professore di psicologia si sono tentate alcune 
ipotesi riguardo ai motivi che hanno spinto Luca a compiere un tale gesto. Si è parlato per 
esempio della possibilità che Luca abbia avuto, durante l’età infantile, un attaccamento 
morboso con la madre e che ciò l’abbia reso incapace, nella sua vita di adulto, di 
accettare, dopo la perdita della madre, anche l’abbandono di altre figure femminili.
Quest’opera ci ha colpito molto perché tratta di un argomento attuale che riguarda in 
particolar modo le donne. Gli attori sono stati in grado di trasmettere le giuste emozioni 
riuscendo ad entrare perfettamente nella parte.

Aurora Salamon, Lisa Salamon, Chiara Pavani, Chiara Parente, Sabina Curic, 
Denise Marchese, Melissa Mattioz
Classe 4^ B SS, I.S.I.S. F. Flora - Pordenone 

Una storia atroce
Giovedì 23 novembre 2017 abbiamo assistito allo spettacolo teatrale “Io ci sono” di 
Andrea Bruno Savelli, tratto dal romanzo di Lucia Annibali e della giornalista Giusi 
Fasano, che ripercorre la sconvolgente storia della giovane avvocatessa che è stata 
sfigurata con l’acido da due uomini di nazionalità straniera mandati dall’ex compagno, 
Luca Varani, anch’egli avvocato. Una storia atroce che ci fa riflettere molto su questo 
fenomeno della violenza sulle donne, molto frequente nella società di oggi. 
Gli attori hanno svolto un buon lavoro nella rappresentazione delle emozioni e delle 
fragilità di Lucia, mettendo in scena l’amore malato e tormentato di questa donna. 
Anche se con qualche difficoltà nel cogliere il passaggio dalle scene delle vicende presenti 
a quelle del passato, il messaggio profondo di questa storia è chiaro: Lucia era una donna 
piena di vita e innamorata, ma i suoi sogni vengono distrutti e tutto rimane un’illusione 
che però ci fa apprezzare ancora di più il suo coraggio e la sua determinazione. 
Oggi Lucia è una donna più forte che ha deciso finalmente di amare la propria vita e 
se stessa; la sua vittoria è un incoraggiamento per tutte le donne che hanno subito 
qualsiasi forma di violenza nella loro vita. La riflessione stimolata dallo spettacolo deve 
coinvolgere tutti, giovani e meno giovani, donne e uomini, nella lotta a questo fenomeno, 
per far sì che nessun’altra donna subisca violenze di questo tipo.

Francesca Shani
Classe 5^ B TT, I.S.I.S. F. Flora - Pordenone

Il male che lacera la nostra società
Dall’omonimo romanzo di Lucia Annibali e Giusi Fasano, Andrea Bruno Savelli propone 
uno spettacolo che racconta la storia di Lucia Annibali, l’avvocato di Pesaro aggredita 
con l’acido la sera del 16 aprile 2013 mentre rientrava a casa. Un attacco commissionato 
dal suo ex, Luca Varani.
La pièce racconta la storia dei due, dal corteggiamento al processo, mettendo in 
luce i momenti di felicità e di sofferenza della coppia, trasformando la storia di Lucia, 
interpretata da Alice Spisa, in un’esortazione al coraggio e alla lotta contro il dolore e la 
violenza sulle donne: un tema che ancora resta irrisolto nel nostro paese. Lo spettacolo 
porta un messaggio molto importante e molto delicato, di speranza, che viene diffuso al 
pubblico prendendo spunto dalle parole e dai ricordi della protagonista “reale”. 
La messa in scena è tuttavia poco d’impatto e poco coinvolgente, al confronto di una 
bravura straordinaria degli attori nel calarsi nella parte ed esprimere i pensieri reali 
dei protagonisti. Efficace invece l’utilizzo delle luci, capaci di trascinare lo spettatore 
all’interno dell’azione scenica.
Questo è uno spettacolo adatto agli studenti che, alla fine della rappresentazione, hanno 
potuto approfondire il tema purtroppo molto contemporaneo e attuale della violenza 
contro le donne, incontrando i protagonisti. La performance si configura quindi, come 
uno strumento di lotta contro uno dei mali che continuano a lacerare la nostra società.

Chiara Cardi
Classe 5^ B TT, I.S.I.S. F. Flora - Pordenone

Il dolore dietro la maschera
Nella giornata di giovedì 23 novembre 2017, in occasione della settimana di “Pordenone 
contro la Violenza sulle Donne”, è stato messo in scena lo spettacolo teatrale “Io ci 
sono”, basato sul libro di Lucia Annibali e Giusi Fasano.
Una donna in un letto di ospedale ripercorre i suoi ricordi legati ad una storia d’amore 
che si evolve nell’essenza più profonda della crudeltà.
Lucia, donna dal carattere determinato, si ritrova sottomessa da un uomo malato, che la 
rende cieca davanti alla cruda realtà: un rapporto di dipendenza, possessione e illusione.
Il futuro a cui aspira Lucia non coincide con la volontà di Luca, uomo insicuro, debole 
e violento, incapace di prendere delle decisioni e di accettare un rifiuto, un rifiuto che 
segnerà la sorte di Lucia.
Un letto, unico oggetto quotidiano che lega lo scenario del passato con quello del 
presente; le maschere calano a ricordare le verità nascoste e le luci colorate diventano 
un’amplificazione dei sentimenti di Lucia.
Le donne che subiscono violenze non si sentono mai vittime, ma responsabili di ciò che 
accade.
Lucia, interpretata da Alice Spisa, non vuole rendersi conto della violenza a cui sta 
andando incontro; l’attrice ci fa percepire il dolore che le donne provano in queste 
situazioni, in cui spesso la sofferenza maggiore è portata nel cuore e nell’anima.

Maria Di Lisciandro, Linda Feltrin, Patrick Mascarin, Laura Sandron, Marina Zugolo
Classe 4^ E, Liceo Artistico I.S.A. E. Galvani - Cordenons
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Storia di una vincitrice
“Io ci sono” è uno spettacolo teatrale messo in scena dal regista, nonché attore e 
scrittore, Andrea Bruno Savelli, con il cast composto da Alice Spina, Valentina Chico, 
Amerigo Fontani e dallo stesso Andrea Bruno Savelli.
Vi si narra la drammatica vicenda di Lucia Annibali, giovane avvocatessa di Pesaro, la 
quale subì una vile aggressione ad opera di un sicario, ingaggiato dal suo amante, che le 
cambiò la vita per sempre; stiamo parlando di un’aggressione premeditata, conosciuta 
col nome di vitriolage ovvero l’aggressione con l’acido. Questo, purtroppo, è l’ennesimo 
caso di violenza sulle donne causato da una concezione dell’amore visto come possesso 
che al momento dell’abbandono del partner si tramuta in rabbia fino a divenire crudeltà.
Si tratta di un’opera molto interessante, istruttiva, che fa riflettere e che apre gli occhi su 
una realtà che molto spesso non vorremmo vedere. La storia si sviluppa attraverso diversi 
flashback che aiutano lo spettatore ad immedesimarsi nei momenti di gioia e di dolore 
di Lucia; sensazioni che vengono accentuate grazie ai giochi di luce, che si affievolisce 
nei momenti più cupi e si accentua nei momenti di felicità. La scenografia, composta 
da pochi elementi (un letto che diventa di volta in volta letto d’amore, divano e letto 
d’ospedale), fa sì che l’attenzione si focalizzi sulla vicenda e sugli attori conferendogli 
maggior importanza. 
“Io ci sono” è uno spettacolo che consiglierei a tutti, non solo per le tematiche trattate 
ma anche per far sì che certi gesti non vengano più commessi e in particolare per far 
vedere quanto può essere forte la volontà di una persona che pensava di aver perso 
tutto, ma che in realtà è uscita più forte e più vincitrice di prima.
“L’arte di vincere si impara nelle sconfitte.” 

Stefano Baldin
Classe 2^ D, Liceo Artistico I.S.A. E. Galvani - Cordenons

Un’esperienza nuova e interessante
Sono andato al Teatro Verdi di Pordenone a vedere lo spettacolo “Io ci sono”. 
È stata un’esperienza nuova per me che non ero mai stato a teatro e mi è piaciuta 
molto; ho capito che il teatro è un modo diverso di raccontare una storia. 
Il tema della rappresentazione era la violenza sulle donne, argomento importante in 
questo periodo. Penso che questo spettacolo stimoli a riflettere, l’ho trovato, quindi, 
oltre che istruttivo e bello, anche utile. La pièce racconta una storia vera, quella di 
Lucia Annibali e Luca Varani. Secondo me, esprime il massimo livello della violenza sulle 
donne, forse più grande anche del femminicidio, perché la vittima è stata uccisa solo 
moralmente ed è così costretta a continuare a vivere deturpata per il resto dei suoi 
giorni. Lo spettacolo è stato molto particolare e soprattutto non mi ha annoiato. 
I tanti flashback aiutavano a capire la vicenda e i giochi di luce mantenevano sempre 
viva l’attenzione sottolineando le emozioni: inquadravano con un determinato colore i 
fatti avvenuti prima che Lucia finisse in ospedale e con un altro colore ciò che avveniva 
in ospedale. Ho trovato gli attori molto bravi e adatti al ruolo, anche se la scelta di far 
interpretare la fidanzata ufficiale di Luca alla stessa attrice che impersonava l’amica di 
Lucia, Marta, mi ha inizialmente un po’ confuso. Inoltre non ho trovato la colonna sonora 
adeguata al contesto. Molto bello il discorso pronunciato alla fine dalla protagonista ed 
anche il fatto che, proseguendo il racconto, si toglieva una maschera, anzi, più di una: mi 
ha fatto pensare che la vera Lucia si stesse pian piano liberando del peso che si portava 

Maschera di dolore
Rabbia, ossessione, gelosia, possessività, rancore, egoismo sono la base di un amore 
distorto, malato.
La violenza sulle donne è un fenomeno sempre più dilagante, che va fermato a partire da 
noi giovani. Lo spettacolo “Io ci sono” è tratto dalla storia di Lucia Annibali, l’avvocatessa 
che fu sfregiata con l’acido il 16 aprile 2013, atto che fu la conclusione di una serie di 
avvertimenti e persecuzioni subite dalla vittima da parte dell’uomo a cui era legata. 
Compassione, stupore, ansia, paura, amarezza sono emozioni che lo spettacolo è riuscito 
a trasmettere, accompagnate da un profondo senso di inquietudine e di solidarietà nei 
confronti della protagonista. Nonostante il tragico evento che ha colpito Lucia, lei è 
riuscita a trovare dentro di sé la forza per andare avanti e per non farsi schiacciare dalla 
paura. Lucia diventa un’icona importante e attraverso il suo monologo finale ci fa capire 
l’importanza della forza di volontà che, nonostante gli ostacoli da superare, è sempre 
presente in lei e lo deve essere anche in ciascuno di noi .

Nicoletta Armini, Ludovica Fabbro, Kimberly Paggiaro, Luca Pagotto, Asia Tolfo, 
Alessandro Trinco
Classe 4^ E, Liceo Artistico I.S.A. E. Galvani - Cordenons

Un inno al coraggio 
“Io ci sono” è un inno al coraggio e alla lotta contro la sofferenza, non solo fisica ma 
anche morale. Proprio quel tipo di sofferenza che deve essere condiviso con gli altri 
per migliorare i rapporti umani. Storie di donne ferite, oltraggiate, violate, uccise 
spesso proprio da chi ha sempre dichiarato di amarle, o sopravvissute, ma con una 
tale rabbia da riuscire a scavare in profondità fino a tirare fuori il coraggio di gridare a 
più non posso, ritrovando così la sicurezza interiore. Testimonianza di questo processo 
di riscoperta di sé è proprio Lucia, la protagonista della rappresentazione. Lucia è una 
donna brillante, spiritosa, che non assume mai il ruolo della vittima, con una personalità 
estremamente determinata a tal punto da affermare che, nonostante l’accaduto, ha 
voglia di innamorarsi di nuovo e di formare una famiglia. Non vuole dimenticare ciò che 
l’ha resa così perché ha imparato a sfruttare il dolore per diventare una donna migliore, 
capace di camminare a testa alta come solo chi intende cambiare il mondo sa fare. 
I flashback, avvolti nel bianco colore del recupero memoriale, giocano a ricomporre le 
tessere della sua vita , in un continuo alternarsi di scene dove il rosso – colore del sangue 
e del dolore – a poco a poco svanisce per lasciar spazio ai più pacati toni del rosa e del 
blu. Queste sfumature, infatti, spesso fanno da sfondo proprio alle molteplici maschere 
che “piovono” sulla scena quasi a suggerirci di allontanare la maschera tragica per 
indossare solo quella del coraggio. 

Federica Bertagno, Sara Bornacin, Damiano Chiaranda, Anna Curci, Cristian Milani, 
Marco Muzzin, Nathalie Elena Polo, Federica Presot, Lorenzo Spessotto, Maria Tomasi, 
Sabrina Trevisan, Aishe Xhakoni 
Classe 5^ D, Liceo Artistico I.S.A. E. Galvani - Cordenons



Io
 c

i s
on

o

8584

La storia è un continuo flashback che racconta la relazione sentimentale con Luca Varani, 
avvocato anch’esso e uomo dai modi apparentemente gentili e simpatici. Man mano 
che la vicenda procede, però, iniziano le prime avvisaglie di pericolo, poiché diventa sia 
bugiardo che violento. Lucia a questo punto tenta di troncare ogni rapporto, ma Varani 
non lo permette e inizia invece a perseguitarla. È il rifiuto di Lucia Annibali a generare 
in Varani un forte risentimento, facendogli perdere il lume della ragione. Il possesso 
scambiato per passione, la mancanza di qualsiasi forma di rispetto, fino alla rabbia che 
sfocia in una crudeltà terribile, l’acido sul volto, per negare lo sguardo della donna che 
considera unicamente sua. Oggi Lucia Annibali è diventata un punto di riferimento per 
tutte le donne che hanno vissuto queste violenze perché, con la sua tenacia, ha avuto la 
forza di mostrare il coraggio che è scaturito nella sua lotta.

Gabriella Sansone
Classe 5^ A, Liceo Artistico I.S.A. E. Galvani - Cordenons

“Io ci sono”, un grido rivoluzionario
Lucia. La ragazza dell’acido. La ragazza che pensava di essere amata e desiderata da 
quell’uomo che le aveva promesso il mondo, ma che alla fine le ha dato un’esistenza a 
metà, segnata dalle infinite operazioni, dal dolore e dal senso di vuoto e tradimento. 
Lucia. La ragazza che è sopravvissuta. La ragazza che ha trovato la forza di denunciare 
la persona che amava, di rialzarsi e di testimoniare in prima persona contro la violenza 
sulle donne, violenza che oramai è un fatto quotidiano, una nota stonata della vita di 
milioni di donne, non solo in Italia, nel mondo intero. Ed è proprio sul ritmo di questa 
nota che nasce lo spettacolo “Io ci sono”, che racconta il calvario subito da Lucia, fonte 
di ispirazione, ma anche di speranza, per le donne che vivono quotidianamente sotto il 
controllo di un marito violento, di un mostro. Una rappresentazione che fa riflettere sulla 
società in cui viviamo, accecata dall’ira e dall’egoismo, nella quale si fa affidamento 
esclusivamente sull’aspetto fisico, e non su quello morale, quello che definisce veramente 
il carattere di una persona. “Io ci sono” è un grido rivoluzionario, un grido per sconvolgere 
la società, per trattenerla dall’oblio in cui sta scivolando e farla riaffiorare in un mondo 
che dà importanza ai sentimenti di tutte le persone, senza distinzioni.

Francesca Marchese
Classe 4^ C SCI, Liceo Scientifico M. Grigoletti - Pordenone

“Io ci sono”, il diritto ad esistere
Io ci sono. Ma io, chi sono? Un essere umano, una persona, una storia, un volto. Ed ho pieno 
diritto di essere, non c’è ragione valida per cui qualcuno me lo possa negare.
Il bianco, il nero e il rosso. Tre colori che narrano una storia, una vicenda tragicamente 
intensa e sconvolgente, tremendamente vera e attuale. Il rosso di un paio di scarpe, scarpe 
di una donna vitale, felice, forte e innamorata. Ma forse troppo ingenua, in nome di un 
amore distorto che la spinge a chiudere gli occhi e a riaprirli irrimediabilmente tardi. Il nero 
delle tenebre, degli incubi, un nero reale e di paura che avvolge la vittima nella sua trama e 
non lascia scampo. E infine il bianco. Il bianco di un letto di ospedale, ma non solo. È il colore 
della lotta per la rinascita, della forza, pura, propria della persona, di quella sua componente 

dentro, simboleggiato appunto dalle maschere ovvero le fasce che le coprivano la faccia 
dopo le operazioni. Nel complesso ho trovato lo spettacolo davvero interessante, diverso 
e migliore di come me lo aspettavo.

Carlo Danieli
Classe 2^ D, Liceo Artistico I.S.A. E. Galvani - Cordenons

Lucia Annibali, storia di un’araba fenice
Di storie come quella di Lucia Annibali purtroppo si sente parlare ogni giorno, ma di 
donne che si rialzano ancora più forti di prima e riescono a lasciare un segno nel mondo, 
se ne sente parlare troppo poco.
Sopravvissute, eroine, donne con la “D” maiuscola, proprio come Lucia che, annientata 
fisicamente e moralmente dall’uomo che aveva amato, si è rialzata e dal nulla, senza 
lasciarsi demoralizzare da ciò che le era accaduto, ma utilizzandolo come punto di 
partenza, si è creata una nuova vita, con lo scopo di sensibilizzare e aiutare gli altri.
Lo spettacolo teatrale, basato sul libro “Io ci sono”, scritto dalla stessa Lucia, racconta 
proprio ciò che le accadde la notte del 16 aprile 2013, ossia l’aggressione studiata dal 
suo ex-fidanzato e portata a compimento da due delinquenti, poi arrestati, che la 
sfigurarono con l’acido.
Per la messa in scena della vicenda, il regista ha deciso di utilizzare dei flashback: 
personalmente l’ho trovata una strategia vincente, lo spettacolo, così facendo, non è 
risultato noioso, ma, al contrario, molto dinamico e stimolante. Purtroppo, però, a mio 
avviso, non tutti gli attori sono stati all’altezza del ruolo che stavano interpretando. 
Sicuramente l’argomento portato in scena era piuttosto pesante, ma le mie aspettative 
erano diverse, ad esempio immaginavo un maggiore coinvolgimento sia da parte degli 
attori che da parte del pubblico e inoltre pensavo che gli interpreti sarebbero riusciti 
a trasportarmi molto di più nel dramma. Nel complesso l’ho trovato comunque uno 
spettacolo emotivamente importante: ho rivissuto con Lucia i suoi attimi di sconforto e 
sono stata investita da quella che poteva essere la sua angoscia, il suo dolore, ma anche 
dalle magnifiche gioie che, in seguito, è stata in grado di costruirsi. 

Margherita Salvalajo 
Classe 5^ A, Liceo Artistico I.S.A. E. Galvani - Cordenons

Inno al coraggio
Lo spettacolo “Io ci sono”, diretto da Andrea Bruno Savelli, non vuole raccontare 
solamente l’offesa subita da Lucia Annibali, stimata avvocatessa interpretata in scena da 
Alice Spisa, ma anche la sua forza e la sua capacità di rinascita. Il titolo, infatti, richiama 
la volontà di non restare impassibili, di non cadere nel silenzio e di non lasciarsi vincere 
dalla paura. Uno spettacolo che non parla solo di dolore, ma soprattutto di emozioni, 
di sogni frantumati e di nuove speranze. Parte della rappresentazione è dedicata al 
coraggio con cui la protagonista affronta i giorni in ospedale, dove percepisce una 
grande solitudine anche se aiutata dal dottore Edoardo Caleffi, interpretato da Amerigo 
Fontani, e dalla dottoressa Pierangela Rubino, impersonata da Valentina Chico, attrice 
che incarna anche la migliore amica di Annibali e la fidanzata di Varani. 
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Per non arrendersi: “Io ci sono”
(…) Andrea Bruno Savelli, regista e interprete di Luca Varani, decide di ambientare 
l’intera storia nei due luoghi principali che caratterizzano la vicenda: la casa di Lucia 
e la stanza d’ospedale dove viene ricoverata dopo l’aggressione. L’unico elemento che 
collega questi due ambienti è un letto; la scenografia infatti rimane invariata durante 
tutto lo spettacolo e per permettere la distinzione dei luoghi vengono utilizzate luci 
e suoni differenti. Le scene allegre e spensierate caratterizzate dall’ingenuità di Lucia 
all’inizio della storia d’amore con Luca diventano, col passare del tempo, più buie e 
riflessive in quanto iniziano ad affiorare i primi dubbi sulla loro relazione. La felicità 
e la serenità date da un innamoramento che sembrava vero e sincero, con il tempo 
diventano infatti tormento e persecuzione e una donna brillante e intelligente diventa la 
vittima di un uomo possessivo e crudele che, sentendosi rifiutato, decide del destino di 
quella che considera la “sua” donna. 
Lo scopo principale della realizzazione di questo spettacolo è quello di far riflettere il 
pubblico su uno dei più importanti problemi della società odierna: la violenza sulle donne.
“Io ci sono” è il principale messaggio che la protagonista vuole evidenziare: non bisogna 
mai arrendersi e darla vinta a chi ha fatto di tutto per abbatterti,
ma è necessario lottare per ottenere giustizia. La storia di Lucia è un atto di forza per 
tutte quelle donne che non hanno mai trovato il coraggio di gridare il loro dolore e la loro 
sofferenza nei confronti di coloro che le hanno maltrattate tanto da annullare la loro 
personalità e presenza.

Celeste Battistella, Lorenzo Magnino, Federico Scian, Federico Spinazzola
Classe 4^ B SCA, Liceo Scientifico M. Grigoletti - Pordenone

Un inno al coraggio 
Lo spettacolo teatrale “Io ci sono”, andato in scena, al Teatro “Verdi” di Pordenone il 
23 novembre 2017, racconta fedelmente la storia della giovane avvocatessa Lucia 
Annibali, sfregiata con l’acido dal suo ex fidanzato e collega Luca Varani, incapace di 
accettarne l’abbandono. (…) Il regista Andrea Bruno Savelli propone uno spettacolo 
che, ripercorrendo l’intera vicenda, rappresenta un inno al coraggio e alla lotta contro 
il dolore, non solo fisico, ma anche morale. Lucia, che ha accompagnato e dato il 
suo assenso alla stesura della sceneggiatura, ha posto come unica condizione che 
lo spettacolo rispecchiasse completamente e fedelmente la sua storia. Il continuo 
alternarsi tra flashback e anticipazioni della vicenda, rispecchia fedelmente le 
varie emozioni della protagonista, interpretata in modo eccellente da Alice Spisa. 
L’attrice ha voluto rappresentare l’incredibile dolore sia fisico che emotivo che ha dovuto 
affrontare Lucia, una donna brillante, intelligente, ma anche spiritosa, che non si mette 
mai nel ruolo di vittima, con una personalità estremamente determinata. L’avvocato 
Annibali oggi è diventata un punto di riferimento per tutte le donne perché, con la sua 
tenacia, ha avuto la forza di mostrare il coraggio che è scaturito nella sua lotta. Ciò che 
maggiormente colpisce dello spettacolo, seppur nel racconto di una storia drammatica, 
è stato il continuo cambio di scena che ha attirato sempre più interesse da parte 
dello spettatore, creando una situazione di imprevedibilità, curiosità e incertezza nella 
rappresentazione scenica. 

Alessio Cancian, Riccardo Candelori, Francesco Zoccolan
Classe 4^ B SCA, Liceo Scientifico M. Grigoletti - Pordenone

incorruttibile che le permette di sopravvivere e di affrontare le sfide e il dolore, sia fisico che 
spirituale. Con questi tre colori Alice Spisa, Andrea Bruno Savelli, Valentina Chico e Amerigo 
Fontani accompagnano il pubblico in un percorso difficile, riuscendo a colpire la mente di 
ognuno con parole, azioni, immagini potenti e limpide nella loro dura semplicità.

Marinella Visentini,
Classe 4^ C SCI, Liceo Scientifico M. Grigoletti - Pordenone

Storia di Lucia
Il giorno 23 novembre 2017, presso il teatro “Giuseppe Verdi” di Pordenone, è andato in 
scena lo spettacolo “Io ci sono”, ispirato all’omonimo romanzo di Lucia Annibali e Giusi 
Fasano. Lo spettacolo narra la storia di Lucia, giovane e brillante avvocato, sfigurata 
con l’acido nella sera del 16 aprile 2013 da due sicari albanesi assunti dall’ex-fidanzato 
della donna, Luca Varani. La rappresentazione mostra in modo netto e incisivo come 
la protagonista sia riuscita ad affrontare, senza mai arrendersi, ciò che le è accaduto, 
sia prima che dopo l’aggressione. Attraverso un frequente ricorso alla retrospezione, 
il regista, Andrea Bruno Savelli, rende lo spettatore via via più accorto, suscitando 
forti emozioni e ottenendo un notevole impatto emotivo, che risulta di stimolo alla 
riflessione. Lo spettacolo ci immerge in modo originale e nel contempo personale in un 
tema purtroppo attuale e induce a riflettere sul fatto che non sempre ciò che sembra 
amore, lo è veramente. L’ottima interpretazione degli attori e la loro grande espressività 
hanno reso questo messaggio molto chiaro e comprensibile per tutti.

Fabiana Mainieri, Eleonora Covre, Dragan Lucic, Noemi Greatti, Giada De Nardi, 
Beatrice Tagliafierro, Alessia Merlin, Luca Musolla, Lorenzo Missale
Classe 4^ B LIN, Liceo Scientifico M. Grigoletti - Pordenone

Io sono Lucia
Lo spettacolo “Io ci sono”, a cui abbiamo assistito il 23 novembre 2017 presso il teatro 
Giuseppe Verdi di Pordenone, è diretto dal regista (e interprete) Andrea Bruno Savelli ed 
è tratto dal romanzo “Io ci sono. La mia storia di non amore”, scritto da Lucia Annibali e 
Giusi Fasano. Lucia, interpretata da Alice Spisa, racconta la sua storia, travagliatissima, di 
amore/non amore: tra momenti di luce e momenti d’ombra, la giovane donna ripercorre 
la sua drammatica vicenda riportando alla memoria un passato doloroso che porta sul 
volto. Lo spettacolo ha reso al meglio la sofferenza provata da Lucia, durante e dopo 
la relazione malata vissuta con Luca Varani. Sfigurata dall’acido, la donna si è trovata 
ad affrontare numerose battaglie, fisiche e psicologiche, per ritrovare se stessa e il 
coraggio di tornare a sorridere. La rappresentazione teatrale, nonostante la complessità 
della vicenda, è riuscita a trasmettere in modo efficace sentimenti e pensieri della 
protagonista anche attraverso l’uso sapiente delle luci e l’impiego di maschere dalla 
forte connotazione simbolica, che ha reso il tutto più dinamico, coinvolgente e intenso.

Manuel Da Ros, Laura Boschetto, Asia Diana, Teresa Campello, Jennifer Filipet, 
Jana Boraso, Giulia Chiaradia, Valentina Martignago, Martina Molinari
Classe 4^ B LIN, Liceo Scientifico M. Grigoletti - Pordenone
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La maschera di Lucia
Lucia Annibali è una donna giovane e serena. Il sipario si apre quando lei e la sua 
amica stanno ridendo e scherzando, sedute su una panchina. Ma la scena fa presto a 
cambiare: le luci si tingono di un rosso allarmante, ora Lucia è sola, non più seduta ma 
distesa in un letto d’ospedale e dalla maschera che le ricopre il volto esce un disperato 
soliloquio. Questa è la storia di Lucia Annibali e della sua vittoria, dopo essere stata 
sfregiata dall’acido di Luca Varani. 
Lucia riesce a elaborare l’accaduto. Non a caso c’è sempre un’alternanza tra il duro 
letto d’ospedale e quello d’amore condiviso con Varani. Luca è ambiguo, mentre Lucia 
non gli nasconde il desiderio di creare qualcosa di stabile. Il rapporto diventa malsano 
dal momento in cui l’uomo diviene sempre più possessivo, nonostante non voglia 
una storia seria, i pedinamenti sono solo alcuni tra i campanelli d’allarme. Il culmine 
dell’idealizzazione di Lucia nei confronti dell’amato arriva quando scopre che non ha 
mai smesso di frequentare l’ex-compagna, ma è disposta a perdonarglielo. 
I mesi che seguono preannunciano la tragedia finale, terrorizzando la donna che non 
può mai sentirsi sicura, né fuori né dentro le mura di casa, ma che non denuncia, sia per 
paura dell’aggressore sia per non convincere se stessa delle limitazioni e della paura che 
l’uomo aveva introdotto nella sua vita.
Durante lo spettacolo si assiste all’evoluzione dell’atteggiamento di Lucia: il dolore e la 
difficoltà di capire cosa e come è successo si tramutano prima in consapevolezza, e poi 
in forza. La forza di riprendersi e uscire vincitrice da quell’affronto subito più dalla sua 
anima che dal suo viso, con l’obiettivo di raccontare la sua storia e ispirare gli altri. In 
varie scene la protagonista indossa e toglie quella maschera che è stata il simbolo del 
suo calvario e allo stesso tempo della strada verso la sua rinascita. 

Chiara Carpenè
Classe 3^ D LIN, Liceo Scientifico M. Grigoletti - Pordenone

Una Lucia Annibali tra noi
La storia di Lucia Annibali è arrivata al cuore di molte persone. È una storia di forza e di 
coraggio, di una donna che non si è data per vinta o fatta vincere dallo sconforto, ma 
che ha lottato con tutti i mezzi e le forze che aveva e ha vinto. 
Ma ancor di più è una storia di dolore e di realtà, poiché quello di Lucia Annibali non è 
l’unico caso di violenza di genere, basta accendere i televisori o leggere un quotidiano 
per constatare che è un tema che circonda le nostre vite. 
Per questa serie di motivi il regista Andrea Bruno Savelli ha deciso di inscenare questo 
spettacolo, proprio con l’intento di raccontare per educare. In un atto unico della durata 
di 70 minuti il cast, formato da Alice Spisa, Andrea Bruno Savelli, Valentina Chico e 
Amerigo Fontani, racconta la vita di Lucia Annibali prima e dopo l’aggressione. 
Mette in scena le vicende che l’hanno condotta alla fatidica sera del 6 aprile 2013, 
quando sull’uscio di casa è stata aggredita con l’acido su istigazione dell’ex-fidanzato 
e il processo di guarigione sia fisica che mentale che ha affrontato nei mesi successivi. 
La scenografia minimalista e carica di simboli colpisce lo spettatore in quanto mirata ad 
enfatizzare gli aspetti più complessi da mettere in scena: la lentezza del tempo durante 
la convalescenza o la semplicità della vita di Lucia prima della tragedia. 
Infatti il regista, nel raccontare gli eventi riguardanti il ‘’prima’’, ha l’intento di creare 
un’atmosfera tanto semplice da poter arrivare ad ognuno di noi, quasi come a farci 

Più forte dell’acido
(…) “Io ci sono”: una scenografia quasi totalmente assente, spartana, composta 
esclusivamente da una brandina dalle diverse funzioni, letto di casa, panchina di un parco 
o lettino dell’ospedale. Questa semplicità crea una sensazione di nudità delle azioni in 
quanto gli attori sono la sola cosa che risalta agli occhi e le loro azioni risultano ancor più 
messe in evidenza. Durante lo spettacolo, scendono dal soffitto delle maschere bianche, 
indossate dall’attrice protagonista Alice Spisa, nel racconto delle riflessioni interiori di 
Lucia, simbolo probabilmente del suo smarrimento sia mentale sia fisico dei momenti 
più bui vissuti in ospedale ripensando alle circostanze passate.
“Io ci sono” per noi è stato un’ora e dieci minuti di riflessione personale, una 
rappresentazione che ha creato molti dubbi su come si possa arrivare a fare una cosa 
del genere, soprattutto se la tua vittima è una persona che dicevi di amare e che avresti 
voluto accanto nella quotidianità della tua vita. In alcune scene, alcuni particolari 
sfuggono, non perché siano rappresentati male, ma perché ci viene difficile pensare ad 
una reazione così violenta, mentre capire la sofferenza delle altre persone, soprattutto 
se così grande, è sempre una cosa molto complicata. Molti chiamano il gesto di 
Varani un atto di gelosia, ma noi non pensiamo che si possa essere d’accordo con tale 
affermazione. Gelosia deriva da “zelo” che significa grande impegno, attenzione, ed è 
quindi in origine sinonimo di cura. E il gesto di Luca è stato un gesto di egoismo puro 
dettato da una mente malata e ciò traspare in tutto e per tutto dallo spettacolo. 

Beatrice Monferone, Giada Venier, Marialuisa Zona
Classe 4^ D LIN, Liceo Scientifico M. Grigoletti - Pordenone

La voce di chi non si arrende
(…) La rappresentazione ha messo in scena la storia di Lucia, una donna che è stata 
derubata della sua vita, da un uomo violento, geloso ed ossessivo ma ha saputo rialzarsi 
e riappropriarsi di quel poco che le restava e far sentire la sua voce, così che altre donne 
prendano esempio da lei e si sensibilizzino tutte le persone, di tutte le età e genere. 
Il messaggio che ha trasmesso non è solo quello della Annibali, ma quello, purtroppo, 
di molte altre donne, che non hanno avuto il coraggio di denunciare o allontanarsi, 
perché oppresse da pregiudizi e opinioni di una società corrotta e cieca, che preferisce 
addossare la colpa a chi non si è saputo difendere, piuttosto che al carnefice.
E questo, a nostro parere, porta all’altro grande messaggio che Lucia Annibali vuole 
diffondere: si deve avere il coraggio di parlarne, a scuola, in un libro, a teatro. 
Secondo noi, lo spettacolo di Andrea Bruno Savelli è stato un modo efficace di invitare 
a riflettere su temi che, finalmente, stanno diventando attuali e di interesse pubblico. 
L’unica arma che noi abbiamo contro questi comportamenti è l’istruzione, parlandone 
e sensibilizzando l’opinione pubblica su temi così importanti.
Inoltre, gli attori hanno saputo ricreare sapientemente sensazioni e situazioni, che hanno 
fatto immedesimare lo spettatore in questa sconvolgente storia.

Crovato Elisa, Fracassi Anna 
Classe 4^ D LIN, Liceo Scientifico M. Grigoletti - Pordenone
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frase: cadere si può, ma rialzarsi si deve, più forti di prima, e Lucia ha fatto proprio 
così; dal male bisogna ricavare il bene e le cadute, ci fanno comprendere quanto siano 
importanti felicità, salute e libertà. 
Non so cosa spinga questi “uomini” a picchiare la propria donna, o ad assumere 
atteggiamenti aggressivi, ma sono sicura che una ragazza non possa vivere con la 
paura che il proprio compagno possa farle del male da un momento all’altro, e avere il 
timore di denunciare il fatto.
Rispettare gli esseri umani, soprattutto di sesso femminile, è un principio, è qualcosa che 
dovrebbe partire da noi, dal profondo della nostra coscienza...
La violenza non si può evitare, ma si può prevenire. E il teatro, un teatro come quello di 
“Io ci sono”, ha anche questa funzione, quella di educare e di curare le ferite. 

Cristina Tonon
Classe 2^ A SCI, Liceo Scientifico M. Grigoletti - Pordenone

La violenza
“Io ci sono” è uno spettacolo teatrale drammatico che racconta la storia di Lucia 
Annibali, una giovane avvocato di Pesaro che dopo una festa, ritorna a casa e viene 
sfregiata con l’acido. Il suo aggressore è Luca Varani anch’egli avvocato ed ex-fidanzato 
di Lucia. Lo spettacolo mostra come la storia tra Lucia e Luca si trasformi da amore ad 
odio fino ad arrivare alla violenza.
“Io ci sono” è uno spettacolo che tocca un tema molto importante: la violenza sulle 
donne. Il regista Andrea Bruno Savelli prende spunto dal libro scritto proprio dalla stessa 
Lucia, rispecchiando così l’opera originale; è stato molto bravo a trattare questo tema 
così delicato e importante. I dialoghi tra gli attori sono risultati talora un po’ forzati e la 
recitazione risultava artificiosa e non naturale. Lo spettacolo è costituito da flashback 
narrati dalla protagonista e questi rendevano difficile seguire lo spettacolo e lo facevano 
diventare pesante.
La colonna sonora era quasi inesistente e irrilevante, poteva essere omessa.
Secondo me lo spettacolo è stato molto interessante perché trattava un tema attuale e 
molto diffuso: la violenza sulle donne; ma il modo in cui è stato trattato ha reso questo 
spettacolo un po’ noioso.

Chiara Liut
Classe 2^ G, I.T.S.T. J.F. Kennedy - Pordenone

Il coraggio di una vita nuova
“Io ci sono” racconta la storia di Lucia Annibali. Lei è avvocato e sul lavoro allaccia una 
storia d’amore con un collega: Luca Varani. Una volta scoperto che lui la sta tradendo, 
lei decide di lasciarlo. Egli ne resta talmente sconvolto che incarica due albanesi di 
sfigurarla con l’acido. In quest’opera teatrale Lucia ripensa a ciò che è accaduto e lotta 
per ricominciare una vita nuova.
Il tema principale dello spettacolo è la violenza sulle donne, e la messinscena ha lo scopo 
di mostrare come una vita possa cambiare all’improvviso in maniera tragica. Il regista e 
attore Andrea Bruno Savelli decide di elaborare quest’opera per incitare alla lotta contro 

capire che non è un caso isolato, che fatti del genere capitano a chiunque e la prossima 
Lucia Annibali potrebbe essere addirittura una nostra conoscente. Ragion per cui questo 
spettacolo al tempo stesso educa, ritrae l’ingiustizia e la follia della violenza e induce a 
comportarsi in maniera opposta. 

Chiara Leorato 
Classe 3^D LIN, L Liceo Scientifico M. Grigoletti - Pordenone

Un secchio bucato
Al centro del palco solo un letto, negli angoli alcuni oggetti bianchi eccetto le scarpe e 
le rose, entrambe rosse. Bianco e rosso. Vuoto e oppressione. Freddo e caldo.
Questi sono gli unici due colori presenti sul palco del Teatro Verdi di Pordenone. 
“Io ci sono” è il titolo della pièce messa in scena il 23 novembre, che affronta il tema 
scottante della violenza sulle donne, ispirandosi al libro omonimo di Giusi Fasano e 
Lucia Annibali. Andrea Bruno Savelli ne è regista e attore nel personaggio di Luca 
Varani, un uomo innamorato di due donne, la Annibali, interpretata da Alice Spisa, e 
una seconda, recitata da Valentina Chico, che, in altri momenti, è anche un’amica e 
la dottoressa di Lucia. 
Amerigo Fontani è invece il dottor Caleffi, colui che opererà la vittima per ricostruirle 
il volto. Il palco è quasi vuoto, l’attenzione del pubblico interamente concentrata sugli 
artisti che dovrebbero perciò catturarla con il loro carisma, mentre alcuni dialoghi non 
riescono nemmeno a sentirsi bene.
Fortunatamente alcuni oggetti si rivelano interessanti per il loro significato, come le 
maschere che indossa Lucia, che nascondono simbolicamente chi è lei veramente e 
non ne lasciano vedere la realtà. (...) Anche se il tema è toccante e l’episodio di Lucia 
Annibali sfregiata dall’acido è terrorizzante, lo spettacolo non riesce ad arrivare fino in 
fondo al cuore. Mi sono sentito come un secchio bucato: finché si continua a riempirlo 
resta pieno, ma appena si smette si svuota in pochi istanti.

Elia Bernard
Classe 2^ A SCI, Liceo Scientifico M. Grigoletti - Pordenone

Violenza, forza impetuosa e incontrollata
Ispirato all’omonimo libro di Lucia Annibali, vittima di un episodio di violenza che nel 2013 
le ha cambiato la vita, “Io ci sono” è uno spettacolo teatrale diretto da Andrea Bruno 
Savelli che impersona Luca Varani, l’ex-compagno di Lucia e mente dell’aggressione 
concretizzata da due albanesi. (…)
(…) Un’ora e dieci per riflettere sulla necessità di aprire gli occhi, di non essere ciechi 
davanti a segnali di aggressività che possono trasformarsi in vera e propria violenza 
e stravolgerci l’esistenza. Lo spettacolo gioca molto sull’uso dei colori, dato dal light 
design: bianco purezza, nero oscurità, rosa amore, rosso violenza: significati antitetici 
associati a toni a volte contrastanti, a rappresentare il doppio volto delle persone: amore 
e odio, cortesia e scontrosità, crudeltà e dolcezza. 
Una scena esageratamente scarna, scambi di personaggi a volte non proprio 
comprensibili, attori discutibili, ma un messaggio profondo riassunto in una semplice 
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“Dopo tutto una bugia cos’è? Nient’altro che la verità in maschera.”
Riflessioni sullo spettacolo “Io ci sono”
La scelta di rappresentare il volto e le emozioni di Lucia con delle maschere, partendo da 
una maschera rovinata fino ad arrivare a quelle più lisce, a parer mio, rappresenta Lucia 
che pian piano ricostruisce se stessa e alla fine strappa pezzo per pezzo la maschera 
facendo trasparire che ciò che conta non è il volto ma ciò che uno ha dentro.
Lorenzo Venturino 

Ho interpretato la scelta di far scendere le maschere dal soffitto dopo ogni episodio e di 
farle indossare a Lucia come un modo per comunicare che ogni incontro/scontro con 
Luca l’avvicinava sempre di più al giorno in cui lei avrebbe indossato la maschera per 
guarire dalle profonde ferite dell’acido.
Marta Da Ponte

Le maschere, secondo me, indicavano la riacquisizione della propria persona: prima 
Lucia era influenzata da Luca, tutta la sua vita lo era, le maschere stanno a indicare che 
una persona plagiata, influenzata da qualcuno, quindi una persona senza volto e senza 
personalità, ha ripreso in mano le redini della sua vita e si è finalmente tolta la maschera 
per diventare ciò che voleva essere, pur avendo un viso diverso e una nuova mentalità.
Giulia Libanoro

La maschera bianca sul volto di Lucia stava a significare che Lucia era talmente 
innamorata di Luca da non vedere i segnali che le dicevano di allontanarsi da lui. 
Marika Pase

Molti oggetti mi hanno colpito, in particolare la maschera bianca; secondo me, hanno 
fatto questa scelta di colore perché il bianco è un colore puro, “che fa aprire gli occhi”; 
in questo caso era utilizzata quando Lucia si accorgeva che qualcosa non andava bene, 
degli allarmi o delle piccole cose che avrebbero potuto portarla a riflettere e a concludere 
la relazione con Luca Varani prima dell’aprile del 2013.
Corrado Martina 

Classe 2^ F U, Liceo Leopardi-Majorana - Pordenone

il male e per fermare il fenomeno della violenza contro le donne, occupandosi anche 
della stesura del testo drammaturgico ispirato al libro che la stessa Lucia Annibali ha 
scritto per rendere testimonianza della sua terribile storia
La rappresentazione teatrale è fatta molto bene, le scene sono realistiche e i personaggi 
parlano in modo naturale in dialoghi che sembrano credibili. Gli attori indossano 
costumi appropriati, in quanto è un avvenimento recente e quindi l’abbigliamento è 
contemporaneo; gli effetti speciali, quali la colonna sonora e le luci, sono adatti e di 
certo non risaltano eccessivamente né troppo poco.
Mi è piaciuto molto questo spettacolo perché ha un tema particolare e delicato, che 
stimola attenzione e riflessione

Moreno Salvador
Classe 2^ G, I.T.S.T. J.F. Kennedy - Pordenone

L’eterno dissidio cuore-ragione
La storia di Lucia Annibali mi ha fatto riflettere su molti aspetti della donna e sulle relazioni 
violente, o semplicemente malate. Mi sono resa conto che chiunque è vulnerabile, anche 
se ha una base interiore che sembrerebbe solida e sicura. Lei era una avvocatessa ed 
era una donna matura con un’esperienza di vita abbastanza lunga, e soprattutto aveva 
sicuramente sentito parlare di vicende violente contro le donne, eppure lei stessa è stata 
una vittima. Mi stavo domandando di chi fosse la colpa, nella sua vicenda: di lei che si è 
dimostrata troppo “debole” o di lui che ha superato i limiti della ragione? Ho provato a 
darmi delle risposte, non arrivando a nessuna conclusione, in quanto mi è molto difficile 
capire la mente delle persone se non le conosco personalmente. 
Così tra le mie riflessioni prevale la questione dell’amore e del cuore, il cuore che deve 
essere diligentemente guidato dalla ragione, del resto come può un amore sbocciare se 
la terra sotto non è bagnata dalla ragione? 
Forse ad un certo punto della vita si dovrebbe arrivare ad avere un “amore ragionato”, e 
non come noi adolescenti che siamo sopraffatti da pulsioni ed emozioni, che spesso non 
riusciamo a controllare del tutto, e ci innamoriamo follemente di qualcuno senza capire 
a cosa può portare questa follia; come, forse, non lo hanno capito Lucia e Luca. Così 
ancora una volta ho compreso che l’amore dovrebbe essere frutto della ragione in quanto 
non ci dovrebbero essere solo emozioni ma anche rispetto e sincerità, e comprendo 
anche che questi due ingredienti dovrebbero essere la base di tutte le relazioni, perché 
credo che le relazioni tra persone siano espressioni d’amore, e ci sono violenze non solo 
tra coppie di fidanzati, ma anche tra amici e colleghi. 
Mi è piaciuto moltissimo quando hanno fatto scendere le maschere che Lucia usava 
nelle diverse circostanze e soprattutto il finale; dove si toglieva pezzi di maschera, per 
poi arrivare al viso, quel viso che lei accetta e ama, che non deve essere nascosto da 
maschere di insicurezza e incertezza. 

Smriti Ferrin 
Classe 2^ F U, Liceo Leopardi-Majorana - Pordenone
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delle due donne. (…) L’inizio di ogni scena è dato da un colore come sfondo: il rosso, che 
simboleggia la violenza o l’intimità fra Luca e Lucia, è lo stesso colore delle scarpe della 
vittima, delle rose che l’antagonista le regala insieme alle sue scuse o aggressioni verbali, 
e della pioggia di petali che avvolge Lucia turbinando, come le molestie graduali di lui nei 
suoi confronti. Il nero rappresenta gli aggressori nell’ombra, coperti dal cappuccio della 
felpa. La sensazione è di “buco nero” che provoca nella vittima un dolore psicologico 
allucinante. Il blu descrive i flashback e gli incubi che si riflettono su Lucia nel presente, 
facendo riemergere le sue emozioni nella camera d’ospedale. Il blu accompagna la 
dinamicità delle maschere, appese o indossate, che simboleggiano una riflessione sulla 
storia e un insegnamento sul presente.

Classe 2^ B U, Liceo Leopardi-Majorana - Pordenone

Maschere pesanti
L’autore del testo teatrale, tratto dal libro “Io ci sono. La mia storia di non amore” del 
2014, è Andrea Bruno Savelli, che ne è anche il regista e il coprotagonista. Alice Spisa 
è Lucia Annibali; l’attrice ha già ricoperto in passato ruoli riguardanti la violenza sulle 
donne; Valentina Chico (dottoressa, Marta, Ada) e Amerigo Fontani (dottor Caleffi) 
dimostrano grande esperienza recitativa con la loro spontaneità sul palco e l’impegno 
nei momenti centrali dell’opera, senza cadute nell’esprimere emozioni e messaggi forti 
allo spettatore.
Il centro del palcoscenico è occupato dalla protagonista Lucia, che non esce mai di 
scena, sempre accompagnata dalla presenza del materasso, che rappresenta la sua 
casa, il divano dell’abitazione di Ada o la stanza d’ospedale. Le luci di fondo hanno 
un ruolo importante: i flashback sono simboleggiati dal blu, la luce bianca dell’occhio 
di bue rappresenta i momenti di riflessione, il rosso dominante attira l’attenzione nei 
momenti di dolore di Lucia, e accompagna l’entrata in scena delle maschere dall’alto 
del palcoscenico, che rappresentano ogni nuovo dolore che lei prova da quando è 
iniziata la relazione fino alla conclusione della terapia. Colpisce la scena in cui Lucia 
è sul letto che viene fatto roteare su se stesso, simbolo della confusione con cui la 
tormenta questo non-amore. (…) 
Il passaggio teatrale più riuscito è quello finale, in cui Lucia intrattiene un monologo con 
il pubblico rivolgendosi direttamente ad esso.
L’attrice indossa tre maschere, una sopra l’altra; man mano che le toglie scopre porzioni 
di viso sempre più ampie a indicare non solo la graduale guarigione fisica ma anche 
quella morale e psicologica: si libera dalle bugie che le sono state raccontate e dal dolore 
che l’ha distrutta. Mostra e dimostra la sua forza e il suo coraggio nel superare la sua 
condizione di donna vittima di violenza che vuole uscire allo scoperto più forte di prima.

Classe 2^ B S, Liceo Leopardi-Majorana - Pordenone

I petali del non-amore
Lucia Annibali, giovane avvocatessa di Pesaro, tornata a casa la sera del 16 aprile 2013 
trova nel suo appartamento un uomo incappucciato che le tira in faccia dell’acido, 
sfigurandola. Lo spettacolo (…) racconta la storia di Lucia dopo l’incidente tramite 
flashback: riporta il pubblico ai fatti prima della data-zero, quando erano evidenti i 
segnali di non amore che la protagonista, eroina che poi non si lascia sconfiggere, invece 
ignora o vuole ignorare. Il tema dominante è la violenza, quella che la donna ha subito 
da un uomo che all’apparenza sembra innocuo, ma in realtà è spregevole: la banalità 
del male sta spesso alle spalle di azioni criminali. L’autore del testo teatrale è Andrea 
Bruno Savelli, coprotagonista last minute per un impegno improvviso dell’attore ufficiale 
Marco Cocci.(…) Alice Spisa si presenta nel ruolo di Lucia Annibali attraverso eccellenti 
qualità recitative senza imporsi in modo forzato, pur non abbandonando mai il palco. 
Si immedesima non nella persona ma nel personaggio della donna ferita, senza filtri o 
censure. Le musiche, scelte da Paolo Daniele, sono apprezzate dal pubblico adolescente: 
“Mirror” di Justin Timberlake fa da sfondo alla calata dall’alto della prima maschera 
bianca appesa a un filo, con Lucia che inizia a ripensare a ciò che non ha voluto vedere 
durante la sua relazione.(…) “Born this way” di Lady Gaga accompagna il momento di 
divertimento di Lucia con l’amica Marta, uno dei tre ruoli totalmente diversi ricoperti 
da Valentina Chico, che ha dato prova di una potente padronanza recitativa, priva di 
incertezze o squilibri.(…) La “scena madre” è quella in cui la protagonista è inginocchiata 
sul materasso, accerchiata da sei mazzi di rose rosse, ciascuno accompagnato da un 
biglietto scrittole dal futuro aggressore, che diventa progressivamente più minaccioso. 
Da una vorticosa cascata di petali di non-amore vengono rappresentati l’effettiva 
trasformazione maniacale del protagonista maschile e il senso di angoscia provato dalla 
vittima, che si rende conto del reale pericolo incombente.

Classe 2^ A U, Liceo Leopardi-Majorana - Pordenone

Noi ci siamo
La rappresentazione di “Io ci sono’’ è proposta nella Settimana contro la Violenza sulle 
Donne. Il tema dominante è la relazione malata di NON amore di Lucia Annibali, che 
non riesce a identificare il pericolo pur avendolo sotto gli occhi; lo spettacolo mira, 
però, a sottolineare la sua forza di reazione di fronte alle avversità. Alice Spisa, che 
interpreta Lucia come simbolo contro le aggressioni sulle donne, è capace di calarsi nel 
ruolo ad ogni cambio di scena, valorizzando vari stati d’animo. Andrea Bruno Savelli, 
coprotagonista nonché regista e adattatore del libro “Io ci sono. La mia storia di non 
amore” di Lucia Annibali e Giusi Fasano, interpreta l’antieroe Luca Varani; nonostante 
l’antipatia dichiarata per il suo personaggio, riesce a calarsi nel ruolo del carnefice che 
escogita il malefico piano contro l’ex-amante, con la sua possessività. L’ossessione per 
l’altro è ciò che muove i due personaggi principali, con la rassegnazione o con la violenza. 
Da questa esce vittoriosa solo Lucia, che può contare su una fitta rete sociale di aiutanti 
(…) La Spannung si ha quando Luca si ritrova nella stessa stanza con la fidanzata Ada 
e l’amante Lucia, consce entrambe del tradimento di lui. Si vede la reazione di sorpresa 
che nasce nello stesso Luca e come egli cerchi di oscurare la verità producendo ulteriori 
bugie. Il suo comportamento è infantile e nevrotico, simile a quello di un bambino 
al quale hanno portato via un gioco. Il pubblico durante la scena rimane in silenzio 
accusatorio, senza manifestare reazioni di sconcerto e di stupore per la cecità irrazionale 
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Scegliere di essere felici
“Per tutte le violenze consumate su di Lei, per tutte le umiliazioni che ha subito, per il suo 
corpo che avete sfruttato, per la sua intelligenza che avete calpestato, per l’ignoranza in 
cui l’avete lasciata, per la libertà che le avete negato, per la bocca che le avete tappato, 
per le ali che le avete tagliato, per tutto questo: in piedi Signori, davanti a una Donna!”. 
Questa poesia ancora oggi vive in un certo alone di mistero, che sia o meno stata scritta 
da Shakespeare rimane ignoto, ma in ogni caso per me rappresenta l’essenza dello 
spettacolo “Io ci sono”, tratto dall’omonimo romanzo autobiografico di Lucia Annibali e 
guidato dalla regia di Andrea Bruno Savelli. 
Il susseguirsi incalzante della vita presente e passata della protagonista, simbolo di 
coraggio e forza femminile, dà vita ad uno spettacolo di estremo valore civile, che narra 
della vicenda della giovane avvocatessa Lucia e del suo “amore, non-amore”, come lei 
stessa lo definirà, per il collega Luca Varani. 
Uno spunto di riflessione per chi l’Amore lo ha già conosciuto, per chi ne percepisce 
ancora solo il profumo ed infine, per chi tristemente crede di averlo incontrato e invece 
diventa vittima della prigione della passione. 
Il racconto di una storia di vita reale si fonde con il racconto dei sentimenti e delle 
emozioni che hanno accompagnato la giovane avvocatessa durante il suo impegnativo 
percorso di rinascita, successivo al gesto di estremo egoismo di Luca che codardamente 
l’ha fatta sfregiare con l’acido. Una rinascita non solo estetica, ma soprattutto interiore, 
la ricerca di nuovi equilibri, di una nuova e consolidata fiducia in se stessa, la ricerca della 
felicità autentica che deve essere alla base di ogni scelta, protagonista di ogni storia 
d’amore. “Scegliete di essere felici”, scrive Lucia nel suo romanzo, scegliete di amare 
voi stesse, di rispettare non solo il vostro corpo, ma anche la vostra anima, scegliete 
e scegliamo chi ci rende migliori e non vittime di un amore malato, chi ci ama senza 
sfumature, chi ci dona ali per volare, radici per tornare e motivi per restare. 

Aurora Cadel 
Classe 5^, Liceo E. Vendramini - Pordenone

Io ci sono
Dite se questo forse è amore:
l’amore di un uomo che possiede,
l’amore di una donna che subisce,
un amore che non trova alcun cuore.
Invero vi dico che amore c’è,
ma non l’amor alla San Valentino
che sa trasformar l’uomo in meschino,
l’amor proprio di qualcuno verso sé
che avrà speranza, vita, per sempre.

Gabriele Viscomi 
Classe 4^ C , I.T.S.S.E. O. Mattiussi - Pordenone

La rinascita
Scriveva Antoine de Saint-Exupéry: “Si vede bene solo con il cuore. L’essenziale è invisibile 
agli occhi”. Questo Lucia Annibali lo sa bene: i suoi occhi ora non vedono più come 
prima, eppure ha imparato a vedere ciò che prima si limitava a guardare.
“Io ci sono”, spettacolo teatrale di Andrea Bruno Savelli, tratto dall’omonimo romanzo 
di Lucia Annibali scritto insieme a Giusi Fasano, racconta la sua storia: quella di una 
giovane donna sfregiata con l’acido da chi avrebbe dovuto amarla. 
È una storia di dolore fisico e morale, ma anche di amore per la vita e di rinascita. Il dolore 
fisico è provocato dall’acido, dalle cure e dalle terapie. Il dolore mentale è più profondo 
e invisibile all’esterno, ma dentro corrode e consuma: come si può non riconoscere le 
azioni e i gesti di una persona malvagia? Come si può rinunciare a se stessi fino a questo 
punto?
Al dolore fisico ci pensano i medici, il dolore morale invece richiede la forza che solo 
poche persone hanno e che non sempre è facile risvegliare. 
Lucia Annibali quella forza ce l’ha, ma l’ha scoperta a caro prezzo. L’amore trasformato 
in violenza diventa nello spettacolo un inno alla vita: non è possibile perdonare chi ha 
afferrato cuore e anima senza rispetto, ma si può guardare al presente con occhi nuovi. 
Lucia Annibali è una donna nuova: è più forte del suo aguzzino, più forte della società 
che la giudica per il suo aspetto, più forte di altre donne che ancora non riconoscono 
l’amore malato. Ora lei vede. 
“Io ci sono” è la storia di una rinascita: Lucia è diversa da prima, oggi è forte e determinata, 
guarda al futuro con rinnovata fiducia e speranza; tutto ciò fa di lei una donna anche 
più bella, per chi sa guardare con gli occhi dell’anima.

Mara Boz
Classe 4^ C, I.T.S.S.E. O. Mattiussi - Pordenone
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Io c’ero, ci sono e ci sarò
Lucia e Luca, una donna e un uomo non esattamente alla pari. Lui amante del controllo, 
lei vittima dell’amore. Entrambi avvocati, ma animati da forze interne differenti. 
Lucia scopre che il fidanzato Luca la tradisce, ha un’altra donna. 
Dopo le scuse di cortesia, Lucia non riesce a lasciare il suo amore, lo perdona, ma un 
giorno apre gli occhi. Riflettendo sulla vita si accorge della relazione malata che sta 
vivendo e così si fa coraggio e decide di chiudere una volta per tutte la storia con 
Luca. Ma l’uomo non sa accettare un rifiuto. Decide così di rovinare la vita di Lucia, 
sfigurandola con l’acido. Il suo viso è stato divorato da questa sostanza e ben più 
duri sono stati i giorni successivi all’aggressione. Ad attenderla all’ospedale di Parma 
c’erano sette grossi interventi che l’avrebbero distrutta, consumandola. 
Lucia però è una donna forte. Viveva la sua vita a pieno, usciva con le amiche, andava 
in palestra, si divertiva e tutto il resto. Un evento traumatico come il suo avrebbe 
distrutto la maggior parte delle persone, ma non lei, no. Lucia ha trovato dentro di sé 
una forza capace di smuovere mari e monti, una forza vitale che le ha fatto gridare al 
mondo intero “Io ci sono”. 
Certo la attendevano interminabili dolori, sfide che mai si sarebbe immaginata di 
dover affrontare. Lei però voleva esserci con tutta se stessa in futuro. Voleva raccontare 
la sua storia, voleva far vedere a chi le aveva fatto del male che era più forte di ciò 
che si credeva. Il sorriso non le manca, ha un bellissimo sorriso, ma la cosa più bella 
che possiede è l’anima. Lucia si sente più bella, è più consapevole di se stessa in ogni 
momento nonostante non sia perfetta come dice lei, ma ciò che lei è dentro è ciò che 
veramente viene fuori, ed è questa la cosa più importante.

Valeria Tarantino
Classe 5^, Liceo E. Vendramini - Pordenone

Io ci sono... e resisto
“Io ci sono, esisto, sono qui e resisto nonostante tutto, nonostante la mia delusione per 
le tue superficialità, nonostante ‘l’altra’, nonostante tutte le serate in cui ti aspettavo 
per ore e ti vedevo pochi minuti, ma soprattutto nonostante il letto di ospedale, le 
operazioni, i tremolii, le lacrime e il mio cuore spezzato in un corpo dilaniato”.
Sono queste le parole, non espresse in modo esplicito, ma arrivate al cuore di ciascun 
presente ad uno spettacolo a dir poco avvincente. Infatti, pur presentando nello specifico 
la storia di Lucia Annibali, l’avvocata sfregiata dall’ex-fidanzato, “Io ci sono” rappresenta 
tutte le donne verso cui vengono rivolte molestie e violenze. 
L’alternanza tra momenti passati e realtà presente sottolinea in modo efficace tutti 
quei comportamenti che avrebbero dovuto fin da subito far comprendere a Lucia che 
l’uomo che aveva scelto come compagno di vita in realtà era una persona dalla quale 
prendere immediatamente le distanze. Tuttavia, come molto spesso accade, si pensa 
che l’amore vada al di là dei soprusi e della violenza, come nel caso della protagonista, 
che ha continuato a lottare per un amore le cui radici erano affondate nella sabbia.
La conclusione ha poi messo in evidenza in modo esemplare la grande forza delle donne, 
capaci di non arrendersi davanti a nulla, di lottare ma soprattutto di continuare ad 
amare.
“GIRL POWER” diventa quindi un motto fondamentale per ogni donna affinché ciascuna 
possa finalmente rendersi conto di essere importante indipendentemente da tutto e 
tutti. Infatti, “al mondo ci sono due poteri: quello della spada e quello della penna” come 
dice Malala Yousafzai “ma in realtà ce n’è un terzo, più forte di entrambi, ed è quello delle 
donne”.

Eleonora Ragagnin
Classe 5^, Liceo E. Vendramini - Pordenone
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Peggy Guggenheim: una donna allo specchio
Peggy Guggenheim, nata in una ricca famiglia di New York City, figlia di Benjamin 
Guggeneheim e nipote di Solomon R. Guggenheim, creatore dell’omonica celbre 
Fondazione, creò una collezione d’arte raccogliendo in Europa e in America, tra il 1938 e 
il 1946, opere di artisti pressoché sconosciuti. (...) Una voce fuori dal coro, quella della 
Guggenheim, figura controversa, dalla vita avventurosa, quasi trasgressiva. 
Donna generosa, capace di intuire il valore di pittori pressoché sconosciuti quali 
Bacon, Pollock, Kandinsky, Mirò e tanti altri, dando vita a quella che è oggi l’arte 
contemporanea. Credeva, inoltre, molto nelle donne, tanto da organizzare una mostra 
rimasta leggendaria, “31 Women”, dove furono esposte opere di artiste americane ed 
europee. Nella rappresentazione l’attrice è stata coinvolgente, pur recitando da sola e 
con voce un tantino troppo bassa. La scenografia ha reso molto gradevole la narrazione, 
grazie ad effetti speciali, quali ad esempio il video-mapping. Si è creata infatti 
un’atmosfera suggestiva e raffinata in linea con lo stile di Peggy. Tuttavia avremmo 
gradito maggiormente se ci fossero stati presenti dei personaggi secondari che avessero 
dialogato con la protagonista, in modo che il racconto fosse più movimentato. 

Debora Luchin, Asia Di Lorenzo, Alessia Catto, Matteo Gomboso, Bhupinder Sheemar
Classe 4^ A TUR, I.S.I.S. P. Sarpi - San Vito al Tagliamento

Peggy Guggenheim: una vita in opera
“Io non vivrò per sempre. Che ne sarà della mia collezione? Dovrò pur darla a qualcuno.”
Questa è la domanda che tormenta Peggy e coinvolge gli spettatori durante la 
rappresentazione teatrale. Una collezione artistica unica che non può essere smembrata, 
ma deve rimanere integra nel luogo in cui ha trovato ospitalità: il Palazzo Venier dei Leoni 
a Venezia, ignorando le richieste provenienti da numerosi musei di fama mondiale come 
il Louvre e la National Gallery. Una vita intrigante quella di Peggy, rappresentata nel 
monologo di Caterina Casini, piena di passioni e colpi di scena, un altalenarsi di emozioni 
contrastanti dettate da un carattere stravagante, estroverso, apparentemente forte 
ma anche sensibile e fragile. Una donna che, seppur priva di una cultura accademica, si 
appassionò all’arte moderna e sostenne pittori e scultori di tutto il mondo, comprando 
le loro opere e collezionandole gelosamente. Anche a costo di correre dei rischi, come 
nella Parigi occupata dalle truppe naziste, quando in modo rocambolesco salvò le opere 
degli artisti “degenerati”. E probabilmente anche l’arte contemporanea così come noi 
la intendiamo. Tra un sorso di Martini e un tiro di sigaretta, la narrazione si dipana 
attraverso i ricordi di una vita, la sua, costellata da numerose follie amorose, forse da 
qualche rimorso, ma soprattutto dai commoventi aneddoti sui suoi tragici e sfortunati 
affetti, raccontati nello splendido sfondo della dimora veneziana, scelta nella maturità. 
A nostro avviso, l’opera è molto coinvolgente perché trascina lo spettatore nella contorta 
vita di Peggy, personaggio forte e fragile allo stesso tempo come la stessa Venezia, 
languido ultimo rifugio.

Cindy Bianchet, Micaela Falanga, Isabella Maccorin, Giulia Marchesan 
Classe 4^ A TUR, I.S.I.S. P. Sarpi - San Vito al Tagliamento
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WOMAN BEFORE A GLASS
trittico scenico in quattro quadri di 
Lanie Robertson
traduzione di Gloria Bianchi
con Caterina Casini
regia di Giles Stjohn, Devere Smith

Auditorium Comunale H. Zotti 
San Vito al Tagliamento
25 novembre 2017
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“Ciò che non mi uccide mi rende forte” (T. Modotti)
Friulana di nascita, Tina Modotti incarna l’immagine di donna libera e indipendente. 
La sua intrigante vita è stata proposta in “Ode a Tina” che ha voluto omaggiare la sua 
figura dall’esistenza piena e difficile. Emigrante dapprima in Austria e successivamente 
a S. Francisco, dal lavoro nella filanda passò al cinema, ma, rimasta insoddisfatta, 
coltivò la sua più grande passione: la fotografia. Trasferitasi in Messico, si innamorò 
immediatamente di questa terra e utilizzò la sua arte come strumento di denuncia 
sociale. Grazie anche ai molteplici legami privati visse varie esperienze politiche. 
Morta in giovane età, è caduta purtroppo nell’oblio, causato anche dal fatto che le sue 
opere sono rimaste chiuse negli archivi americani. 
La rappresentazione teatrale, le cui scene sono state intervallate da interventi musicali 
eseguiti dalla Corale Polifonica di Montereale Valcellina, è stata poco chiara per quanto 
riguarda il tempo e il luogo degli eventi ed incentrata soprattutto sulla vita privata 
dell’artista. Inoltre, il coro ha più volte offerto motivi di distrazione allo spettatore che 
faticava a seguire lo sviluppo del racconto. Lo spettacolo ha richiesto una concentrazione 
costante ma ha costruito nel complesso un degno ricordo di Tina Modotti. 
Lei è un esempio da seguire poiché non è mai giunta a compromessi, raggiungendo i 
suoi obbiettivi e affrontando con coraggio le condizioni di pericolo a cui le sue azioni 
l’hanno sempre esposta.

Lisa Toppano, Martina Sisto, Sara Pilutti, Emma Flaborea
Classe 1^ C, I.S.I.S. Liceo Le Filandiere - San Vito al Tagliamento 

Omaggio a Tina Modotti, artista dalle mille sfaccettature
“Ode a Tina” è ispirato a un’icona contemporanea: Tina Modotti, che fu fotografa, 
attrice, attivista politica, anticonformista, donna emancipata dal carattere magnetico. 
È basato su una struttura musicale che, attraverso atmosfere cariche di emozione, narra 
alcuni dei momenti più intensi della vita di questa grande artista. Molto coinvolgente e 
significativa è stata l’interpretazione dell’attrice protagonista, che ha saputo esprimere 
la personalità forte e decisa di questa donna. Un elemento che ha fortemente 
caratterizzato questo spettacolo è stato il coro, che fungeva sia da interlocutore di 
Tina che da elemento di sfondo, fornendo ritmo alla narrazione. Mi ha coinvolto anche 
la recitazione degli attori non protagonisti che sono riusciti, con grande efficacia, ad 
interpretare più ruoli contemporaneamente. 
Tina amava fotografare in bianco e nero; considero molto suggestiva e pertinente la 
scelta di questi colori sia nelle scenografie che nei costumi.
In questo modo lo spettatore aveva l’impressione di assistere ad un susseguirsi di 
immagini fotografiche che riproducevano in modo essenziale le tappe salienti della vita 
dell’artista friulana, personaggio poliedrico e autentico.

Laura Collaviti
Classe 1^ C, I.S.I.S. Liceo Le Filandiere - San Vito al Tagliamento 
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ODE A TINA
con Marta Riservato, Max Bazzana, 
Stefano Ferrando
e con Gina Ianni, Rodolfo Vitale, 
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direzione musicale Maurizio Baldin 
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Tinissima
La Corale Polifonica di Montereale Valcellina ha reso omaggio a Tina Modotti, fotografa 
friulana, emigrante, emancipata, eclettica, protagonista di una vita straordinaria e di 
profonde relazioni amorose. 
È riuscita a ricomporre il variopinto e complesso mosaico della sua esistenza, 
incastonandoci preziose tessere musicali, inserti corali e solistici ed, infine, la lettura 
delle sue lettere, che hanno accompagnato lo spettatore nella conoscenza di questa 
donna affascinante e passionale. 
“Ode a Tina” racconta la sua vita, dalla filanda in Friuli all’emigrazione negli Stati Uniti, 
dalla carriera ad Hollywood al Messico, dove fu impegnata civilmente e socialmente e, 
infine, il ritorno in Europa, in Russia e in Messico, dove lascerà il suo cuore. 
La sua anima combattiva e instancabile le ha permesso di essere cittadina del mondo, 
sempre pronta a partire, con la sua valigetta bianca. 
Questo tratto è risultato molto evidente nei gesti dell’attrice che in molte scene si 
muoveva avanti e indietro come spinta da un profondo impulso vitale e guerriero. 
Tina ha lottato con le sue foto, ritraendo le sofferenze di un popolo oppresso e la 
sua povertà ed è a causa di questo attivismo che venne considerata una minaccia e 
trascurata. 
È giusto, invece, che questa figura singolare venga alla luce per poter trarre un esempio 
dal coraggio e dalla forza di questa rivoluzionaria, che è riuscita a far sentire la sua 
voce in un’epoca marcata dal silenzio e dalla sottomissione. 
È interessante notare che l’attrice ha recitato scalza, come se volesse fare capire che 
Tina non ha avuto paura di “bruciarsi” dal momento che era fuoco vivo, ardente, 
impossibile da domare.

Susana Nicole 
Classe 5^ D, I.S.I.S. Liceo Le Filandiere - San Vito al Tagliamento 

Quando la musica incontra il teatro
“Ode a Tina” è il risultato del desiderio della Corale Polifonica di Montereale Valcellina 
di rendere omaggio ad una donna friulana forte ed indipendente, la cui storia è rimasta 
sconosciuta per troppo tempo in Italia. 
Il viaggio che l’ha portata dalle nostre terre fino agli Stati Uniti, prima, e in Messico, 
Spagna, Russia e Germania poi, non viene presentato solo attraverso i momenti più 
significativi della sua vita, ma anche grazie ad un itinerario musicale con brani collegati 
ai luoghi a lei cari. 
L’idea di inserire canzoni rievocanti le terre dove ha vissuto è molto buona, ma è stata 
mal sviluppata. 
Alcuni brani si sono rivelati slegati dalla vicenda, nonostante l’esecuzione riuscita, 
tanto da somigliare a sketch musicali a sè stanti. 
Malgrado ciò, il coro come personaggio attivo è stato impiegato in maniera innovativa. 
In gran parte degli spettacoli con inserti musicali, i coristi si limitano a entrare e uscire 
dalla scena spezzando il ritmo; il regista li ha, invece, considerati come partecipanti, 
ad esempio al processo contro di lei, e anche come donne che spettegolano. 
L’aspetto più originale, però, è l’attenzione per i colori. 
Tutti gli attori e i coristi, durante l’intera rappresentazione, sono vestiti di nero, con 
abiti neutri, mentre gli oggetti di scena, dalla valigia di Tina alle rose che i due amanti, 

Edward Weston e Vittorio Vidali, tengono tra le mani durante il funerale sono bianchi 
per farli risaltare, quasi fossero loro i protagonisti sul palco. Inoltre, questi colori 
richiamano alla mente le fotografie ricche di emozioni da lei scattate e proiettate 
durante lo spettacolo. 

Valentina Garbin, Lucrezia Gregoris 
Classe 5^ D, I.S.I.S. Liceo Le Filandiere - San Vito al Tagliamento 

Una donna coraggiosa
Il giorno 14 Dicembre 2017 siamo andati al Teatro di Casarsa per vedere uno spettacolo 
teatrale dedicato a Tina Modotti, una donna friulana che si trasferì in Messico. 
Qui partecipó alla vita politica e inizió a collaborare con un fotografo che la portò a 
intraprendere una vita di successo come modella e, successivamente, come fotografa. 
Lo spettacolo teatrale voleva richiamare le parti principali della sua vita come, per 
esempio, la partecipazione alla vita politica, le storie d’amore con vari personaggi 
influenti (Tina ebbe molti amanti tra cui un fotografo, un politico...). 
Le scene erano accompagnate da strumenti musicali e da cantanti che hanno fornito 
una certa enfasi alla rappresentazione.
Il giorno 19 Dicembre 2017, l’attrice Marta Riservato, che interpretava Tina Modotti è 
gentilmente venuta nella nostra scuola per rispondere alle nostre domande. 
All’inizio ci ha brevemente spiegato la storia della vita di Tina e, in seguito, ci ha 
raccontato le sue emozioni nell’interpretare questo ruolo: si sentiva onorata di poter 
rappresentare questo personaggio poco apprezzato e conosciuto, in quanto la 
considerava una donna estremamente coraggiosa per il fatto che, a quel tempo, non 
era comune che un’adolescente partisse da sola per un mondo così lontano.
A nostro parere, assistere a questo spettacolo è stato istruttivo in quanto abbiamo 
conosciuto un personaggio di cui non avevamo mai sentito parlare, sebbene fosse 
friulana. Inoltre è stato motivante perché ci ha fatto riflettere sul fatto che ognuno di 
noi può realizzare ciò che desidera, come Tina Modotti.
 
Irene Miotto, Giorgia Spremulli, Gloria Franzin 
Classe 3^ C, I.S.I.S. Liceo Le Filandiere - San Vito al Tagliamento 
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La nostra ode a Tina
Quando vai a teatro con la scuola, per la programmazione scolastica, per vedere uno 
spettacolo di cui conosci solo il titolo, titolo che tra l’altro non ti dice nulla, ecco, 
aspetti solo che cali il sipario e che tu ti possa alzare, salutare e andare via.
Non chiedi nient’altro.
Ma se poi qualcuno sgomita per dirti di aprire gli occhi, che quello è un teatro e non 
la tua camera da letto, allora ti senti legittimato a mandarlo a quel paese e dirgli di 
lasciarti lì a dormire.
Ma quando, invece, è lo spettacolo stesso a sgomitare, a tenerti sveglio, a obbligarti 
a seguirlo, devi solo arrenderti; mostra le mani, sventola bandiera bianca, getta lo 
straccio: ha vinto lui.
Anzi, ha vinto lei, ha vinto Tina, ha vinto l’attrice che la interpreta, ha vinto sulla tua 
superficialità da adolescente che reputa perdita di tempo ogni attività scolastica.
Questo è il merito che dobbiamo riconoscere a “Ode a Tina”, lo spettacolo teatrale 
in onore di Tina Modotti, celebre fotografa friulana emigrata in America all’età di 
diciassette anni, quasi la nostra età, ma sicuramente una consapevolezza e una forza 
maggiori di quelle che noi oggi possiamo avere. 
È stato proprio il personaggio di Tina, che non conoscevamo, a interessarci, a non farci 
addormentare – ché, oggigiorno, questa è la sfida: insegnare senza annoiare – e a farci 
riflettere su un personaggio che, per quanto controverso, è certamente uno dei più 
carismatici del secolo scorso.
L’incontro con l’attrice a scuola, poi, ci ha permesso di diventare partecipi della fatica 
e del dubbio che sorgono nel vestire i panni di un personaggio così eclettico: sarò 
all’altezza? le renderò onore? saprò in un’ora e mezza concentrare tutta la passione, 
tutto lo struggimento che hanno caratterizzato un’intera esistenza?
Noi pensiamo di poter rispondere “Sì!” a Marta Riservato, e di poter aggiungere a quel 
sì anche un grazie: grazie per averci fatto scoprire un personaggio che altrimenti non 
avremmo mai conosciuto, e ancora grazie per averlo reso vivo, indelebile nei nostri 
ricordi come una delle sue foto eterne. 

Riccardo Marcuzzo, Alessia Hudorovich
Classe 3^ C, I.S.I.S. Liceo Le Filandiere - San Vito al Tagliamento 
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“La semplicità ingannata”, ovvero: la cultura del rispetto
Si apre il sipario e compare una scena quasi vuota dominata però dalla grande personalità 
di un’attrice strepitosa, Marta Cuscunà, che ha portato in scena, con sagace ironia, un 
tema storico ancora per certi versi tragicamente attuale: il significato e il “lusso” di 
essere donne.
La vicenda viene calata dentro uno spaccato storico della nostra Regione e ambientata 
nel convento di Santa Chiara a Udine, nel corso del Cinquecento.
La sorprendente particolarità della sceneggiatura riguarda la presenza, sul palco, di 
alcune pupazze, le monache del convento rimproverate dall’Inquisitore, che l’attrice 
muove e anima secondo una tecnica precisa appresa nel corso della sua formazione.
Dallo svolgimento della trama si evince che, all’epoca, avere una figlia femmina 
rappresentava una perdita economica perché la famiglia doveva garantirle una dote 
e, nel caso in cui la figlia avesse avuto problemi fisici tali da impedirne il matrimonio, 
veniva segregata, fin da piccola, in un convento. Nel frattempo, alla bambina destinata 
alla vita monacale, si propinavano bambole vestite da monache così che si abituasse, 
una volta entrata in convento, ad essere docile e umile, sottomessa a quella logica di 
vita alla quale veniva gradualmente indirizzata. 
Nella messa in scena della Cuscunà, accade, ad un certo punto, che un gruppo di 
monache si ribelli alle regole del convento e decida di protestare anche attraverso 
la lettura di libri proibiti dalla Chiesa. Il comportamento ribelle delle monache, però, 
giunge alle orecchie delle sfere ecclesiastiche che le condanna e le processa per eresia. 
Condotte in tribunale, si difendono utilizzando lo stereotipo della donna ignorante e, 
anche se il caso viene archiviato grazie alla loro astuzia, vengono comunque separate e 
mandate in conventi differenti. 
L’abilità dell’attrice è emersa, a nostro avviso, soprattutto nel modo di modulare la voce 
in un piccolo lasso di tempo, riuscendo a rappresentare sia personaggi maschili che 
femminili attraverso, appunto, le sue pupazze a cui dà vita non solo mediante la parola 
ma anche tramite la dinamicità del movimento.
Interessante e molto attuale ci è parso il messaggio che attiene all’emancipazione 
femminile e alla figura della donna in una situazione paritaria rispetto all’uomo, dopo 
secoli di subalternità sulla base di tanti pregiudizi che la pièce teatrale cui abbiamo 
assistito ha bene evidenziato.
Automatica allora la riflessione: nel confronto con la situazione attuale, relativamente 
al processo di riconoscimento della parità uomo-donna, in famiglia, nel lavoro e nelle 
istituzioni, ci sembra di capire che molta strada sia stata compiuta…
Alla luce del persistere di ancora troppe violenze e femminicidi, però, riteniamo che 
le mura-prigione dei conventi del Cinquecento riemergano a metafora di situazioni 
tragiche che solo la cultura del rispetto potrà abbattere. 

Classe 4^ C, I.S.I.S. E. Torricelli - Maniago 
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di e con Marta Cuscunà 
liberamente ispirato alle opere 
letterarie di Arcangela Tarabotti e 
alla vicenda delle Clarisse di Udine
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Segnaliamo che il video di Mattia Ceschin ed Emily Campagna della classe 3^ C IA 
dell’I.T.S.T. J.F. Kennedy di Pordenone e la finta pagina di Wikipedia di Diego Spagnuolo 
della classe 4^ C IA dello stesso Istituto si trovano sul sito di “Adotta uno spettacolo” (ndr):
www.adottaunospettacolo.it

Legami di cuore
“Ohana significa famiglia, e famiglia significa che nessuno viene abbandonato o 
dimenticato”. Nel 2018 ci sono bambini che vengono abbandonati dalla mamma e dal 
papà. E i bambini dimenticati non hanno una famiglia. Poi, in alcune parti del mondo, ci 
sono coppie omosessuali che quella famiglia la creano, quasi dal nulla, e quei bambini li 
salvano, con fatica, dedizione, ostacoli, lotte infinite. E nemmeno una goccia di sangue 
in comune, non un gene, un carattere che ne dimostri con evidenza la parentela. 
Matteo nasce in una famiglia così, diversa dalle altre, cresce con due papà, imparando 
che le parolacce non si dicono, che il rispetto è un valore importante, proprio come in un 
qualsiasi altro nido familiare. Impara, sogna, come tutti gli altri bambini. Sperimenta. 
Scopre. Scopre all’improvviso di avere la necessità di far sapere a tutti che anche lui 
ha una mamma, che anche lui è come gli altri. D’un tratto la sua famiglia non è più 
normale. Anzi... è una famiglia? Matteo entra nel mondo degli adulti, cresce. E crescere 
implica maturare malizie, pregiudizi, sopprimere ogni forma di innocenza, ogni capacità 
di osservare la realtà senza filtrarla, storpiarla, contaminarla con le idee che la società ci 
inculca. E crolla, schiacciato dal peso di una non appartenenza, di un’origine inesistente, 
massacrato dal confronto, dal dubbio, dal senso di ingiustizia. È in bilico, ma scopre di 
essere ancora ancorato al suolo; non grazie al seme che l’ha originato, ma alla forza 
delle radici che lo tengono in piedi: l’amore della sua famiglia, quella vera. 
Tindaro Granata con “Geppetto e Geppetto”, prima di occuparsi di educazione ed 
equilibrio, prima di pronunciare sentenze morali, mette in luce una questione che pochi 
considerano, ma basilare: nel 2018, che cos’è una famiglia?

Chiara Franzin
Classe 4^ C SCI, Liceo Scientifico M. Grigoletti - Pordenone

Niente di tradizionale
Lo spettacolo “Geppetto e Geppetto” può sembrare una rappresentazione attuale, 
che riflette su tematiche specifiche e circoscritte, infatti non sembra esserci niente di 
tradizionale in una coppia omosessuale desiderosa di avere un bambino. In realtà, la 
rappresentazione risulta aperta a una varietà di argomenti che riguardano non solo 
l’insieme delle numerose pratiche burocratiche che la coppia deve affrontare per poter 
avere il bambino, ma anche il modo attraverso il quale i figli si approcciano ai loro 
genitori. Lo spettacolo analizza e descrive l’evoluzione dei rapporti tra genitori e figli 
nel tempo, dall’infanzia all’adolescenza sino ad arrivare all’età adulta. Infatti, durante 
la pubertà, il rapporto tra genitori e figli diventa un po’ più instabile e a volte rischia di 
degenerare, giungendo a non riconoscere più l’autorità genitoriale. La particolare storia 
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raccontata porta all’estremo questi temi, inducendo lo spettatore a riflettere con un 
atteggiamento di autocritica. Gli attori con la loro esibizione creano uno spettacolo 
molto vivo, nonostante la scenografia semplice. L’amore rappresenta la colonna 
portante di ogni rapporto, sentimento che molte volte viene taciuto ma è pur capace di 
rendere gioiosa e duratura qualsiasi relazione. Tutto ciò fa di “Geppetto e Geppetto” una 
delle proposte teatrali più belle e interessanti dell’anno.

Gabriel Gobbo 
Classe 4^ C SCI, Liceo Scientifico M. Grigoletti - Pordenone

Pinocchio 2000
L‘opera “Geppetto e Geppetto” di Tindaro Granata ha la particolarità di essere riflessiva 
in un modo insolito. 
Non è sicuramente la classica storia d‘amicizia con una morale alla fine o la storia 
d‘amore con “e vissero per sempre felici e contenti”, eppure l‘amore e l‘amicizia sono 
comunque presenti con tante sfaccettature, insieme al desiderio. Il desiderio di due 
uomini di avere una famiglia insieme, il desiderio di un padre di essere riconosciuto dal 
figlio e quello di un figlio di avere una famiglia “normale”, senza rendersi conto che la 
vera famiglia è quella dove c‘è amore indipendentemente da chi la compone.
L‘opera è portata sulla scena con molta semplicità: un solo tavolo che ha la funzione di 
rappresentare luoghi diversi e i costumi essenziali con i nomi dei protagonisti.
Lo scopo dell‘opera è quello di attirare l‘attenzione del pubblico su ciò che la famiglia è 
nella società contemporanea.
“Se ci sarebbe più amore“, come dice Granata, forse potremmo finalmente lasciarci 
andare a ciò che è l‘amore.

Emma Sist
Classe 2^ C SCA, Liceo Scientifico M. Grigoletti - Pordenone

Che cosa significa essere genitori e cosa essere figli?
“Geppetto e Geppetto” tratta vari temi: la maternità surrogata, l’essere padre e l’essere 
figlio (e come esserlo), i problemi presenti in OGNI famiglia ma, soprattutto, il fatto che 
l’unica cosa in grado di salvare un rapporto è l’amore. Il lessico utilizzato dai personaggi, 
semplice e diretto, e i modi di fare rispecchiano molto il nostro comportamento 
quotidiano e anche l’impostazione del palcoscenico era modesta e familiare in modo da 
lasciare agli spettatori la possibilità di concentrarsi sul significato dell’opera. 
Lo scopo dell’autore non era quello di darci un suo punto di vista su cosa fosse giusto 
e cosa sbagliato, ma di farci vedere tutti gli aspetti e le conseguenze di una scelta che 
non molti approverebbero, ovvero l’affitto di un utero da parte di due genitori di sesso 
maschile in un Paese dove questa pratica è illegale. 
Il tema più toccante è l’atteggiamento del figlio, quando esprime tutto il suo rancore 
verso l’unico genitore rimasto e il modo in cui, quando questo si ammala, riflette 
veramente sul suo passato e capisce che in realtà i problemi che ha dovuto affrontare 
a causa della sua famiglia non sono molto diversi dai problemi che devono affrontare 
molti bambini con genitori eterosessuali. 

Quest’opera aiuta molto a far riflettere sulle discriminazioni che spesso gli omosessuali 
sono costretti a subire perché considerati diversi e allo stesso tempo ci permette di 
comprendere che ogni rapporto familiare si basa sull’amore e sul prendersi cura l’uno 
dell’altro pur in mezzo alle difficoltà.

Giulia Zanolin
Classe 2^ C SCA, Liceo Scientifico M. Grigoletti - Pordenone

Tra amore e desiderio
In “Geppetto e Geppetto” i protagonisti Toni e Luca mettono in scena la creazione della 
vita dove essa non esiste, come il falegname di Collodi. Per portare a termine questo 
percorso, i due genitori si scontrano contro un muro di conformismo, costituito dalle 
opinioni avverse di amici e parenti. I personaggi pongono domande e fanno riflettere gli 
spettatori; l’essenzialità della recitazione permette ai personaggi di evitare pregiudizi e 
forzature dimostrative, trattando la vicenda fuori da stereotipi ideologici. 
Lo spettacolo non è un manifesto politico schierato verso una determinata posizione, ma 
indaga con rispetto i vari aspetti della disputa, dando voce ad ogni pensiero ed opinione. 
Le morali conservatici e progressiste vengono ugualmente confutate, mostrando in 
modo ironico le contraddizioni presenti in entrambe le ideologie. L’intento è quello di 
scuotere le coscienze degli spettatori e far pensare ad una problematica che riguarda 
tutti noi, a prescindere dall’orientamento sessuale. L’autore non affronta solo l’amore 
omosessuale tra due giovani uomini, ma anche l’arduo cammino verso la paternità ed il 
superamento di pregiudizi sociali, in modo pratico ed estremamente sensibile. 
Tuttavia, nella seconda parte, la complessità dei temi discussi si scontra con l’insipidezza 
degli eventi narrati, riuscendo a svalutare il dibattito sulle tesi proposte. L’ironia e la 
genuinità che caratterizzano la prima metà del racconto vengono meno e la velocità 
del ritmo tende a dilatarsi. La performance degli attori non è in grado di restituire la 
complessità della parola scritta e dei rapporti intimi tra i personaggi. Il finale recupera 
parte dell’intensità e dell’impatto emotivo iniziale, ma non riesce a completare un 
meccanismo scenico efficace e funzionale.

Leonardo De Clara
Classe 4^ B SCI, Liceo Scientifico M. Grigoletti - Pordenone 

Saremo dei bravi genitori?
Quando una coppia deve decidere se avere un bambino, la domanda che si pone è 
sempre la stessa: “saremo dei bravi genitori?”
La storia di Tony e Luca, però, è fuori dagli schemi. “Geppetto e Geppetto” narra di una 
coppia omosessuale che decide di avere un figlio, però non ha vita facile: subito deve 
combattere contro i pregiudizi della madre di Toni, Franca, che non può accettare l’idea 
di avere un figlio omosessuale che vuole diventare padre.
I due protagonisti comunque infine hanno Matteo; questo figlio tanto desiderato viene 
poi sempre seguito, ma a scuola la situazione non è la migliore: i compagni lo prendono 
in giro e la maestra lo definisce “diverso”. 
La morte di Toni mette in crisi il rapporto tra Matteo e Luca: il figlio non sopporta più di 
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essere preso di mira, e si scaglia contro l’unico padre rimastogli. 
È questo il momento in cui il ragazzo diventa timoroso e insicuro di se stesso. 
Solo alla fine capirá i suoi errori e si riconcilierà col padre.
“Geppetto e Geppetto” fa comprendere le problematiche dell’avere e crescere un figlio 
per una coppia dello stesso sesso fra i pregiudizi della gente, in una società dove 70 anni 
fa gli omosessuali venivano deportati nei campi di concentramento, e come sia difficile 
prendere questa decisione. Bisogna considerare anche il punto di vista del bambino. 
È necessario introdurlo in una società dove tutti sono pronti a giudicarlo e a discriminarlo.
Ma alla fine i problemi sono quelli di una famiglia come le altre, quindi non si dovrebbe 
discriminare il prossimo, anche se “diverso”. 
Il benessere però deve essere quello del bambino.
Avere un figlio è una gioia immensa, ma è per il suo bene che si deve agire, quindi, prima 
di decidere, bisogna riflettere, se è possibile introdurlo nella società d’oggi o si rischia di 
gettarlo in mezzo ai pregiudizi e alle sofferenze.

Francesco Sommacal
Classe 4^ B SCI, Liceo Scientifico M. Grigoletti - Pordenone

Una diversità diversa 
Lo spettacolo “Geppetto Geppetto” andato in scena giovedì 11 gennaio al Teatro Verdi 
di Pordenone ha ottenuto grande successo. 
Gli attori trattano un tema molto dibattuto nella società di oggi: l’omosessualità.
La vicenda si ambienta in Italia e narra la storia di due ragazzi innamorati che vorrebbero 
avere un bambino e degli ostacoli che incontrano nella realizzazione di tale desiderio.
Lo scopo degli interpreti è far meditare il pubblico su una questione delicata come è 
appunto la genitorialità nelle coppie dello stesso sesso.
Con una scenografia semplice (tavoli, sedie e magliette con il proprio nome) realizzano 
un’opera che induce gli spettatori a riflettere senza annoiarli, proponendo anche qualche 
momento di comicità.
Nel cambio delle scene le luci si spengono e si odono estratti da interviste reali, aspetto 
che inquieta e al tempo stesso coinvolge maggiormente gli spettatori perché riconduce 
la finzione entro la realtà.
Una delle tante problematiche che i due innamorati, Luca e Toni, incontrano è la legge, 
poiché non consente l’adozione da parte degli omosessuali. La soluzione che essi trovano 
è l’utero in affitto, pratica pure non consentita in Italia, per cui sono obbligati ad attuarla 
in un altro Paese ad un costo abbastanza elevato.
Il bambino, Matteo, cresce pieno d’amore e d’affetto, ma, con il passare del tempo, 
viene visto dai suoi compagni come diverso, il che lo porterà a scontri con gli amici e con 
il genitore nel frattempo rimasto “vedovo”.
In questa pièce il teatro si dimostra uno strumento efficace per ragionare sul concetto 
di “diverso”, per abbattere gli stereotipi e imparare a non giudicare con superficialità.

Kimberly Quattrin
Classe 3^ C SCI, Liceo Scientifico M. Grigoletti - Pordenone 

Al di là del dramma… l’amore
“Geppetto e Geppetto” è un’opera che raccoglie mille emozioni, dalla più triste alla più 
felice. È uno spettacolo esilarante, ma allo stesso tempo profondo. Infatti, permette di 
riflettere sulla tematica delle cosiddette “famiglie arcobaleno”, ovvero quelle formate da 
genitori omosessuali con figli adottati o nati attraverso “l’affitto” dell’utero di una donna 
estranea. È sicuramente un argomento molto delicato, ma questo spettacolo lo rende meno 
difficile da affrontare, soprattutto perché lo spettatore viene continuamente pungolato 
attraverso una sottile ironia, in particolare all’inizio. La seconda parte dello spettacolo è 
invece maggiormente dedicata alla riflessione: le situazioni prospettate invitano il pubblico 
a meditare sulle sofferenze causate dai pregiudizi della comunità, sofferenze che colpiscono 
gli omosessuali e che, verosimilmente, senza un cambio di mentalità, colpiranno anche i loro 
figli. Nella sceneggiatura è infatti presente una prolessi, in cui l’autore immagina lo scenario 
di una famiglia arcobaleno che affronta il disagio del figlio dovuto al fatto di avere due 
padri, e quindi vive una situazione familiare non “tradizionale”. Sono molte infatti le scene 
di conflitto tra i personaggi, nelle quali escono allo scoperto le fragilità del figlio Matteo, 
ormai adolescente. Nella parte finale, Matteo risolve le incomprensioni con il padre Luca in 
fin di vita. Si esce da teatro con un dono insomma: la prova che le famiglie arcobaleno non 
sono molto diverse da quelle “normali”, l’importante è che sia presente l’amore, ingrediente 
principale di qualsiasi famiglia. “Se ci sarebbe più amore…” recitano, infatti, i personaggi di 
questa storia, quella di “Geppetto e Geppetto”.

Simone D’Amico
Classe 3^ C SCI, Liceo Scientifico M. Grigoletti - Pordenone 
 

Una storia inventata ma più reale della realtà
“Geppetto e Geppetto”, di Tindaro Granata, è ispirato dal desiderio di far riflettere sui 
pregiudizi e sul concetto di famiglia “NORMALE”, affrontando il tema della stepchild 
adoption e dell’utero in affitto. Lo spettacolo non prende posizioni: narra la storia di 
una famiglia omosessuale che desidera crescere un figlio. Non potendolo adottare, i due 
“padri” ricorrono alla scienza per averlo attraverso la fecondazione assistita, “affittando” 
un utero. Lo spettacolo narra la lotta di questa famiglia contro tutto e tutti, anche 
contro alcuni tra i famigliari più stretti, come la madre di uno dei due. 
E poi la fatica di crescere un figlio e la fatica di essere figli. Ciò che rimane, è che una 
famiglia non ha regole che possano essere stereotipate: bastano semplicemente delle 
persone che si vogliano molto bene. Tematiche difficili in uno spettacolo semplice ed 
efficace che tocca nel profondo del cuore tutti, anche i più cinici. Pure la scenografia 
rispecchia questa semplicità: tutta la vicenda si svolge attorno a un tavolo, punto 
d’incontro d’ogni famiglia, attorno al quale avvengono discussioni e si prendono decisioni. 
“Geppetto e Geppetto” è stato il primo vero spettacolo che io abbia visto a teatro e mi 
ha dato tanto. Mi ha fatto capire che ogni famiglia è bella per ciò che è, che non esiste 
uno standard cui attenersi e che il modo per combattere e annientare i pregiudizi delle 
persone sia utilizzare questi stessi contro di loro; ma soprattutto mi ha fatto capire che 
nonostante tutto, prima o poi tutti possono tornare nella propria famiglia: non è mai 
troppo tardi se, come suggerisce Tindaro Granata, “ci sarebbe più amore”.

Alex De Leo
Classe 3^ C IA, I.S.T.S. J.F. Kennedy - Pordenone 
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Nessuna famiglia può nascere senza amore
“Geppetto e Geppetto”: un nome nato dalle fiabe, ma specchio di una cruda verità. 
Una verità che Tindaro Granata, drammaturgo e ideatore dell’opera, vuole mettere in 
evidenza. La storia di un figlio, Matteo, nato per volontà di una coppia omosessuale, 
che affronta la vita del “diverso”. È uno spettacolo che non prende posizioni, che non 
rivendica, ma si limita ad affrontare il tema con grande sensibilità dialettica, con il solo 
scopo di far riflettere. Giocando su elementi quotidiani, come il rapporto con i compagni 
di scuola, la famiglia e gli amici, il personaggio di Matteo è in grado di evidenziare 
quel lato delle persone basato sugli stereotipi e sui pregiudizi. Queste, come molte altre, 
sono le difficoltà che si trova ad affrontare chi è pronto ad intraprendere la stepchild 
adoption, in una società che invece pronta non è. (…)
“È quindi possibile che un Geppetto più un Geppetto possano fare un figlio?” chiede 
Tindaro Granata. Certo che è possibile, perché alla fine neanche una famiglia delle fiabe 
potrebbe nascere senza amore. (…) Un discorso il cui obiettivo è far riflettere a lungo, 
non solo sulla tematica dello spettacolo, ma soprattutto su un concetto di grande 
importanza sociale: quello di “vita liquida”. Zygmunt Bauman, sociologo e filosofo 
polacco, dichiarò: “la vita liquida è una vita precaria e vissuta in condizioni di costante 
incertezza. Le preoccupazioni più pressanti e persistenti che turbano questa vita sono 
quelle derivanti dal temere di essere presi alla sprovvista, di non essere più in grado di 
tenere il passo con gli eventi che si muovono ad una gran velocità, e di rimanere indietro”. 
In una società caratterizzata da una costante incertezza, è quindi evidente che le menti 
delle persone siano in disaccordo su cosa sia il “normale”, portando la visione del diverso 
ad essere distante dalla realtà.

Dario Luca, Teodorico Varano
Classe 4^ C IA, I.S.T.S. J.F. Kennedy - Pordenone 

Una piacevolissima sorpresa
Dopo essermi seduto nella sala ho letto la trama dello spettacolo che avremmo visto e 
sono rimasto stupito, quasi scioccato, da quello che era scritto su quell’opuscolo.
“Geppetto e Geppetto” racconta di una coppia che si ama e che desidera un figlio; 
fin qui niente di strano o sconvolgente, ma poi ecco che il regista Tindaro Granata ti 
sconvolge: la coppia non solo è omosessuale, ma affitterà un utero per vedere il proprio 
grande sogno realizzarsi. 
Lo spettacolo diventa un connubio perfetto tra attualità, stupenda sceneggiatura e 
ottima recitazione e così il tempo vola mentre si vede come la coppia ha dovuto lottare 
contro tutti per avere questo bambino, come questo cresce fino a diventare un uomo e 
come prende consapevolezza che i suoi genitori hanno fatto sempre tutto per lui, il che 
è, alla fine, esattamente quello che tutti i genitori fanno per i loro figli... o no? 
“Geppetto e Geppetto” ci insegna, attraverso una bellissima interpretazione e una 
trama alternativa e toccante, che, per quanto tu abbia una famiglia “diversa”, per 
quanto tu abbia degli amici che ti tradiscono, per quanto tutti ti prendano in giro, per 
quanto tu abbia i tuoi problemi, ci sarà sempre qualcuno che ti amerà fino alla fine, a 
prescindere da tutto.

Leonardo Costa
Classe 4^ A S, Liceo Leopardi-Majorana - Pordenone

Sono Matteo e vi presento i miei due papà
Cosa? “Geppetto e Geppetto”.
Chi? Una famiglia arcobaleno composta da un bambino, Matteo, e i suoi due papà, 
Luca e Toni.
Dove? Una volta in cucina, un’altra a scuola, una terza a casa.
Quando? Oggi, probabilmente anche domani. 
“Geppetto e Geppetto” è la storia di una lotta, quella di due uomini che, volendo 
colonizzare la propria felicità, creano contro natura il riflesso del loro amore; ma anche 
quella di due donne, sfavorevoli ad una nascita “empia”, e quella di un bambino che cela 
nei propri occhi l’imbarazzo che progressivamente alimenterà un fuoco di frustrazioni e 
mancanze e che prima o poi divamperà in un incendio.(…)
(…) È una storia che denuda i pregiudizi, smette di tacere e fa riflettere; l’opera racchiude 
una porzione di realtà in cui emergono infatti due temi pungenti: l’omosessualità e 
l’affitto dell’utero, riguardo cui l’autore non offre apertamente risposta o opinione, ma 
al contrario, apre un dibattito che scomoda da un lato la moralità e dall’altro la ragione.
“Geppetto e Geppetto” è una storia che cammina, ma con andature diverse: comincia 
felicemente frantumando il silenzio con le risate del pubblico, ma man mano che lo 
spettacolo prosegue giunge la nebbia e il teatro sembra rannicchiarsi in sé stesso fino 
ad esplodere nel melodramma.
È uno spettacolo semplice, dove il ruolo di forza motrice è fissato ancora una volta 
nell’amore: l’amore di due padri che desiderano solo abbattere una parete di divieti, 
di pregiudizi, costituita da un’apparente moralità, sostenuta da principi conservatori e 
antiquati.(…)

Isabel Gallo
Classe 4^ A S, Liceo Leopardi-Majorana – Pordenone

Lettera a Geppetto e Geppetto
Cari Geppetto e Geppetto,
dopo aver assistito al vostro profondo e indimenticabile spettacolo, siamo rimaste colpite 
da come avete saputo interpretare la difficile vita di una coppia omosessuale e i pensieri 
di chi la circonda. Due persone che, oppresse da una società che vive di pregiudizi, hanno 
lottato fino alla fine per realizzare il loro sogno, ovvero poter crescere un bambino tutto 
loro. Non vi siete lasciati intimidire dalle difficoltà e dai numerosi ostacoli che la vita 
vi ha posto davanti, ed è proprio da questo coraggio che tutti, anche quelli che non 
osano farlo, dovrebbero prendere esempio. Certo la società è crudele e spietata, ma voi, 
nonostante tutto, avete saputo sostenervi a vicenda sia nei momenti felici che in quelli 
terribili e sempre con un sorriso stampato sulle labbra, anche con ironia, pensando di 
potercela fare, malgrado la sorte vi sia stata avversa. 
Il messaggio che volevate trasmettere è profondo, in quanto questo succede a molte 
altre coppie che continuano ad essere giudicate per il loro amore e le loro decisioni, 
che per tutti gli altri sono sbagliate. Il significato del messaggio ci ha molto toccato, in 
quanto grazie a voi ci siamo immedesimati nella vita di una coppia solo all’apparenza 
diversa dalle altre, ma con gli stessi principi e le stesse difficoltà che si possono presentare 
in qualsiasi altra famiglia, che è riuscita a vincere sui pregiudizi della gente.
Uno spettacolo così significativo e attuale sarebbe da proporre a chiunque, soprattutto 
ai giovani, perché aiuta ad accrescere il senso di umanità e di inclusione di chi è giudicato 
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“diverso” dal resto della società. Nessuno merita di essere discriminato, la libertà di 
essere se stessi senza il bisogno di indossare “maschere” per farsi accettare dagli altri è 
un sacrosanto diritto che dovrebbero avere tutti. 

Laura Montagner, Gaia Macoritti, Sara Morson
Classe 2^ D U, Liceo Leopardi-Majorana - Pordenone

Uno spettacolo che porta a una profonda riflessione sui rapporti 
famigliari
(...) La riflessione suscitata in me dallo spettacolo non si è limitata alla durata della 
rappresentazione ma si è protratta nel tempo e ho molto apprezzato che non siano stati 
espressi giudizi morali ed etici sul tema. 
Ritengo che lo scopo degli attori, quello stimolare una riflessione personale, si sia 
pienamente realizzato. Non ho semplicemente recepito il loro messaggio, ma l’ho 
rielaborato ed ha sicuramente portato dei cambiamenti nelle relazioni con i miei genitori. 
I dialoghi molto diretti e colloquiali sono stati, a mio parere, l’elemento che ha alleggerito 
il tema ed ha permesso a tutti i giovani in sala di immedesimarsi in Matteo. 
Le discussioni tra padre e figlio mi hanno reso molto facile un confronto con la mia realtà 
familiare, poiché ho compreso che, si tratti di due padri, di due madri o di una madre e 
di un padre, le situazioni che si generano sono sempre le stesse con un figlio di quest’età. 
Ho trovato particolarmente interessante il titolo, richiamo ad una favola ormai datata, 
ma sempre ricca di spunti universali.

Barbara Miccio 
Classe 5^ D U, Liceo Leopardi-Majorana - Pordenone

Abbattiamo i muri 
Durante il 2017 è stata emanata una legge per cui, dopo anni di lotte e di proteste, 
anche l’Italia si è aperta all’omosessualità e ha permesso l’unione civile tra persone gay. 
Da anni il problema dell’omofobia dilaga nella società e sono stati aperti numerosi 
dibattiti non solo sul matrimonio, ma anche sull’eventualità che una coppia gay possa 
avere un figlio. Lo spettacolo teatrale “Geppetto e Geppetto” ha presentato in modo 
semplice, schietto e a tratti ironico questa realtà. 
Fin da subito il ruolo dei personaggi è stato ben definito, grazie alle magliette con scritto 
i nomi o i ruoli interpretati dagli attori, rendendo più chiara le dinamiche. 
La coppia gay, Luca e Toni, ha il desiderio di crescere un figlio, nonostante sia consapevole 
che riscontrerà difficoltà per via della mentalità ancora troppo chiusa della maggior 
parte delle persone “normali”. 
Mi domando se sia giusto parlare di normalità e diversità e l’unica risposta che trovo è 
che se ci fosse più amore e più rispetto, non ci sarebbero casi di violenza e omofobia. 
Giudicare una persona per l’orientamento sessuale significa rinnegare la forza dell’amore, 
che sconfigge i muri dei pregiudizi. 
I figli inoltre non sono solo di chi li fa, ma soprattutto di chi li accudisce con amore, 
insegnando loro cosa significa affrontare la vita e relazionarsi con una società pronta a 
schiacciarti. 

Toni e Luca sono stati in grado di farlo, pur con i loro sbagli, che tutti i genitori 
commettono; hanno cresciuto un figlio, donando amore ed educandolo al rispetto, e 
questo basta per considerarli una coppia dei bravi genitori.

Federica Zanella
Classe 4^ F U, Liceo Leopardi-Majorana - Pordenone

Le diversità dell’amore
“Geppetto e Geppetto”, uno spettacolo toccante che ci cala in uno degli aspetti più 
attuali e delicati della nostra società. Una scenografia semplice, composta da un water 
e da un tavolo con dei cartelli sui quali c’è scritto: “a volte è cucina, a volte è agenzia, a 
volte è scuola”; l’uso di costumi sobri (semplici magliette nere con stampati i nomi dei 
personaggi) ma capaci di rendere più chiari e comprensibili i ruoli; la scelta di musiche 
adeguate alla narrazione. Una recitazione coinvolgente che ha dato l’opportunità di 
analizzare molteplici punti di vista attraverso un linguaggio colloquiale e capace di 
attirare l’attenzione di tutto il pubblico. “È la storia di un papà che vuole fare il papà e di 
un figlio che vuole fare il figlio: tra i due, all’apparenza, manca solo una mamma”. 
È la storia di Luca e Toni, due uomini che si amano e che vogliono creare una famiglia 
per coronare il loro amore. Un desiderio da parte di entrambi di poter avere un bambino, 
un desiderio che non riesce ad andare sempre nel verso giusto, ma che anzi porta con 
sé sacrifici, litigi, conflitti, opinioni contrastanti. Ed ancora, è il desiderio di un padre 
di farsi amare da un figlio che non è sangue del suo sangue, ma generato dal seme 
del suo compagno. Attraverso uno spettacolo per niente noioso, vengono portate sul 
palcoscenico diverse questioni: come fa un figlio a vivere bene vedendo che la sua è una 
famiglia particolare? E come fa a crescere senza la figura materna? Tutti sono liberi di 
amarsi, da qui però ad arrivare a concedere un bambino a una coppia gay ci passa in 
mezzo un oceano; molti infatti sono coloro che non condividono l’opportunità di dare 
loro un figlio. Al pubblico le sentenze.

Milena Bressan
Classe 4^ F U, Liceo Leopardi-Majorana - Pordenone

L’ironia struggente della modernità
“Geppetto e Geppetto”, opera teatrale scritta e interpretata da Tindaro Granata, propone 
in modo creativo ed originale il tema della stepchild adoption. I due protagonisti, Toni e 
Luca, interpretati da Tindaro Granata e Paolo Li Volsi, sono una coppia omosessuale e 
vogliono costruire insieme una famiglia; non potendo però adottare un bimbo si affidano 
alla tecnica della madre surrogata. Alla scelta di mettere al mondo un bambino tramite 
un’agenzia con cui troveranno un utero in affitto all’estero è tuttavia contraria non 
solo la madre siciliana di Toni (Roberta Rosignoli) ma anche l’amica Franca (Alessia 
Bellotto). Così, come il falegname Geppetto crea un bambino da qualcosa che non 
esiste, la coppia crea la vita dove, secondo qualcuno, non può esistere se non contro 
natura.
La scenografia, composta da un solo tavolo con diverse funzioni (quella di agenzia, di 
scuola e di casa), crea un’atmosfera intima, instaura una comunicazione diretta con gli 
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spettatori; le sedie laterali, utilizzate dagli altri attori (nell’attesa di entrare in scena), 
trasformano anche loro in pubblico, così che ogni singola persona si sente protagonista 
della storia, come se quella fosse anche la sua realtà, a cui può partecipare.
I protagonisti affrontano un tema così attuale nella nostra società in modo particolare, 
tanto che l’opera arriva allo spettatore senza filtri; è impossibile non immedesimarsi 
nemmeno per un momento in loro, non essere dalla loro parte. Il modo in cui hanno 
mostrato che tutte le famiglie sono uguali e diverse a modo loro, che ogni famiglia ha 
i suoi problemi, è stato unico. È una commedia molto curata, fino ai piccoli dettagli, 
come il cognome del figlio della coppia, “Salvini”, un vero tocco di classe.

Maya D’Andrea, Gaia Piccolo 
Classe 5^ A U, Liceo Leopardi-Majorana - Pordenone

Come in una favola … o quasi
“Geppetto e Geppetto” è il classico spettacolo che non ti aspetti. Diretto e senza giri 
di parole, racconta la storia di due compagni omosessuali, Toni (Paolo Li Volsi) e Luca 
(Tindaro Granata) che, spinti dal desiderio di diventare padri, decidono di affittare un 
utero surrogato, poiché in Italia l’adozione per le coppie omosessuali non è legale. 
I due si scontrano però sia con la madre di Toni (Roberta Rosignoli), fermamente convinta 
che la loro scelta sia sbagliata per ragioni etiche ma soprattutto biologiche, per quanto 
riguarda l’attaccamento naturale dei figli nei confronti della madre naturale, sia con 
la loro amica Franca (Alessia Bellotto). Nonostante le difficoltà, Toni e Luca diventano 
padri di Matteo (Angelo Di Genio) che, dopo un’infanzia vissuta in modo spensierato, 
anche se non priva di qualche angustia a causa dell’orientamento sessuale dei suoi 
papà, si ritrova un giorno senza un “Geppetto”. Con il passare degli anni, Matteo cerca 
sempre più risposte e si ribella alla realtà nella quale ha sempre vissuto e, dopo una 
lite accesa con Luca, trova finalmente il coraggio di chiedere “quanto sono costato?”. 
Uno spettacolo che fa capire come i problemi di ogni famiglia “normale” appartengono 
anche ad una coppia gay, e viceversa, che l’amore non conosce né genere né limiti e 
che, nella sua semplicità, descrive con ironia, ma anche con chiarezza, la realtà di tutti i 
giorni: dallo scontro padre-figlio, alle difficoltà per una coppia omosessuale di integrarsi 
appieno nella società. Una storia che coinvolge lo spettatore sin dai primi minuti di 
rappresentazione e che lo trasporta attraverso una realtà che crede lontana e diversa 
dalla propria, senza far mancare qualche momento di forte impatto emotivo.

Isabella Speranza
Classe 5^ A U, Liceo Leopardi-Majorana - Pordenone

Rispettare la diversità
Cosa significa essere genitori? Soprattutto, cosa significa esserlo per una coppia 
omosessuale? 
Questo è ciò che ha cercato di spiegare Tindaro Granata con il suo ultimo spettacolo 
intitolato “Geppetto e Geppetto”(chiaro riferimento al “Pinocchio” di Collodi). 
Lo spettacolo tratta appunto dei temi tanto attuali quanto delicati dell’utero in affitto 
e della stepchild adoption. Interpretato in modo tale da evitare ogni sorta di posizione 

preconcetta, l’opera vuole solamente far riflettere, smontando le convinzioni dei più 
conservatori. La prima parte dello spettacolo è improntata sulla comicità vera e propria. 
Dopo aver preso una decisione molto sofferta e ponderata, arriva dal Canada il piccolo 
Matteo, tanto atteso dai due papà Toni e Luca. Il figlio vive un’infanzia difficile a causa 
delle varie provocazioni e degli insulti dei compagni di scuola perché non ha dei genitori 
normali, ha bensì due padri. 
La seconda parte dello spettacolo si fa drammatica, dopo la morte prematura di Toni. 
Questo avvenimento svela il lato ribelle di Matteo, che si scontrerà con gli amici ma 
anche con Luca, che la legge considera un estraneo visto che il padre biologico è Toni. 
Il finale mostra Matteo finalmente più sereno che parla in modo scherzoso con Luca, 
che dal letto dell’ospedale, si limita ad ascoltare. L’interpretazione di questo spettacolo 
lascia domande aperte e molti dubbi. Gli audio di varie interviste reali che fanno da 
colonna sonora, uniti a una lettura artistica originale, ci fanno riflettere su opinioni 
nostre o altrui e fanno crollare qualche certezza per dirci che prima di tutto viene il 
rispetto di ogni persona con la propria diversità. 

Stefano Ceolin
Classe 3^ A AFM/SIA, I.S.I.S. G. Marchesini - Sacile

“Se ci sarebbe più amore…”
“Se ci sarebbe più amore…”: è questo il mantra dei personaggi del nuovo spettacolo di 
Tindaro Granata. Interpretati da Paolo Li Volsi e da Tindaro stesso, i compagni Toni e Luca 
si ritrovano ad essere i Geppetto dei giorni nostri, perché, come lui, vogliono un figlio da 
amare e da cui essere amati e come lui creano la vita dove non c’è. Un’impresa ardua, 
dal momento che la soluzione pensata dalla coppia, l’utero in affitto, non è autorizzata 
dallo Stato italiano e la coppia deve quindi eseguire la procedura in Canada. L’altro 
problema è che in questi casi la legge riconosce il figlio come tale solo nei confronti 
del padre biologico, mentre il compagno è giuridicamente “nessuno”. La coppia deve 
poi prendere in considerazione anche il giudizio della società: come verrà trattato in 
Italia il figlio di due omosessuali? La disapprovazione della madre di Toni e dell’amica 
Franca alimenterà i dubbi dei due che, nonostante ciò, si convinceranno ad avviare le 
pratiche per l’utero in affitto. Fino a questo punto la storia viene interpretata in modo 
comico e relativamente leggero, ma si fa drammatica dal momento in cui Toni muore 
e Matteo, il figlio interpretato da Angelo Di Genio, cade nello sconforto ed entra nel 
dubbio, nel rifiuto, nella ribellione verso un padre che non sente suo. Il finale conduce 
però alla riappacificazione: Matteo va a trovare il padre Luca in ospedale, ponendo fine 
a quella tensione che aveva caratterizzato il loro rapporto fino a quel momento. 
Ciò che conquista in “Geppetto e Geppetto” è l’imparzialità: non vengono prese posizioni 
definitive sul tema della stepchild adoption. Ogni personaggio ha infatti un’opinione e 
un punto di vista differente; in questo modo l’argomento viene presentato sotto tutte 
le possibili prospettive, in modo complesso, lasciando che sia lo spettatore a costruirsi 
una sua opinione. 

Sara Moro
Classe 3^ A AFM/SIA, I.S.I.S. G. Marchesini - Sacile
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All you need is love
Toni e Luca da anni formano una famiglia; decidono di “dar vita” al proprio figlio 
ricorrendo alla pratica del cosiddetto “utero in affitto”. Arriva così Matteo, cresciuto con 
amore. I primi anni di vita del bimbo scorrono tranquilli e pieni di gioia fino alla morte 
di Toni, padre biologico di Matteo che, crescendo, comincia a rifiutare l’altro padre, col 
quale, secondo la legge, non ha nessun legame di parentela. Questa condizione di figlio 
“non riconoscibile” gli farà rinnegare tutto l’amore che ha ricevuto e metterà in crisi il 
forte legame che c’era tra padre e figlio. Le vicende familiari di Matteo e di suo padre 
Luca si intrecciano a quelle dell’amica Franca, della figlia Lucia e della madre di Toni, 
la quale non accetta una famiglia senza “mamma”. Qui sono evidenti le analogie e le 
crepe che sono presenti in ogni genere di rapporto genitori/figli ed è proprio questo ciò 
che Granata (autore e attore interprete di Luca) ci vuole raccontare: essere genitori 
richiede coraggio, amore, dedizione, perché i figli non perdonano nulla. 
Sul palco c’erano delle sedie, un WC e un tavolo che “a volte è agenzia, a volte è cucina, 
a volte è scuola”. Gli attori indossavano abiti neri e sul petto c’era scritto il loro nome/
ruolo con del nastro adesivo. Durante la messa in scena è stato usato un linguaggio 
semplice, diretto, contemporaneo, immediato e in alcuni momenti anche volgare, ma 
non in modo eccessivo. Ironia, dolcezza e persino disperazione erano sempre presenti. 
“Geppetto e Geppetto” è in fondo una semplice storia d’amore fatta di momenti felici, 
emozioni forti e momenti difficili. Come ripete spesso Luca “Se ci sarebbe più amore” 
e come lo corregge Matteo alla fine “Se ci fosse più amore”, forse ci sarebbero meno 
problemi e meno incomprensioni. 

Irene De Lorenzis, Martina Santarossa 
Classe 4^ B AFM, I.S.I.S. G. Marchesini - Sacile e Brugnera

Se ci “SAREBBERO” più opere così...
La rappresentazione teatrale a cui abbiamo assistito mercoledì 10 gennaio al Teatro 
Verdi di Pordenone è stata diversa dalle solite. 
“Geppetto e Geppetto” di Tindaro Granata, di cui egli è autore, regista e interprete, 
tocca due temi forti e attuali cioè l’omosessualità e l’adozione dei figli da parte di una 
coppia omosessuale. 
Lo spettacolo rappresenta la storia di Toni e Luca, una coppia omossessuale appunto, 
che decide di avere un figlio nonostante il parere contrario della madre di Toni. 
Dopo un lungo dibattito riescono finalmente a crearsi una famiglia adottando Matteo. 
Nelle scene ambientate a scuola si può notare il comportamento omofobo della maestra 
di Matteo, che si rivolge a lui come se fosse diverso.
Crescendo, Matteo, colpito dalla morte del padre biologico Toni, inizia ad avere dei dubbi 
sulla sua provenienza andando spesso in conflitto con Luca e i suoi amici Walter e Lucia.
(...) Consigliamo vivamente la visione di questo spettacolo perché gli attori sono stati 
in grado di trasmettere insegnamenti e valori legati alla sfera dell’omosessualità, un 
ambito delicato da argomentare in quanto, al giorno d’oggi, nonostante ci siano delle 
aperture rispetto al passato, è ancora oggetto di scontri di opinioni.

Andrea Basei, Daniele Salvador, Richard Likja, Emanuele Colosimo, Luca Giacomelli
Classe 4^ B AFM, I.S.I.S. G. Marchesini - Sacile 

Siamo tutti Geppetto
Delicati argomenti di attualità attorno ai quali viene mantenuto un perfetto equilibrio. 
Lo spettacolo, scritto e diretto da Tindaro Granata, non vuole prendere una posizione e 
non vuole limitarsi a raccontare i fatti; esplora la storia con occhio tanto laico quanto 
sensibile senza farla diventare un racconto di fantasia, ma un’incredibile opera di realtà.
Lo spettacolo è sviluppato attorno ad un tavolo (nulla di più familiare per la cultura 
italiana) che a volte è cucina, a volte è agenzia e a volte è scuola; è qui che Toni e Luca, 
rispettivamente Paolo Li Volsi e Granata, prendono la loro più importante decisione: 
crescere un figlio. Non potendo adottare in Italia, la coppia si reca in un’agenzia canadese; 
a questo punto viene a galla il vero problema che il regista vuole affrontare: rendere un 
bambino oggetto di trattativa economica. Non tardano le opinioni dell’amica Franca 
(Alessia Bellotto) e della madre di Toni (Roberta Rosignoli) che Tindaro ha svelato essere 
interamente frutto di alcune interviste effettuate nella metropolitana di Milano durante 
la costruzione dello spettacolo. Nel figlio Matteo, interpretato da Angelo Di Genio, prima 
bambino, poi ragazzo e infine adulto, è possibile per chiunque rispecchiarsi; a scuola si 
relaziona con gli altri, da adolescente ha due migliori amici (Walter e Lucia, inscenati da 
Carlo Guasconi e Lucia Rea), con i quali litiga spesso ma che non lo lascerebbero mai.
Matteo maturerà e uscirà vincente dalle sfide affrontate nel suo percorso, nonostante 
la perdita prematura di uno dei due genitori. Finito lo spettacolo, lo spettatore avverte 
una sensazione curiosa accompagnata dalla voglia di approfondire i temi trattati e 
riconciliarsi con i propri cari. Una rappresentazione che sa dove colpire e lascia il segno.

Matteo Santo
Classe 4^ A, I.T.S.T. S. Pertini - Pordenone

“Ci vorrebbe più amore...”
(...) “Geppetto e Geppetto “ apre allo spettatore la possibilità di interpretare liberamente 
ciò che segue sulla scena secondo la propria sensibilità di pensiero e di principi. Dà anche 
modo di calarsi nei panni di personaggi che vivono diversi criteri sui quali impostare 
la vita. Così ci si può immedesimare nel coraggio dei due protagonisti che per il loro 
desiderio di paternità affrontano la responsabilità di amare e di allevare un figlio contro 
ogni stereotipo familiare. Ci si può rispecchiare nel dolore e nella scelta “crudele“ di una 
madre che non riesce a condividere fino in fondo le scelte del figlio, al punto da negare 
il proprio aiuto e l‘amore al nipote. Si riconosce la fatica e la paura di una donna che 
senza un uomo cresce la figlia. Con Matteo, il protagonista della storia, lo spettatore 
costruisce un filo sottile di identificazione in quanto ognuno di noi è figlio e ciò che 
più emerge dallo spettacolo sono i comportamenti conflittuali mischiati all‘affetto tra 
persone che si amano, ma che non sono in grado di trovare dei compromessi tra le 
diverse posizioni intese come libere scelte di vita. (...) Dunque l‘autore nell‘occuparsi del 
tema delle adozioni per le coppie omosessuali ha toccato tanti altri aspetti profondi che 
coinvolgono la parte più vera e vulnerabile degli uomini ,quella che ci rende esseri speciali 
e unici: la nostra capacità di amare . La scena scarna, il fatto di dover immaginare certe 
situazioni e l‘importanza data alle parole nei dialoghi e nei monologhi hanno reso lo 
spettacolo suggestivo e significativo senza cadere nella retorica. L‘emozione finale ha 
suggellato l‘intero percorso di riflessione che ha aperto il fondo dell‘anima.

Sara Venier
Classe 4^ A, I.T.S.T. S. Pertini - Pordenone
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Una ferita aperta
(...) “Geppetto e Geppetto” tratta un tema delicato, poco conosciuto a molti, disprezzato 
da alcuni e tanto doloroso per coloro che ci si ritrovano coinvolti in prima persona. 
Lo spettacolo affronta l’argomento così come è nella vita reale ai giorni nostri, in Italia. 
Senza porre filtri, senza utilizzare mezzi termini, ma semplicemente mostrando agli 
spettatori dinamiche familiari a cui deve far fronte una famiglia considerata “diversa”. 
Perché in realtà, tanto “diversa” non è. Se ci pensiamo bene, la mancanza, per Matteo, 
della figura materna durante l’infanzia non ha nulla di differente dalla situazione in cui 
un bambino, nato naturalmente da genitori eterosessuali, può trovarsi se perde uno dei 
due genitori per malattia o separazione. Le statistiche dicono che il 46% delle famiglie 
comprende genitori che crescono figli biologicamente non propri. Sono comuni anche 
le fasi che Matteo, come ogni altro bambino e adolescente, deve affrontare nel corso 
della vita.
È proprio necessaria quindi la classica presenza di un padre e di una madre perché un 
bambino sia felice?
Non basta forse l‘amore di due genitori, che siano dello stesso sesso o meno, perchè un 
figlio cresca sereno, quando vengano assicurate le funzioni di cura e di norma?
Lo spettacolo lascia a noi spettatori la possibilità di riflettere su un tema così importante.
Purtroppo ancora oggi, nonostante i grandi passi in avanti fatti, l‘argomento divide e 
rimane una ferita aperta, che resterà tale fino a quando ciascuno non si sentirà davvero 
libero di esprimere al mondo il proprio orientamento sessuale, fino a quando verrà deriso 
e negato quel tipo di amore che O. Wilde definiva “l‘amore che non osa pronunciare il 
proprio nome”.

Erica Viva
Classe 5^ B, I.T.S.T. S. Pertini - Pordenone
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NON TI PAGO
di Eduardo De Filippo 
con Carolina Rosi, Viola Forestiero, 
Nicola Di Pinto, Federica Altamura, 
Andrea Cioffi, Gianfelice Imparato, 
Massimo De Matteo, 
Carmen Annibale, Paola Fulciniti, 
Gianni Cannavacciuolo, 
Giovanni Allocca
regia di Luca De Filippo

Teatro Comunale Giuseppe Verdi 
Pordenone
10-11-12 novembre 2017

PERCORSO “L’ARTE DELLA 
COMMEDIA”
SPETTACOLO ADOTTATO DA:
Liceo Scientifico M. Grigoletti
Pordenone
Classi: 1^ A SCA – 1^ E LIN – 1^ B LIN 
5^ A LIN
Coordinatrici: prof.sse Sara Sbriz, 
Claudia Bruno
I.S.I.S. P. Sarpi
San Vito al Tagliamento
Classe: 5^ A AFM serale 
Coordinatore: prof. Massimiliano Galati
I.T.S.T. J.F. Kennedy 
Pordenone 
Classe: 4^ C MM
Coordinatrice: prof.ssa 
Alessandra Magoni
Licei Don Bosco 
Pordenone
Classe mista
Coordinatrici: prof.sse Silvia Borin, 
Donatella Del Piero

Segnaliamo che alcune recensioni dello spettacolo delle classi 1^ B LIN e 1^ A SCA del 
Liceo Scientifico M. Grigoletti di Pordenone (ricerca in PowerPoint e grafici) si trovano sul 
sito di “Adotta uno spettacolo” (ndr):
www.adottaunospettacolo.it

“Non ti pago”: una commedia familiare 
La commedia “Non ti pago” di Eduardo De Filippo è andata in scena al Teatro Verdi di 
Pordenone il 12 Novembre per la regia del compianto Luca de Filippo. Dall’interpretazione 
di Gianfelice Imparato, il protagonista della pièce, è emersa una commedia vitale e 
animata, resa tale dalla compagnia stessa e dalla sua recitazione vivace e disinvolta. 
Soprattutto la gestualità degli attori è risultata efficace, in quanto tipica della maniera 
meridionale. L’uso del dialetto napoletano, se da un lato rende più autentico il lavoro, 
dall’altro talvolta ne rende anche difficile la comprensione. (…)
La commedia lancia un importante messaggio: gli elementi strettamente materiali, 
come il denaro, la famiglia e le condizioni nelle quali si vive, sono posti sullo stesso 
piano delle credenze, dei sogni, della spiritualità; realtà e immaginazione sono infatti 
indivisibili.(…) Ma questa spiritualità non è nemmeno cristiana, negli intrighi e nei 
pensieri della famiglia non ha influenza il prete, bensì ha più importanza il contenuto dei 
sogni di ognuno o addirittura le nuvole del cielo. Alla fine dello spettacolo, si nota che il 
padre arriva persino a demolire i propri limiti mentali, legati al possesso del denaro, per 
seguire con lucidità ed oggettività ciò che era giusto fare, ossia darli in dote alla figlia.
In conclusione abbiamo davvero apprezzato la rappresentazione per la sua spontaneità e 
genuinità tipiche dell’ambiente familiare che permea l’intera sceneggiatura. I toni diretti 
e franchi dei personaggi mischiati con la giusta dose di comicità hanno contribuito a 
rendere piacevole e scorrevole la storia della famiglia che affronta una tale disgrazia con 
un pizzico di ironia.

Classi 5^, Licei Don Bosco - Pordenone

Per pagare e morire c’è sempre tempo
Un’ora e quaranta minuti di pura autenticità napoletana, tra superstizione, fortune, 
sfortune e i tanti sogni di una comune famiglia alle prese con le difficoltà quotidiane. 
Si presenta proprio così lo spettacolo “Non ti pago”, tratto dall’omonima commedia in 
tre atti scritta da Eduardo De Filippo e interpretato da Carolina Rosi, Viola Forestiero, 
Nicola Di Pinto, Federica Altamura, Andrea Cioffi, Gianfelice Imparato, Massimo De 
Matteo, Carmen Annibale, Paola Fulciniti, Gianni Cannavacciuolo e Giovanni Allocca, 
con la regia di Luca De Filippo.
La scena si svolge nella casa della famiglia di Ferdinando Quagliuolo, gestore di un banco 
della lotteria, autocratico e geloso nei confronti della figlia.
Ispirato dal suo lavoro, il protagonista non rinuncia a essere anche un accanito giocatore, 
nonostante sia completamente marchiato dalla sfortuna. Al contrario il suo impiegato, 
nonché futuro genero, Mario Bertolini, si ritrova sommerso dalle vincite. La più clamorosa 

non ti pago
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Paradossi e credenze popolari nel “Non ti pago” al Verdi di Pordenone
“Non ti pago” è una commedia di Eduardo De Filippo, storico comico napoletano che ha 
segnato il teatro italiano attraverso tutto il ‘900. 
La vicenda si basa su un paradosso e sulle credenze popolari legate al gioco del lotto: 
infatti il padre di famiglia, Ferdinando Quagliuolo (Gianfelice Imparato), è convinto che 
la vincita al lotto del fidanzato della figlia spetti in realtà a lui, dato che la persona 
sognata da Bertolini (Massimo De Matteo) era suo padre defunto, il quale gli aveva 
suggerito i numeri. Visto che il sogno era avvenuto nella vecchia casa di Don Ferdinando, 
in cui ora Bertolini vive, pensa che si sia trattato di uno scambio di persona. 
Questo è il paradosso che il 10 novembre, al Teatro Verdi di Pordenone, ha scatenato le 
risate del pubblico: “Il defunto è mio, quindi anche la vincita” potrebbe essere la tesi sul 
“caro estinto” sostenuta dal sig. Ferdinando.
Il paradosso forse è quello di un padre che interpella prete e avvocato per impedire il 
matrimonio di una figlia che non è più sua …
La buona riuscita dello spettacolo è merito del cast e della loro eccellente interpretazione 
in napoletano, senza caricature, senza eccessi, per far emergere come un titano adirato 
Ferdinando, i suoi riti scaramantici e le sue maledizioni tuonanti. Esilarante la spalla 
fornita da Aglietiello tra bottiglie che cadono, pizzichi di sale e giri attorno al tavolo.(…)
La trama avvincente tiene lo spettatore attaccato al palco perché è curioso di sapere 
la conclusione dei fatti. Anche se non si è abituati al mondo del teatro è uno spettacolo 
divertente e leggero, adatto a un pubblico di ogni età.

Annachiara Alice Maione, Giulia Zamuner, Martina Guiotto, Martina Pegolo, 
Antonella Marchesin
Classe 1^ E LIN, Liceo Scientifico M. Grigoletti - Pordenone

La cura del dettaglio nel duro lavoro dietro le quinte
La commedia “Non ti pago” di Eduardo de Filippo è stata scritta nel 1940 e rimessa in 
scena da Luca De Filippo, suo figlio. 
Nella messa in scena al teatro cittadino, la recitazione è stata coinvolgente, perché gli 
attori hanno saputo intrattenere il pubblico e hanno interpretato i propri ruoli modulando 
con maestria tono di voce e registro linguistico, in modo da caratterizzare efficacemente 
i personaggi, come ad esempio Ferdinando (Gianfelice Imparato), il padre di famiglia, 
che urlava tonante la sua determinazione e il suo orgoglio nel voler riscuotere i soldi del 
biglietto vincente. 
In realtà il biglietto era del futuro genero Mario Bertolini, ma vincente grazie ai numeri 
ottenuti in sogno dal padre deceduto di Ferdinando.
In quest’opera si riescono a riconoscere gli elementi tipici della comicità di 
Eduardo De Filippo: la farsa (Aglietiello), la pazzerella (Margherita), l’escluso o diverso 
(Ferdinando stesso)… ma anche alcuni elementi della sua triste infanzia: la mancanza 
di una famiglia affettuosa e di un padre che lo riconoscesse. 
Nella commedia tutto ciò è sottolineato nei momenti di vita quotidiana che solitamente 
si trascorrono in famiglia, come ad esempio la preparazione della passata di pomodoro; 
l’avvenimento che rischia di sgretolare la famiglia Quagliuolo è proprio la vincita di 
Bertolini, fatto che viene costantemente sottolineato dalle bottiglie di sugo che si 
infrangono a terra ad inizio spettacolo. 
Sin dall’inizio assume grande importanza l’illuminazione (scene: Gianmaurizio Fercioni; 

gli procura un bottino di ben quattro milioni di lire, grazie ai numeri vincenti suggeriti 
in sogno dal padre di Ferdinando che, accecato dall’invidia e dal profondo senso di 
ingiustizia, s’impossessa del biglietto vincente, rifiutandosi di versare a Mario il denaro. 
Dopo varie peripezie che coinvolgono prete, avvocato e chiamano in causa perfino il 
padre defunto, sul finale si arriva al limite della tragedia, con Mario sfiorato da una 
pallottola sfuggita involontariamente dalla pistola di Ferdinando.
La commedia tocca momenti drammatici, dove traspare la cattiva influenza che il 
denaro esercita sui rapporti tra gli uomini, ma che sono smorzati dall’ironia di De Filippo 
e dalla vivacità del dialetto napoletano.

Valentina Pignat 
Classe 5^ A LIN, Liceo Scientifico M. Grigoletti - Pordenone

1,2,3,4 i numeri vincenti di “Non ti pago”
Il sogno di ogni italiano specialmente di questi tempi? Vincere al lotto! Chi non ha mai 
tentato la fortuna dopo aver sognato qualche numero?
È una famiglia come le altre quella dell’assiduo giocatore di cartelle Ferdinando 
Quagliuolo (Gianfelice Imparato), con una sola differenza: una sfortuna che ci vede 
benissimo. Non si può dire lo stesso di un impiegato dello stesso Quagliuolo che, grazie 
ad alcuni numeri misteriosi, riesce a ottenere una bella vincita, scatenando l’invidia del 
titolare.
Questo è l’incipit dello spettacolo “Non ti pago”, una commedia tutta all’italiana di 
Eduardo De Filippo, caratterizzata da sogni e superstizioni, che mostra cosa si sarebbe 
disposti a sacrificare per il denaro. Quella di Luca De Filippo si dimostra una regia 
attenta ai dettagli, che porta in scena un’Italia d’altri tempi e fa emergere la psicologia 
di ogni personaggio. La scenografia, costituita dall’arredamento di una tipica casa di 
ceto medio, coinvolge lo spettatore e ne desta la curiosità con un sipario decorato con 
le immagini dei vecchi biglietti del lotto. Fondamentale si è rivelata l’appropriata scelta 
degli effetti sonori, che avrebbero potuto rovinare l’atmosfera verosimile. 
La bravura degli attori, specialmente di Imparato, ha mantenuto vivo l’interesse del 
pubblico. Non si può dire di certo che lo spettacolo non abbia soddisfatto le aspettative, 
complici i numerosi applausi che hanno accompagnato più volte la chiusura del sipario.

Eleonora Cupin
Classe 5^ A LIN, Liceo Scientifico M. Grigoletti - Pordenone



La commedia è ambientata verso la prima metà del 1900. I costumi sono stati scelti 
accuratamente in base al carattere del personaggio: per esempio chi era vestito 
prevalentemente di scuro aveva un carattere cupo e serio (l’avvocato Strumillo e 
Ferdinando), mentre chi era vestito solitamente con colori chiari e vivaci aveva un carattere 
positivo e allegro (la domestica Margherita e la figlia, o il “troppo fortunato” impiegato 
Bertolini). 
Gianfelice Imparato, che nello spettacolo ha ereditato il ruolo di Luca De Filippo, è 
professionista a tutto tondo (teatro, cinema, attore, regista, autore…) con collaborazioni 
che spaziano da Televiggiù a Gomorra, a Silvio Orlando, a Nanni Moretti. 
Sa far suo sia lo stile tragico che quello comico, qualità ben percepibili in “Non ti pago”.

Maria Lucrezia Caputi, Luna De Piero, Nicolò Di Ianni, Enrico Iudica, Andrea Puppin
Classe 1^ B LIN, Liceo Scientifico M. Grigoletti - Pordenone

Tra comicità e tristezza
Tra comicità e tristezza, “Non ti pago” è una grandiosa opera che merita di essere vista. 
Infatti affronta tematiche reali, contemporanee ma allo stesso tempo “antiche”. 
La rivisitazione dell’opera di Luca De Filippo è stata a dir poco fantastica: tutti gli attori 
hanno dimostrato impegno ed elevata bravura. Ottima la scenografia di Gianmaurizio 
Fercioni che ha dimostrato una notevole abilità nel riprodurre gli ambienti ideati da 
Eduardo De Filippo: la storia si svolge tutta dentro le mura di casa Quagliuolo (a Napoli), 
tipico arredamento di metà del ‘900. 
La scenografia è realistica e dettagliata, come dimostra la presenza del ritratto del 
padre di Ferdinando Quagliuolo e la tavola imbandita. Impeccabili le luci di Stefano 
Stacchini che cambiano in base al momento della giornata, alla scena, alla tensione 
di quell’istante, assieme alla colonna sonora nei cambi di scena e i rumori inaspettati 
come il tuono, o la cameriera che apre la porta ogniqualvolta il campanello suona, 
annunciando l’entrata in scena di un nuovo personaggio, benigno o maligno che sia. Le 
musiche di Piovani fanno da ottima cornice. 
Studiati anche i costumi scelti da Silvia Polidori: la moglie di Quagliuolo è vestita 
con abiti colorati, che assieme al carattere ci fanno capire che è una donna forte e 
indipendente, dal marito soprattutto. Mentre il coniuge veste pressoché di grigio ed 
infatti è molto testardo e possessivo. L’avvocato, elegante in giacca e cravatta grigia, 
simboleggia il suo ceto agiato. L’opera, pur essendo ambientata nel ‘900, affronta temi 
contemporanei e allo stesso tempo antichi: il gioco d’azzardo, l’attaccamento al denaro, 
l’invidia, la superstizione, la fatalità. Dopo averla analizzata meglio, l’opera ha anche un 
senso a parer nostro di tristezza, di odio e rivalità che va ad amplificarsi nelle questioni 
familiari e sembra smascherare tutta la miseria storica e sociale presente nella prima 
metà del nostro ‘900.

Rosa Baldassar, Anna Ferrari, Marco Comoretto, Martina Nella Mazzucchin, 
Muhammad Abdullah Mughal, Vittorio Savian 
Classe 1^ A SCA , Liceo Scientifico M. Grigoletti - Pordenone

costumi: Silvia Polidori; luci: Stefano Stacchini), difatti si respira un’atmosfera di 
incomprensione e malessere, resa dalle luci soffuse e dai colori spenti e freddi, mentre al 
contrario, alla fine, si percepisce serenità e gioia,grazie ai colori accesi e caldi della festa. 
Proprio soffermandosi sui piccoli particolari si coglie il duro lavoro di tutti, che per questo 
si sono meritati i numerosi applausi dal pubblico.

Silvia Amadio, Pashako Demiraj, Lara Facchin, Giulia Fasan, Sara Merlini
Classe 1^ E LIN, Liceo Scientifico M. Grigoletti - Pordenone

Super-Margherita: pura, ingenua, diversa
“Non ti pago” è ambientata nel 1940 a Napoli, in casa Quagliuolo: i personaggi recitano 
esclusivamente in una sala da pranzo dai colori tenui e spenti; vengono affrontati temi 
contemporanei attraverso il racconto di una famiglia unita che viene messa a dura 
prova dai conflitti tra il padre (Ferdinando) e la figlia (Stella), riguardo al futuro genero 
(Bertolini) nonché impiegato di Ferdinando, che vorrebbe prendere in sposa Stella con la 
complicità della di lei madre (Concetta), ma non è ben visto dal padre, e pertanto dovrà 
fare di tutto per piacergli, anche sopportare una maledizione. (…) 
Un’altra presenza che ci ha colpito, non solo perché comica, è stata la cameriera 
Margherita che, andando ad aprire la porta, alzava sempre il suo vestito come un 
mantello da super-eroe. Dopo una ricerca, abbiamo scoperto che i primi fumetti di 
Superman in Italia risalgono proprio agli anni ‘40 … sarà un caso? Viola Forestiero 
interpreta Margherita e sembra un personaggio tutto di Luca De Filippo (differente 
nella versione teatrale originaria di Eduardo, eppure così eduardiana nella sua “pazzia” 
e diversità). È un “ciclone” in gonnella che “più veloce della luce” saltella da una parte 
all’altra del palco ad ogni trillo di campanello, emblema di un animo tanto ingenuo 
quanto puro e nobile, diverso dal grigiore di ira ed invidia di Ferdinando Quagliuolo. 
L’opera con ironia vuole farci riflettere, anche oggi dopo tanti anni, sull’importanza dei 
rapporti familiari e su quanto il denaro influisca (positivamente e/o negativamente) 
all’interno di essa. In molte scene ci siamo messe nei panni dei protagonisti e abbiamo 
provato ad immaginare che cosa sarebbe successo se tutto ciò fosse capitato nella 
famiglia di ciascuna di noi.

Elisa Surian, Carlotta Dal Magro, Anastasia Tesan, Abigail Yeboah Gyan
Classe 1^ B LIN, Liceo Scientifico M. Grigoletti - Pordenone

Una commedia tramandata da padre in figlio
“Non ti pago” è una divertente commedia scritta da Eduardo De Filippo, deceduto nel 
1984, e diretta dal figlio Luca. È recitata in napoletano da una brillante compagnia di 
attori e narra la storia di Ferdinando Quagliuolo, uomo molto scaramantico ed assiduo 
giocatore di numeri del lotto. La commedia è divertente e fa riflettere su quanto piccolo 
alle volte sia l’essere umano, quando ad esempio si attacca morbosamente al denaro o 
quando si fa accecare da sentimenti come l’invidia e l’orgoglio. Il genere? Tragicommedia.
La comicità sta nella bravura degli attori, nella simpatica cadenza napoletana e nei 
rituali scaramantici di Ferdinando e Aglietiello (il suo aiutante), nell’ingigantire, in modo 
simpatico, i difetti degli esseri umani (l’invidia, la cupidigia, l’avarizia, la presunzione).

131130

N
on

 t
i p

ag
o



Antipatia e invidia
“Non ti pago” di Eduardo De Filippo, scritta nel 1940, è una perfetta sintesi tra la 
commedia e il dramma popolare che sa far ridere, riflettere e sorridere, grazie soprattutto 
ai talentuosi attori, affiatati ed estremamente veritieri. 
La commedia è incentrata su Ferdinando Quagliuolo e Mario Bertolini. 
Il primo, fastidioso e autoritario sia nei confronti della moglie Concetta - interpretata 
da Carolina Rosi - sia con la figlia Stella (Carmen Annibale), ragazza un po’ ribelle. 
Il secondo, energico e fortunato, è impiegato nella ricevitoria di Ferdinando di cui è 
l’aspirante genero poiché ha una storia d’amore con la figlia. 
Il punto di svolta avviene con la vincita al lotto di Mario, che gioca una quaterna 
dettatagli in sogno dal padre defunto di Quagliuolo, vincendo 4 milioni. 
Ferdinando si sente vittima di un imbroglio e si vendica sostenendo che la vincita è sua 
di diritto, in quanto l’apparizione era destinata a lui perché lo spirito del padre si era 
sbagliato. L’antipatia per Mario si unisce all’invidia per la vincita. 
Si susseguono numerosi tentativi di impadronirsi del biglietto vincitore, fra avvocati 
opportunisti pronti a passare dall’altra parte e preti chiamati inutilmente a mettere 
pace tra i litigi continui con la moglie e la figlia, futura sposa del Bertolini. 
Costretto infine a dare al suo dipendente il biglietto che gli aveva sottratto, gli eventi si 
concludono con un finale di riconciliazione. 
Grazie ad un’ottima scenografia, costumi realistici, dialoghi vivaci ed umoristici ed effetti 
sonori ben curati, viene messo in luce il piccolo mondo della borghesia napoletana, tra 
invidie, superstizioni e litigi, dove l’opinione altrui influisce negativamente, plasmando la 
realtà e creando risvolti talora drammatici.

Lorenzo Polzot 
Classe 4^ C MM, I.T.S.T. J.F. Kennedy - Pordenone 

Se lo vedo… Non ti pago!
Può la scaramanzia distruggere una famiglia e l’invidia impedire un amore? E se poi fosse 
addirittura avvolta da un atteggiamento autoritario e patriarcale? Sono le domande da 
porsi durante la visione di questo spettacolo.
Il sipario si apre proiettandoci direttamente in casa Quagliuolo, rappresentando scene 
di quotidiano dispotismo verso le donne del capo famiglia, Don Ferdinando, che impera 
con un assolutismo tipico del periodo e del luogo in cui è ambientata la commedia “Non 
ti pago” della compagnia di Luca De Filippo.
Il tema principale è l’invidia che il protagonista prova verso il genero, la cui unica colpa 
è quella di avere un’intesa sfacciata con la dea bendata per quanto riguarda il gioco del 
lotto. Mario Bertolini diventa così il capro espiatorio per sfogare le frustrazioni di Don 
Ferdinando riguardo la sua sfortuna con i numeri.
La goccia che però farà traboccare il vaso sarà la vincita del giovane di 4 milioni di lire, 
dovuta alla giocata dei numeri 1-2-3-4 e 26 indicatagli dall’apparizione in sogno proprio 
del defunto padre di Don Ferdinando.
Da quel momento parte un susseguirsi di avvenimenti improbabili in un contesto ironico 
e grottesco che accompagna lo spettatore dall’inizio alla fine dello spettacolo sfiorando 
il dramma e ricorrendo a credenze popolari e maledizioni, che poi termineranno con un 
lieto fine in cui prevarrà il buon senso e gli equilibri familiari andranno a ristabilirsi. (…)
In tutta la rappresentazione si evince un principio di regressione sociale che ridicolizza 

Un padre geloso
Il ritmo dello spettacolo è incalzante, a tratti esasperato, e fa riflettere, con marcata 
ironia, non solo sulla società, ma anche sulla natura dei rapporti interpersonali e sui 
sentimenti di gelosia e invidia che spesso caratterizzano le relazioni. E se non fosse l’invidia 
per la vincita a scatenare la furia di Quagliuolo, ma, invece, la gelosia di non essere 
stato subito messo a parte del tenero sentimento fra la figlia e il giovane impiegato? 
Forse tutte le maledizioni non sono rivolte al vincitore in quanto tale, ma al pretendente 
della figlia. L’evidenza potrebbe risiedere anche negli innumerevoli bisticci che occorrono 
fra marito e moglie, quest’ultima informata e partecipe della liaison fra i due giovani. 
Quindi pare plausibile che il povero Quagliuolo, che si sente depredato di una vincita 
che gli spetta di diritto, si senta privato, in realtà, della possibilità di esprimere la propria 
opinione sull’unione dei ragazzi, e possa anche covare un sentimento di gelosia a causa 
del fatto che sarà il suo dipendente, attraverso la cospicua vincita, a garantire una ricca 
dote alla figlia. 

Marco Ferrante, Niccolò Padovan, Enis Prekaj, Alessio Puntin, Carlo Teriaca, 
Niccolò Venier Romano 
Classe 1^ A SCA, Liceo Scientifico M. Grigoletti - Pordenone

“Non ti pago”: il demone del gioco all’italiana
Lo spettacolo teatrale “Non ti pago” rappresenta il mondo di un tipico borghese napoletano 
degli anni ’40, con le scaramucce, le invidie, le superstizioni e “le visioni”.
Ferdinando Quagliuolo è proprietario di un banco lotto, Mario Bertolini è il suo dipendente, 
e aspirante genero, fortunatissimo al gioco, che un giorno, in seguito all’apparizione in 
sogno del padre di Quagliuolo che gli dà i numeri, vince 4 milioni al lotto. Il punto di rottura 
tra i due è imminente. L’antipatia di Ferdinando verso il giovane si unisce all’invidia per la 
vincita e al fatto di sentirsi escluso dalla decisione del matrimonio tra Mario e la figlia. 
Quindi, litigi e contrasti, fino alla felice conclusione finale che mette d’accordo tutte le 
componenti della famiglia. (...) 
L’uso del dialetto napoletano rende la vicenda assai credibile e realistica; riesce a 
catapultare lo spettatore in un mondo molto particolare. La scenografia realistica e il 
tono umoristico di ogni oggetto e luce di scena, rende “Non ti pago” un pezzo divertente 
e coinvolgente; inoltre i costumi ricostruiscono fedelmente la società nella quale è 
ambientata la commedia, ovvero quella napoletana degli anni ‘40. È una storia che 
parla di sogni, vincite al lotto, superstizioni e credenze popolari di un’umanità dolente e 
sfaccendata, che nella realtà quotidiana fatta di paure, angosce e miseria non rinuncia 
però alla speranza, all’illusione, all’ingenua attesa di un colpo di fortuna che determini un 
futuro migliore.

Simone Fabris, Leonardo Guidi
Classe 4^ C MM, I.T.S.T. J.F. Kennedy - Pordenone 
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una mentalità anacronistica ed arcaica ed esalta la debolezza umana. 
Lo spettatore si troverà davanti ad una commedia forse un po’ limitata per la cultura 
nazionale contemporanea, poiché riguarda una fetta d’Italia ancora troppo legata a 
tradizioni popolari e conservatrici.

Roberto Biasatti, Tindara D’Andrea, Monica Perin, Miriam Vecchio 
Classe 5^ A AFM Serale, I.S.I.S. P.Sarpi - San Vito al Tagliamento

Io lo pago. Due piacevoli ore fra atteggiamenti deliranti e superstizioni 
d’altri tempi
(…) L’opera viene ambientata attorno agli anni Quaranta/Cinquanta e vuole descrivere 
in modo dettagliato e ironico la vita di una famiglia medio borghese napoletana, dove 
malanimi come invidia, superstizioni, scaramanzia e gelosia sono il pretesto infondato 
di continue controversie tra il padre ed il genero.
I due protagonisti sono differenti, non solo per l’età e l’aspetto: oltre che da una 
disuguaglianza riguardante il ceto sociale, vivono un rapporto completamente opposto 
con la dea fortuna. Il padre, Ferdinando Quagliuolo, appare come un uomo disconnesso 
dalla realtà e concentrato esclusivamente sulle sue ossessioni, come il gioco d’azzardo e 
le tragicomiche superstizioni e tradizioni popolari ad esso legate. 
Nonostante gli scrupolosi preparativi e i diligenti rituali portati avanti grazie all’aiuto del 
suo fido collaboratore domestico, e spalla teatrale azzeccatissima, la vincita tarda ad 
arrivare. 
Il promesso genero Mario Bertolini si contrappone alla figura del pater familias attraverso 
la sua umile dedizione al lavoro e una fortuna sfacciata che lo porta a continue e 
sorprendenti vincite. 
Il suo unico obiettivo e recondito desiderio tuttavia è quello di sposare Stella, unica 
e protetta figlia di Ferdinando, capo dell’attività banco-lotto per cui lavora come 
dipendente lo stesso Mario. 
Da qui si origineranno i continui contrasti tra i due personaggi, causati sia dall’agognata 
Stella, sia da un rapporto controverso con la fortuna e le superstizioni.
Lo spettacolo, complessivo della sua ironia, tratta un problema delicato, quello del potere 
del denaro all’interno della vita di una persona, lasciando così lo spettatore soddisfatto 
ma, al contempo, imponendogli delicate e profonde riflessioni.
L’inserimento della componente umoristica, unita al carisma del protagonista, riesce a 
plasmare la realtà dei fatti, dando allo spettacolo quella piacevolezza che lo accompagna 
per tutta la durata.

Alberto Isola, Augustin Paronuzzi, Elisa Cusin, Patric Papais, Roberta Pighin, 
Stefano Onnis
Classe 5^ A AFM Serale, I.S.I.S. P. Sarpi - San Vito al Tagliamento
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LA VERSIONE DI BARBIE
di e con Alessandra Faiella 
regia di Milvia Marigliano
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Coordinatrice: prof.ssa Lorella Tajariol
Liceo Scientifico M. Grigoletti
Pordenone
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Coordinatrici: prof.sse 
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Coordinatrice: prof.ssa Angela Piazza
Liceo Artistico I.S.A. E. Galvani 
Cordenons
Classi: 3^ D – 5^ E
Coordinatori: prof.ssa Mara Gobbi, 
prof. Luca Gianni
I.S.I.S. F. Flora
Pordenone 
Classe: 4^ A SS
Coordinatore: prof. Alessandro Centazzo

Recensioni video:
HERstory: la versione della DONNA: abbandonare le discriminazioni
Video realizzato dalle studentesse della classe 3^ A ESABAC del Liceo Scientifico 
M. Grigoletti di Pordenone
Autrici: Annalisa Argentin, Zoe Chiarottin, Diana Maria Radu
Coordinamento: prof.ssa Antonella Dal Corso
www.adottaunospettacolo.it

(Note esplicative del video sopra citato, ndr)
Con questo video abbiamo voluto fare un paragone tra lo stereotipo della donna-Barbie, 
comune nell’opinione pubblica, e la vera donna. 
Protagonista è la donna che si prepara “all’apertura del sipario”, cioè alla realtà in cui 
deve imparare a esprimersi e a dimostrare le sue capacità.
All’inizio ci siamo concentrate sull’apparenza della donna e sui “ruoli per cui è nata”. 
In seguito abbiamo messo in evidenza le vere caratteristiche delle donne, presentandone 
alcune che sono riuscite a fare la storia del passato: grandi personaggi come Elisabetta I 
d’Inghilterra, Giovanna d’Arco, Ipazia di Alessandria, ma anche persone più vicine a noi, 
come Malala, Aung San Suu Kyi, Madre Teresa e infine le masse popolari, rappresentate 
dalle suffragette.

Annalisa Argentin, Zoe Chiarottin, Diana Maria Radu
Classe 3^ A ESABAC, Liceo Scientifico M.Grigoletti - Pordenone

“La versione di Barbie”: un invito ad amare se stesse
Il giorno 26 novembre ci siamo recati al Teatro Verdi di Pordenone per assistere allo 
spettacolo “La versione di Barbie’’ di Alessandra Faiella; questo spettacolo rientra nelle 
iniziative della Settimana contro la Violenza sulle Donne. Si tratta di un monologo che 
viene interpretato in modo comico-satirico, in cui viene raccontata la storia di una donna 
che fin da piccola aveva l’ossessione per le Barbie. Un modello di perfezione imposto al 
genere femminile già dall’infanzia. Faiella utilizza l’ironia per rappresentare la difficoltà 
di comunicare con il genere maschile e la diversità tra femmine e maschi. È un invito 
ad amare se stessi con i propri pregi ma soprattutto con i propri difetti, svincolandosi 
dai modelli imposti dalla società. Secondo noi, è importante che su queste tematiche 
ci siano degli stimoli ad educare e a sensibilizzare la popolazione, in particolar modo 
quella giovanile. In questo senso particolarmente riuscito è il monologo della Faiella, 
che procedendo in modo accattivante e scherzoso ha ben reso alcuni aspetti cruciali 
dell’essere donna nella nostra società. 

Giulia Bacco, Chiara Rosolen, Matteo Cian, Giulia Giacomazzi, Irene Fabris
Classe 4^ A SS, I.S.I.S. F.Flora - Pordenone

la versione di barbie
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“F” di maschio
A teatro abbiamo riso in tanti, ma non tutti nello stesso modo. Uno dei ragazzi presenti 
ha affermato: “Sentivo le ragazze accanto a me ridere come matte, eppure non mi 
sentivo coinvolto quanto loro”.
È nata più o meno così la discussione che segue.
“All’inizio, ritenevo le femministe donne emancipate, ma esagerate, mentre ora, dopo lo 
spettacolo, ho capito che si tratta di qualcosa di molto più complesso”.
“Ancora oggi, maschi e femmine sono divisi, come se si trattasse di due schieramenti 
contrapposti: ci abituano così, dai nostri genitori, alle maestre, ai giocattoli; ora, anche 
le costruzioni si dividono, ci sono quelle per le bambine e quelle per i bambini”.
“Prima dello spettacolo, credevo che le ragazze vivessero meglio la loro femminilità, ora 
ho capito che prendono le cose troppo seriamente e mi dispiace”.
“E cosa ne pensate della violenza sulle donne?”. “L’argomento è davvero importante. 
Mi hanno sempre insegnato che le ragazze devono essere toccate soltanto con un fiore: 
non riesco a capire cosa spinga un uomo ad essere violento”.
“È il tema più complesso di cui abbiamo parlato fino ad ora: questi non sono uomini, 
ogni violenza è inaccettabile”.
“Le ragazze vanno toccate soltanto con un fiore”, ripeto tra me e me, fiduciosa che in 
futuro riusciremo a dimostrarlo.

Alessandro Gismondi, Luca Russo, Diego Tedesco, Jasmine Zamuner
Classe 5^ E, Liceo Artistico I.S.A. E.Galvani - Cordenons

La versione da promuovere
Domenica 26 novembre 2017 la classe 3^ D del Liceo Artistico “E. Galvani” di Cordenons 
ha colto la piacevole occasione di partecipare alla rappresentazione de “La versione 
di Barbie” scritta e interpretata da Alessandra Faiella, tenutasi al Teatro Verdi di 
Pordenone. La brillante e stimata artista ha partecipato a diversi programmi televisivi 
e tuttora insegna teatro ad artisti esordienti. “La Barbie è una donna perfetta, noi no”: 
è questo il tema principale attorno al quale si è sviluppato, in chiave comica, l’intero 
esilarante monologo. Partendo dalla certezza/consapevolezza dell’esistenza di una 
società ancora maschilista, lo spettacolo ha proposto alcune interessanti riflessioni. 
Sicuramente ha voluto sensibilizzare il pubblico sul ruolo della donna oggi. Quale versione 
di donna, appunto, occorre promuovere? Quella del mondo pubblicitario nel quale la 
figura femminile viene esibita come “donna-oggetto”, relegata al semplice ruolo di 
casalinga “sottomessa” alle esigenze degli uomini o piuttosto quella della donna come 
soggetto pensante, attivo e propositivo nella realtà? 
Abbiamo apprezzato questa tipologia di spettacolo allo stesso tempo divertente e 
“impegnato” anche perché siamo convinte che la valorizzazione della donna può 
passare anche attraverso la comicità. Tutti dobbiamo sentirci impegnati a formare una 
società rispettosa della unicità di tutti e forse proprio con questo intento lo spettacolo è 
stato proposto in occasione della Settimana contro la Violenza sulle Donne.

Chiara Alù, Francesca Bastianello, Federica Battiston, Elia Bernardini, Tamara Blasoni, 
Giulia Cons, Agnese Cossu, Gloria Miani, Chiara Montagner, Gaia Morrone, 
Manuel Petozzi, Lorenzo Piccinin, Elisa Sottil, Elisa Tavan, Elvis Ye
Classe 3^ D, Liceo Artistico I.S.A. E. Galvani - Cordenons

Donne, uscite dal tunnel!
Il giorno 26 novembre 2017 si è svolto al Teatro Verdi lo spettacolo “La versione di Barbie”, 
monologo di Alessandra Faiella ispirato al libro di cui essa stessa è autrice. 
L’attrice in questo spettacolo ha voluto, attraverso l’ironia, criticare il modello della 
bambola Barbie inteso come simbolo di modello femminile perfetto. La Faiella non ha 
voluto però parlarci solamente della donna e della bambola ma ha anche voluto fare 
diversi paragoni con la figura maschile. Alcuni dei confronti hanno riguardato i nomi 
attribuiti ai genitali femminili, alle mestruazioni e ai genitali maschili. Per quanto riguarda 
la donna gli appellativi fanno pensare a qualcosa di tragico e mai visto prima (es.: vagina 
= buco nero), per quanto riguarda il maschio invece i genitali vengono descritti come 
qualcosa di maestoso, di forte, di cui bisogna vantarsi. Un altro argomento affrontato è 
stato il ruolo della donna all’interno della società e della famiglia. Si è posto l’accento su 
come le ragazze fin da piccole non possano vestirsi in modo poco femminile e soprattutto 
sul fatto che debbano giocare con determinati giocattoli, come ad esempio le Barbie. 
Questi stereotipi hanno portato l’attrice stessa ad odiare la Barbie in sé e per ciò che 
essa rappresenta nella società. Grazie a questo “odio” la Faiella ha deciso, tramite il suo 
libro e grazie allo spettacolo, di esprimere la sua idea facendo aprire gli occhi a molte 
donne e cercando di farle uscire dal tunnel di questa finta emancipazione femminile. 
Per noi lo spettacolo è stato molto istruttivo ed interessante grazie al linguaggio utilizzato 
ma soprattutto per la tematica trattata. Noi condividiamo l’idea di Alessandra Faiella e 
pensiamo che lo spettacolo possa essere utile a molte donne e ragazze per comprendere 
il modo errato nel quale viene vista la donna.

Hannah Adjar, Hannah Adgyei, Ketty Allegro, Valentina Malerba, Lorena Onorato, 
Michela Pettè, Arianna Petrussi, Ambra Petrolo, Linda Portapane, Jessica Valguarnera
Classe 4^ A SS, I.S.I.S. F. Flora - Pordenone

Quella complicità tra attrice e spettatrici…
Un’Alessandra Faiella esuberante e coinvolgente ci trasporta, con parole sincere, oneste 
e senza mezzi termini, nella vita delle donne di tutto il mondo.
L’attrice milanese, attraverso il monologo ispirato al suo libro “La versione di Barbie”, 
mette in gioco se stessa, il suo vissuto e le sue esperienze personali, da quando da piccola 
la Barbie era il suo tormento, fino alla vita adulta, fatta di famiglia e ruoli da rispettare.
Un monologo satirico apparentemente leggero, ma che nasconde una denuncia sociale 
nei confronti di un’epoca in cui la parità tra i sessi è ben più distante di quel che si pensi e 
la visione della donna è sempre più stereotipata dai mass media e dall’opinione pubblica.
Se per una donna è impossibile non piegarsi dalle risate, ascoltando battute taglienti 
sul proprio corpo e sul proprio carattere, per gli uomini il coinvolgimento è assai diverso, 
in quanto non riescono a comprendere pienamente l’ironia dello spettacolo, sentendosi 
quasi esclusi da quella complicità che si crea tra attrice e spettatrici.
La conclusione della rappresentazione è un ribaltamento della concezione femminile 
proposta nella prima parte del monologo, con un elogio a tutte quelle grandi donne che 
sono passate alla storia e in modo particolare a Margherita Hack, che ci ha fatto alzare 
gli occhi avvicinandoci alle stelle.

Martina Del Ben, Giada Maiorana, Giulia Saccon
Classe 5^ E, Liceo Artistico I.S.A. E. Galvani - Cordenons
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L’essere femminile
Sulle note de “I sogni son desideri”, colonna sonora del famoso film “Cenerentola”, 
Alessandra Faiella entra leggiadra in scena. Una compostezza contrapposta alla vivacità 
del testo teatrale che presenterà sul palco, ispirato al suo omonimo libro.(…) 
La Faiella abbatte, sconfigge gli stereotipi femminili: dalla prima infanzia, tutta rosa, 
fino all’imperfetta, odiata vecchiaia. 
Mentre un’unica luce, intensa, forte illumina l’attrice (…) si crea in sala un’atmosfera 
speciale. Forse, per la prima volta, tutte noi donne ci sentiamo partecipi, ascoltate, 
capite, nonostante le nostre diversità. Sia l’appassionata di moda e di make-up, sia 
l’amante del calcio stanno ridendo fragorosamente al solo pensiero di come sarebbero 
gli uomini se avessero le loro “cose”....
Tutti noi conosciamo quella donna che, a volte, vorremmo essere, ma che non saremo 
mai, quello spettro che ci perseguita quando, allo specchio, ci vediamo troppo grasse, 
troppo magre, mai giuste. “La versione di Barbie” insegna che la Barbie non esiste, è solo 
un’invenzione di una società ancora lontana da una reale parità di genere. Mettendo il 
sessismo su un piano comico, oltre ad ottenere risate vere e sincere, la Faiella fa riflettere 
sulla realtà di fatti spesso poco piacevoli da raccontare. (…) La vera femminilità, il vero 
canone di bellezza, che ci fa vergognare di noi stesse davanti allo specchio, è da sempre 
definito da altri, ossia dagli uomini della TV e dei media. È ora che le cose cambino, che 
le Barbie e le altre icone della omologazione cadano dal loro piedistallo di perfezione, per 
lasciare spazio alla vera bellezza, quella della diversità.
Questa innovazione parte da ciascuna e da ciascuno di noi, come ha capito perfettamente 
Alessandra Faiella, che è diventata luce e portavoce di un complesso mito da sfatare, 
riuscendo molto bene nell’impresa.

Anna De Martin
Classe 1^ A C, Liceo Leopardi-Majorana - Pordenone

La bellezza che ci rende uniche
Che cos’è la bellezza?
Sin dall’infanzia i mass media ci bombardano con questa parola, che sentiamo 
pronunciare sempre e ovunque. Un emblema di bellezza universalmente riconosciuto è 
la Barbie, una bambola che ci ha torturato durante tutto il periodo infantile.
Proprio su questo giocattolo e sulla figura della donna apparentemente perfetta è 
incentrato lo spettacolo teatrale “La versione di Barbie”. (…) 
Un’opera diretta e interpretata da Alessandra Faiella, attrice strepitosa, che è riuscita a 
smascherare le problematiche della società odierna, attraverso un monologo colmo di 
sottile ironia. (…)
Ognuna di noi è imperfetta, ma è proprio nella nostra imperfezione che siamo uniche. 
I modelli di bellezza, incentivati dai nuovi mezzi di comunicazione, condizionano molto 
la nostra autostima. Ci sentiamo sbagliate in questa società ma, come ripete l’attrice, 
dobbiamo costruirci un bagaglio culturale e coltivare le nostre passioni, solo in questo 
modo possiamo avere una crescita interiore. Non bisogna, quindi, fondare la nostra 
esistenza su contenuti effimeri, i quali nel tempo svaniscono. Solo grazie alla cultura 
siamo veramente libere di formulare il nostro pensiero critico e di crearci il nostro destino. 
Noi abbiamo dunque il dovere di decidere le sorti della nostra vita.
La bellezza è soggettiva ed è rappresentata, soprattutto, dall’interiorità della persona. 

Se fossimo tutti come Barbie, quale sarebbe la bellezza del mondo?
La nostra società è ancora fonte di discriminazioni sia nei confronti dell’uomo che della 
donna. Si tratta di pregiudizi che si sono radicati a partire dai secoli passati e sono giunti 
fino a noi oggi: se si era femmine, la cameretta e i vestiti rigorosamente rosa, si giocava 
con le bambole Barbie che rappresentavano il modello di bellezza da seguire e magari 
come attività fisica ci si dedicava alla danza classica; adulte, bisognava badare alla 
casa e ai figli; invece, se si era maschi, il colore adottato era ľ azzurro, si giocava con le 
macchinine e per sport si praticava il calcio; adulti, era d’obbligo avere un atteggiamento 
serio e lavorare duramente per mantenere la famiglia. 
A lungo andare però tali barriere si stanno rimuovendo, piano piano infatti oggi ci sono 
ragazze che giocano a calcio senza problemi, bambine che possono giocare con le 
macchinine, ragazzi che studiano danza classica, bambini che giocano con le bambole, 
uomini che indossano abiti rosa... ci si sta muovendo verso una società in cui essere 
maschi non vuol dire essere insensibili, rozzi, vestirsi con un determinato abbigliamento 
o fare un certo lavoro, ed essere donna non vuol dire vestirsi di rosa, stare a casa con i 
figli o giocare con le bambole…
La donna è comunque vista ancora come un “oggetto” che deve essere sempre perfetto, 
nel fisico, nei modi e nell’abbigliamento, esattamente come la bambola Barbie… Volerle 
somigliare è un’assurdità, dobbiamo accettarci come siamo perché siamo belli così, 
nella nostra diversità. Infatti, se fossimo tutti come Barbie, quale sarebbe la bellezza del 
mondo?

Louisa Amankwah
Classe 4^ C SCI, Liceo Scientifico M. Grigoletti - Pordenone

Le Barbie devono essere sterminate
Ironica, pungente ed efficace. Alessandra Faiella ha saputo coinvolgere il pubblico 
maschile e femminile, giovane e più maturo in egual modo, mettendo in risalto difetti e 
stereotipi legati al mondo femminile. Attraverso l’ironia ha toccato temi delicati come 
la continua ricerca di perfezione estetica, la vulnerabilità, ma anche le violenze e le 
ingiustizie che le donne continuano a subire. Non ha trascurato un accenno al tema del 
gender, ricordando che non è obbligatorio che una bambina giochi con le bambole e ami 
il rosa, così come un bambino non è vincolato al blu e alle macchinine, ma la società forse 
si sta evolvendo e sta ampliando i suoi ideali, permettendo libertà sempre maggiori che 
però non tutti sono ancora disposti ad accettare. Durante tutto lo spettacolo traspare 
la vena femminista dell’autrice che non si vergogna d’averla, anzi invita tutte le donne a 
riscattarsi dalla visione bieca e maschilista che la società ha, promuovendo attività che 
esaltino le loro capacità e peculiarità, ma soprattutto invitando gli uomini a rivalutare 
la propria considerazione del mondo femminile. Lo spettacolo risulta così piacevole e 
profondo allo stesso tempo. 

Giulia Rosada
Classe 4^ C SCI, Liceo Scientifico M. Grigoletti - Pordenone
 



142

La
 v

er
si

on
e 

di
 B

ar
bi

e

143

Le donne devono alzare la testa
Alessandra Faiella accusa la Barbie, protagonista del suo monologo satirico, affermando 
di odiarla da sempre, accusandola di trasmettere come scopo di vita ad una ragazza 
la ricerca della perfezione estetica e di alimentare la favola tradizionale della bella 
principessa che non sa essere autonoma e che deve quindi affidarsi a qualcun altro, 
verosimilmente, il principe azzurro.
Lo spettacolo si compone di un atto unico, accompagnato da brevi intermezzi musicali 
interpretati vivacemente dall’attrice, che occupa da sola la scena, senza una scenografia 
sul palcoscenico, a parte un leggio e una piccola Barbie.
Alessandra Faiella riesce ad intrattenere il pubblico durante tutto lo spettacolo, grazie 
alla sua verve, in grado di strappare sempre una risata a tutti, non solo al pubblico 
femminile, che si identifica completamente all’interno del tema affrontato; nonostante 
le grosse risate, però, il pubblico comprende benissimo il messaggio che l’attrice vuole 
comunicare: le donne devono alzare la testa, non avere paura, essere in grado di 
apprezzare se stesse e di prendersi ciò che si meritano nella vita e nel mondo del lavoro.

Michele Maluta
Classe 4^ A AFM, I.S.I.S. G.Marchesini - Sacile

La versione della verità
“La versione di Barbie”, di e con Alessandra Faiella; regia di Milvia Marigliano; durata 1 
ora e 10 minuti; genere comico-satirico. Spettacolo vivace, frizzante, divertente, così 
spassoso che il tempo vola, spazzato via piacevolmente dalla comicità e spontaneità 
di Alessandra Faiella. Un monologo che interpreta nella maniera più azzeccata gli 
stereotipi dell’essere donna, dall’infanzia alla maturità, incatenando i problemi che ogni 
donna deve sopportare nella sua quotidianità all’umorismo satirico che solleva le risate 
di un pubblico di entrambi i generi. 
La comicità passa attraverso modi di dire, aneddoti, imposizioni, credenze tipiche del 
mondo femminile, tra i quali emerge il più grande simbolo di perfezione mitica, la Barbie, 
apprezzata solo all’apparenza in quanto irraggiungibile e immune ai soliti problemi 
dell’universo rosa. Favole, pubblicità e modelle ritoccate sfasano la versione della donna 
che in realtà è imperfetta, ma vera e genuina. Lo spettacolo permette di trattare temi 
tabù con leggerezza e simpatia, così come dovrebbero essere vissuti, senza risultare 
un’iperbole enfatizzante del femminile. 
Ne consegue un’importante presa di coscienza: tutte le donne combattono le stesse 
imperfezioni, gli stessi stereotipi sociali ed è quindi giusto parlarne, la condivisione 
elimina ogni forma di apprensione. È ingiusto chiudere gli occhi e vergognarsi: bisogna 
alzare lo sguardo e ammirare il cielo ricco di stelle, che rappresentano la moltitudine 
delle donne, piene di luce e di forza.

Melissa Pegol
Classe 4^ C, I.T.S.S.E. O. Mattiussi - Pordenone 

Solo questa, infatti, ci riempie il cuore dal vuoto delle nuove tecnologie e da una società 
ipocrita che si finge moderna, ma ha perso i veri valori della vita. L’attrice ci fornisce 
uno spunto di riflessione sulla donna ancora alla conquista dei suoi diritti, conquista che 
segnerà, finalmente, la sua identità e la parità dei sessi.

Gaia Gallotta
Classe 1^ A C, Liceo Leopardi-Majorana - Pordenone

Le donne “Barbie” non esistono!
“Fin da piccole ci hanno imbottito la testa di favole, ma non ci vuole molto a rendersi 
conto che, più che una fiaba, la vita di una donna è un horror!”. 
Così si apre lo spettacolo “La versione di Barbie”, scritto e interpretato mirabilmente da 
Alessandra Faiella. 
Il personaggio principale è proprio la donna. Alessandra Faiella, infatti, compie 
un’analisi ironica e irriverente che esamina il complesso e misterioso universo femminile, 
ripercorrendo il percorso di formazione di una donna.
L’attrice, che conosce bene i personaggi femminili sempre sull’orlo di varie crisi di nervi, 
si espone, coinvolge e fa riflettere il pubblico, trasmettendo l’immagine della donna 
contemporanea alle prese coi modelli irraggiungibili della perfezione.
Il ritmo è incalzante e la Faiella, durante lo spettacolo, rappresenta ironicamente tutte 
le allusioni e le diverse paranoie femminili. Il punto di forza dello spettacolo è proprio 
l’ironia intelligente.
Essa consiste infatti, nel presentare l’universo femminile attraverso le parole di una donna 
che si osserva con autoironia e con altrettanta autocritica si rassegna all’innegabile 
difficoltà di comunicazione con l’altro universo, quello maschile.
Grazie a questo spettacolo, si mostra agli uomini come sia complesso essere donna e 
come sia difficile convivere con una mente affollata di pensieri e insicurezze.
L’attrice fa inoltre riflettere sul modello della donna perfetta che la società contemporanea 
infligge, bella, magra, multitasking, seduttiva, demolendola … 
Lo spettacolo invita le donne ad amarsi per quello che sono facendo risaltare le proprie 
capacità e credendo in se stesse.
È il momento di svincolarsi dai modelli indotti, le donne “Barbie” non esistono! 

Hayat Idouahmane
Classe 4^ A AFM, I.S.I.S. G. Marchesini - Sacile
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Più che una fiaba la vita delle donne è un horror!
In occasione della Giornata Internazionale contro la Violenza sulle Donne, istituita il 25 
novembre 1999 dall’Assemblea Generale delle Nazioni Unite, il Teatro Giuseppe Verdi 
di Pordenone ha organizzato una settimana di iniziative culturali che hanno toccato a 
fondo questo importante tema. 
(…) “La versione di Barbie” è un monologo di tipo comico-satirico, scritto e recitato da 
Alessandra Faiella. L’attrice è riuscita ad intrattenere il pubblico facendolo divertire e 
ridere, ma al tempo stesso riflettere. Ha raccontato, attraverso piccoli aneddoti e frasi 
scherzose, i momenti più salienti della vita di una donna (…) enfatizzandone i tratti 
comici, come nello sketch sul ciclo mestruale, e sdrammatizzandone invece gli aspetti 
più critici. Dalla cura della casa, dei figli e della famiglia, ai chili di troppo ed alla lotta 
contro i peli superflui, ribaltando quei soliti cliché che trionfano nel pensiero comune, 
l’attrice ha trasportato il pubblico all’interno della sua esperienza personale, attraverso 
gli aneddoti sulla sua infanzia, quando era felice di giocare con gli amici maschi e odiava 
il rosa “shocking”, fino al suo rapporto con l’odiosissima Barbie. Ebbene sì, l’attrice odiava 
le Barbie e la loro perfezione irraggiungibile, talmente perfetta da causare una reazione 
drastica da parte di alcune bambine che decapitavano, torturavano e facevano a pezzi 
le bamboline perfette. 
Con la vena satirica che da sempre la caratterizza, Alessandra Faiella ha fatto capire a 
tutto il pubblico del Verdi che la vita delle donne non è affatto cosa facile. Ma dietro quel 
velo di ironia e comicità, ha lasciato trapelare un leggero femminismo, incitando le donne 
ad alzare lo sguardo al cielo, come ha insegnato Margherita Hack, per riappropriarsi 
della propria identità e svincolarsi dai modelli di comportamento e dai canoni estetici 
sessisti. 

Alessio Centazzo, Chiara Pontello
Classe 5^ A, I.T.S.T. S. Pertini - Pordenone

Gli stereotipi sulle donne
Alessandra Faiella è l’attrice interprete del monologo satirico “La versione di Barbie”, 
spettacolo che presenta gli stereotipi in cui le donne sono state intrappolate fin 
dall’antichità. Non è ancora ben chiaro il motivo per cui esiste questo grande divario tra 
i due sessi, ma certo è che ogniqualvolta la donna cerca di rivendicare i propri diritti e 
di affermarsi come uguale in dignità e valore all’uomo, quest’ultimo reagisce in modo 
violento. La paura di perdere anche solo alcune briciole di potere lo rende aggressivo e 
brutale. La protagonista affronta tutti i momenti della vita di una donna, dalla nascita 
all’età adulta, in modo divertente e scherzoso, paragonandoli anche a quelli dell’uomo, 
visto come emblema della virilità e della forza. 
Fa notare come in televisione, attraverso le pubblicità, la donna è vista solo nei lati 
negativi e problematici oppure nella superficialità della bellezza esteriore. 
Questi modelli, però, non vengono dati solo dalla TV, ma anche dagli oggetti che si 
comprano e dalle favole che si raccontano. Ne è un esempio la bambola che ogni 
ragazzina ha avuto nella sua casa: Barbie. Quest’ultima è fondamentalmente perfetta: 
alta, bella, sorridente, magra; chiaramente un modello fittizio di donna. 
L’attrice lascia intuire una vena di femminismo, incitando le donne a non rimanere 
ancorate ai vecchi modelli di comportamento e ai canoni estetici sessisti, ma a 
combattere e prendere in mano la propria vita. 
A volte bisognerebbe fermarsi un momento e pensare a quanto la vita sia un dono 
prezioso e che spreco sia passarla a essere infelici. Questo semplice pensiero può aiutare 
a fare pace con se stessi e ad abbandonare la spasmodica ricerca della perfezione 
esteriore, che mortifica la propria autenticità e unicità. 

Giada Turrin
Classe 4^ C, I.T.S.S.E. O. Mattiussi - Pordenone 
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GOLD SHOW
di e con Giorgia Goldini 

Auditorium Comunale Zoppola
1 dicembre 2017

PERCORSO “L’ARTE DELLA 
COMMEDIA”
SPETTACOLO ADOTTATO DA:
I.S.I.S. Liceo Le Filandiere
San Vito al Tagliamento 
Classe: 4^ F
Coordinatore: prof. Francesco Colussi

“Gold Show”: un divertente menù comico
Lo spettacolo, andato in scena il 1° dicembre 2017, ha visto protagonista la brava Giorgia 
Goldini che ha saputo intrattenere con brio il pubblico del Teatro di Zoppola.
Prima ancora di prender posto, agli spettatori è stato consegnato il “menù” con una lista 
di situazioni tra cui scegliere, permettendo così al pubblico di “pilotare” l’andamento 
dello spettacolo; una trovata molto coinvolgente, anche se non del tutto inedita, inserita 
in un contesto scenografico sobrio ed essenziale.
Al primo impatto la protagonista ha dato un’impressione quasi di timidezza, ma già dai 
primi minuti si è rivelata un’attrice dalla forte personalità, intraprendente e decisa.
Il pubblico ha dimostrato coinvolgimento e partecipazione, anche grazie alla possibilità 
di rendersi attivo nella scelta delle varie “portate”, la maggior parte delle quali era 
incentrata su situazioni di vita quotidiana colte e reinterpretate nei loro tratti più 
esilaranti e surreali.
“Gold Show”: uno spettacolo leggero e divertente, animato da un’interprete dotata di 
forte verve che ha dato vita ad un vero e proprio one woman show!

Greta Giramonti, Francesco Latorre
Classe 4^ F, I.S.I.S. Liceo Le Filandiere - San Vito al Tagliamento

GOLD SHOW
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L’IMPROVVISATORE 2 – L’INTERVISTA
di e con Paolo Rossi
e con Emanuele Dell’Aquila, 
Alex Orciari 

Auditorium Comunale Zoppola
15 dicembre 2017

PERCORSO “L’ARTE DELLA 
COMMEDIA”
SPETTACOLO ADOTTATO DA:
I.S.I.S. Liceo Le Filandiere
San Vito al Tagliamento 
Classe: 4^ H
Coordinatrice: prof.ssa 
Maria Piera Tramontin

160 centimetri di aneddoti
Si alza il sipario. Inizia lo spettacolo. Dibattito. Finisce. Si chiude il sipario.
“BIS, BIS, BIS”, si sente urlare dopo soli 12 minuti dall’inizio.
Si riparte. Orchestra, direttore e… Paolo Rossi.
“L’improvvisatore 2”, ma l’uno non è mai esistito. Così esordisce il perito chimico di 
Monfalcone. Cantautore, narratore, giullare, Hitler, Molière. Tutto questo e molto altro 
è Paolo Rossi. Stupore. Per improvvisare ci vuole un copione. Anzi, l’improvvisazione è 
un’arte. Sei tu che conduci il gioco, tu porti lo spettatore dove deve essere portato. 
Tu apri e chiudi le danze. Sul palco non si pensa, si agisce. Sul palco non si pensa, si 
ascolta. Il palco è tuo e tuo è pure il pubblico. Storielle, aneddoti, frammenti vecchi e 
nuovi, ironia, scene ancora da inventare, tutte all’altezza di Paolo Rossi. Luci, musiche, 
canti e…sipario. Per davvero questa volta.

Marlene Zanotel, Angelica Albino, Annarita Fabris, Beatrice Bevenuto
Classe 4^ H, I.S.I.S. Liceo le Filandiere - San Vito al Tagliamento

Intervista immaginaria con l’attore comico Paolo Rossi 
Com’è nato il titolo “L’improvvisatore 2 – l’intervista”? 
Una sera mi ero recato al solito bar sotto casa con l’intenzione di ordinare un succo 
all’albicocca perché, sai, Gesù mi ama. Al quarto tentativo di farmi capire da Ho Chi 
Minh, però, la buttai in gin tonic. E uno, due, tre, a un certo punto decisi di andarmene 
e mi recai in un altro bar per continuare a bere, finché ebbi un’illuminazione e mi misi a 
scrivere dei nomi su un tovagliolino di carta e tra le varie opzioni questo era il migliore.
Le piace il suo lavoro?
Inizialmente no, volevo diventare un chimico anche per gli studi che ho svolto, poi mi 
sono reso conto che quello che avevo intrapreso era un bel lavoro anche se cercare 
di rimanere sobrio mentre mi esibisco mi risulta sempre molto difficile, quindi sì, tutto 
sommato mi piace.
Preferisce improvvisare o recitare un copione?
Questa è difficile, mi devo impegnare (ride). Sono molto incerto sulla risposta da dare, 
perché improvvisare può sembrare facile, mentre la difficoltà di recitare un copione 
cambia a seconda di com’è scritto; poi con i copioni scritti puoi cadere nell’errore o nel 
vuoto di memoria. Il vuoto di memoria è la cosa in assoluto peggiore per un attore: vai 
nel panico più totale, non sai cosa fare e se non hai le basi dell’improvvisazione ti sarà 
impossibile uscire da questo buco nero. 
Quale personaggio le è piaciuto di più interpretare?
Per dare una risposta esaustiva dovrei pensarci troppo e ora come ora l’effetto dell’alcol 
sta svanendo e vorrei andare a dormire il più presto possibile. Quindi, così su due piedi, ti 
dico Hitler o comunque tutti quei personaggi che per antonomasia sono cattivi. 
Non è perché mi rispecchio in loro, semplicemente è molto più divertente e ti senti più 
libero di esagerare. 

Marta Quattrin, Martina Bianchini, Camilla Scodeller, Chiara Turrisi
Classe 4^ H, I.S.I.S. Liceo le Filandiere - San Vito al Tagliamento

l’improvvisatore 2 - L’intervista
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LA CENA DEI CRETINI
di Francis Veber 
con Nicola Pistoia, Paolo Triestino, 
Simone Colombari, 
Maurizio D’Agostino, 
Loredana Piedimonte, Silvia Degrandi 
la voce di Antoine Archambaud è di 
Giancarlo Ratti
la voce di Pascal Meneaux è di 
Angelo Maggi
regia di Nicola Pistoia, Paolo Triestino

Teatro Comunale Giuseppe Verdi 
Pordenone
15-16 dicembre 2017

PERCORSO “L’ARTE DELLA 
COMMEDIA”
SPETTACOLO ADOTTATO DA:
Liceo Scientifico M. Grigoletti
Pordenone
Classi: 1^ C SCI – 3^ A LIN – 5^ B SCI
4^ C SCI
Coordinatrici: prof.sse Claudia Bruno, 
Flavia Coral, Stefania Savocco
Liceo Leopardi-Majorana 
Pordenone 
Classe: 2^ B C – 4^ C C – 5^ C C – 2^ C C
Coordinatrici: prof.sse 
Rosanna Acierno, Maria Carolina 
Tedeschi, Renata Romor
I.T.I.S.T S. Pertini
Pordenone 
Classe: 5^ A AS
Coordinatrice: prof.ssa Lorella Tajariol
Liceo E. Vendramini
Pordenone 
Classe: 3^ Scientifico
Coordinatore: prof. Alberto Buccaro
I.T.S.T. J.F. Kennedy 
Pordenone 
Classe: 2^ G biennio
Coordinatrice: prof.ssa 
Alessandra Magoni
I.S.I.S. G. Marchesini 
Sacile
Classe: 3^ B AFM 
Coordinatrice: prof.ssa Marta Raminelli

Segnaliamo che la recensione grafica dello spettacolo di Benedetta Marchesan della 
Classe 5^ B SCI del Liceo Scientifico M. Grigoletti di Pordenone si trova sul sito di “Adotta 
uno spettacolo” (ndr):
www.adottaunospettacolo.it 

Commedia e Ironia
Proprio la sera in cui avrebbe vinto, Pierre Brochant, viene bloccato dal colpo della strega, 
proprio quando aveva scovato il cretino più cretino, che gli avrebbe assicurato la vittoria 
contro i professionisti dei suoi amici. Non fa a tempo ad avvisare l’uomo ignaro di tutto 
che… “Drin, drin; sono François Pignon, il suo ospite...”
Inizia in questo modo la celeberrima commedia francese di Francis Veber: “La Cena dei 
cretini” diretta dalla storicamente unita regia “PISTOIATRIESTINO”.
I personaggi della rappresentazione sono: François Pignon (Nicola Pistoia) e Pierre 
Brochant (Paolo Triestino) che interpretano i protagonisti, Lucien Cheval (Maurizio 
D’Agostino) l’amico di Pignon, Juste Leblanc (Simone Colombari), ex-migliore amico 
di Pierre, Christine Brochant (Loredana Piedimonte), moglie di Pierre, ed infine Marlène 
(Silvia Degrandi), l’amante.
Tutte le figure ideate da Veber sono apparse agli occhi degli spettatori realistiche e ben 
equilibrate sulla scena grazie alla elevata capacità interpretativa degli attori. 
In particolare è spiccata la versatilità del signor Pistoia che, immedesimandosi 
pienamente nella parte, si è rivelato un attore eccezionale, che ha reso ulteriormente 
ironica e piacevole la trama di una commedia già di per sé adatta ad ogni età senza 
comunque rischiare di renderla banale.
Il messaggio ricorrente della rappresentazione è l’importanza del rispetto per le persone, 
senza fermarsi a pregiudizi affrettati.

Marco Lucchese
Classe 1^ C SCI, Liceo Scientifico M. Grigoletti - Pordenone

Natale, allegria e buoni sentimenti al Verdi!
In un freddo giorno di dicembre, con le decorazioni e le luci di Natale che illuminavano 
la piazza di Pordenone, il Teatro Verdi è diventato il luogo perfetto per trascorrere una 
serata diversa, all’insegna dell’allegria e del divertimento. 
Il 15 dicembre è stato allestito lo spettacolo «La cena dei cretini”. La rappresentazione 
narra di una cena organizzata da un gruppo di amici benestanti ogni mercoledì sera. 
Ciascuno dei partecipanti invita a turno una persona tutt’altro che sveglia, con strane 
abitudini e usanze, considerato un “cretino esemplare”. Purtroppo però, uno degli 
organizzatori della cena, Pierre Brochant, rimane con la schiena bloccata, ma invita 
il “suo cretino” a fargli visita. Quest’ultimo, François Pignon, un uomo che si dedica 
a costruire modellini usando i fiammiferi, innesca, senza neanche accorgersene, una 
serie di eventi spassosi e paradossali, dai quali è sempre più difficile tirarsi fuori. C’è un 
susseguirsi di incomprensioni e fraintendimenti che suscitano le risate del pubblico, che 

la cena dei cretini
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innalzati dai pregiudizi devono essere abbattuti, perché, in fin dei conti, non esistono 
davvero “cretini”. Un comportamento che può apparire infantile, o esageratamente 
ingenuo, può essere sintomo di incomprensione, un meccanismo di difesa per poter 
nascondere la propria inadeguatezza.

Sara Castagna
Classe 3^ A LIN, Liceo Scientifico M. Grigoletti - Pordenone

La cena dei “casi umani”
Quante probabilità ci sono che un editore ricco e presuntuoso, un suo vecchio amico a 
cui aveva portato via la donna, un contabile che costruisce modellini con i fiammiferi 
e uno spietato ispettore fiscale si ritrovino, una sera, nella casa del primo per cercare 
disperatamente di salvare il suo matrimonio? “La cena dei cretini” è una satira sprezzante 
e brillante che condanna con graffiante ironia la società borghese e altolocata e la sua 
immensa superbia; che non smette mai di sorprendere il pubblico con un susseguirsi 
incessante di colpi di scena. Che cos’è un cretino? Chi è un cretino? Una persona di 
scarsa intelligenza, uno stupido, come un uomo che dedica la sua vita alla costruzione 
di modellini con i fiammiferi e alla autocelebrazione delle sue creazioni. Ma questi è forse 
più cretino di colui che mette a repentaglio il suo matrimonio con una donna brillante 
ed elegante, per la quale ha anche distrutto il legame con il suo migliore amico di un 
tempo, pur di prevalere sugli altri perseverando in uno stupido gioco?
L’interpretazione impeccabile di questi “casi umani” cala gli spettatori, per una serata, 
in un pungente universo parigino regalando ad ognuno un lezione di umiltà e una sonora 
risata.

Marinella Visentini
Classe 4^ C SCI, Liceo Scientifico M. Grigoletti - Pordenone

Una commedia esilarante
Una delle commedie francesi più famose e applaudite del mondo, tradotta e 
rivisitata, racconta di un gruppo di borghesi parigini che, per stravolgere la loro routine 
quotidiana, organizzano una volta a settimana la cosiddetta “Cena dei cretini”, dove 
ogni partecipante porta un “cretino”, appunto, e quello più esilarante vince la serata e 
si aggiudica un succulento prosciutto. Una sera, il nostro protagonista, Pierre, decide 
di invitare a casa il suo cretino per conoscerlo meglio, convinto di avere la vittoria in 
tasca. La serata non si evolverà come previsto dal nostro editore e, a causa di una 
serie di sfortunati ma spassosissimi eventi, causati perlopiù dal nostro ignaro cretino, si 
trasformerà in un incubo per l’arrogante borghese.
Una commedia brillante, che trascinerà il pubblico in un mare di risate, attraverso un 
intreccio incredibile, fatto di situazioni assurde e dialoghi improbabili, farciti da battute 
e freddure, in un linguaggio quotidiano che farà divertire non solo gli adulti, ma anche 
i più piccoli.

Francesca Marchese
Classe 4^ C SCI, Liceo Scientifico M. Grigoletti - Pordenone

osserva divertito i tentativi di comunicare dei due personaggi. 
Eccellente la performance di tutti gli attori, che hanno dimostrato non solo abilità 
espressive ed interpretative, ma anche grande carisma ed immedesimazione artistica. 
(…) La troupe di prima classe non ha lasciato al pubblico nessun momento vuoto o di 
distrazione, perché il coinvolgimento, grazie alle continue battute dal ritmo incalzante e 
ai dialoghi fitti e brillanti nel lussuoso salotto rosso acceso, è stato forte e intenso. 
Natalizio appare anche il messaggio: dietro la goffaggine e la stupidità possono 
nascondersi valori veri, mai fidarsi delle false apparenze! 

Eleonora Trevisan
Classe 1^ C SCI Liceo Scientifico M. Grigoletti - Pordenone 

L’intelligenza costa fatica
“La cena dei cretini” è una commedia francese le cui vicende si svolgono nel salotto di 
Pierre Brochant, ricco editore che partecipa ad un gioco ideato da un gruppo di amici 
(professionisti annoiati?): ogni partecipante deve infatti invitare una persona “ingenua” 
con il solo obiettivo di renderlo ridicolo. La commedia è divertente, leggera e briosa, 
gli attori sono bravissimi nell’interpretare parti che sembrano scritte appositamente 
per loro; il ritmo è veloce ed il continuo susseguirsi di situazioni comiche non può che 
coinvolgere e trascinare il pubblico, portandolo però non solo alla risata ma anche 
alla riflessione su tematiche attuali. Inevitabilmente siamo indotti a pensare a quanto 
ognuno di noi possa essere crudele e perfido e a come troppo spesso il prepotente cerchi 
di sopraffare il debole, l’ingenuo, divertendosi ad umiliarlo per puro divertimento. 
Nella commedia di Veber il ricco arrogante soccombe, sta ad ognuno di noi adoperarsi 
affinché questo possa accadere anche nel nostro quotidiano. Una commedia divertente 
ma al tempo stesso intelligente, che regala un umorismo accattivante, mordente. 
La trama lineare, non complessa, la presenza di numerosi colpi di scena e situazioni 
paradossali, la rende adatta ad un gruppo vasto ed eterogeneo di spettatori.

Elisa Cappella 
Classe 3^ A LIN, Liceo Scientifico M. Grigoletti - Pordenone

L’editore di pregiudizi
Ideare una “Cena dei cretini” può sembrare amorale ma è di certo motivo di 
divertimento. Peccato che il “cretino” non è davvero chi inizialmente lo spettatore crede 
che sia. Tutto si svolge in un’unica stanza, con un susseguirsi di situazioni comiche in 
netto contrasto con l’eleganza dell’ambiente circostante. Pochi personaggi, maschere 
che nascondono personalità complesse, immersi in un mare d’ironia e colpi di scena, 
dove il pubblico finisce col non sapere più riconoscere chi sono davvero le persone sul 
palco. Benché il protagonista venga abbandonato dalla moglie, a pochi minuti dall’inizio 
della commedia, l’intera rappresentazione mantiene una costante comicità, animata 
soprattutto dall’abilità degli attori nel riuscire a mettere in scena situazioni paradossali. 
In queste tenta di barcamenarsi il fin troppo egocentrico e pieno di sé editore, che 
scoprirà il dolore della perdita, la gioia dell’aver trovato un vero amico e, specialmente, 
la sorpresa. La sorpresa di riuscire finalmente ad aprire gli occhi e a capire che i muri 
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Giustizia per sbaglio
Sorrisetti complici, sguardi divertiti e cenni d’intesa. Gestualità e mezze parole 
nascondono messaggi che solo la cerchia ristretta dei presenti può comprendere. 
Nelle cene tra amici siamo consapevoli di questo gioco: a volte ci troviamo dal lato di chi 
ammicca, altre da quello degli ignari. Pierre Brochant, interpretato da un ottimo Paolo 
Triestino, è un ricco editore che trova negli intrighi conviviali una forma di divertimento. 
Ogni settimana organizza “La cena dei cretini”: si riunisce con un gruppo di amici e 
ciascun partecipante porta con sé una persona bizzarra per attitudini o passioni. 
Colui che ha invitato il soggetto più stravagante ha diritto ad un premio. 
Pierre però non sa che, a causa di un imprevisto, si troverà a passare l’intera serata 
in compagnia del suo cretino, François Pignon (Nicola Pistoia), un contabile ingenuo 
animato da buoni propositi e dalla passione per le costruzioni in fiammiferi. 
Il presunto sciocco, attraverso una lunga serie di divertenti peripezie, farà rivalutare a 
Brochant il suo gioco crudele in una comedy of errors ricca di fraintendimenti e buffe 
scene dinamiche. Le vicende si svolgono in un salotto arredato alla moda, che, nella sua 
eleganza, lascia trasparire un certo malessere: le ostentazioni di ricchezza e il colore 
violaceo delle pareti sono la manifestazione dell’aspetto interiore del proprietario di 
casa. Non ne riflettono l’immagine, bensì la distorcono come in uno specchio rotto che 
ci inganna. In circa due ore è possibile avere una infarinatura generale di tutti i cliché 
propri della commedia degli equivoci. 
Le scene si susseguono in modo fluido e la resa è davvero piacevole, anche se talvolta le 
battute scadono nel banale e, prestando un minimo di attenzione alla trama, si riesce 
a prevederne buona parte.

Luca Ceselli
Classe 5^ B SCI, Liceo Scientifico M.Grigoletti - Pordenone

Rosso di sera...
Il rosso è la prima impressione. Pareti color ruggine delimitano un salotto diviso a metà 
da un tappeto cremisi. (…)
Il palcoscenico del Verdi di Pordenone mostra una stanza opprimente nella sua pacchiana 
pienezza e violenta nella sua gonfia eleganza. 
È il salotto di Pierre Brochant, uomo benestante, sposato, sicuro di sé fino all’arroganza 
e in quel preciso momento piegato in due dal colpo della strega, ma comunque deciso 
ad andare alla cena settimanale con gli amici. 
Entra la moglie, con un vestito verde in tragica opposizione con il rosso della stanza, 
perché lei non condivide lo spirito della “Cena dei cretini”. Così se ne va, e il marito si 
ritrova in una situazione disperata, in ansia, dolorante e, soprattutto, alle prese con 
François Pignon, il “cretino” che avrebbe dovuto portare dagli amici. 
Un esemplare raro, che con la sua fissa per i modellini costruiti con i fiammiferi gli avrebbe 
sicuramente fatto vincere la gara goliardica che si svolge ogni mercoledì attorno a un 
tavolo, ma che non è consigliabile avere in casa in situazioni delicate. 
Con la sua eccessiva ingenuità porta alla luce i segreti di Brochant e combina un disastro 
dietro l’altro nel tentativo sincero ma maldestro di aiutarlo. 
Come risultato, tutta la finzione della vita del protagonista, la facciata perfetta, si 
scrosta come intonaco dalle pareti e mostra la meschinità di un uomo che giudica gli 
altri ma non vede sé stesso. 
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La regia di PistoiaTriestino è efficace nel presentare Pignon come un allocco, tanto che 
all’inizio ci si immedesima molto in Brochant e si arriva a condividere il suo giudizio, 
pur condannando il suo comportamento e il suo senso di superiorità. Tuttavia, senza 
accorgersene, se non con l’avanzare della pièce, si adottano entrambi. Lo spettatore 
non si ritrova più a ridere con Brochant, ma di Brochant. Ora il cretino che si diverte alle 
spese di un altro sei tu.

Claudia Casagrande
Classe 5^ B SCI, Liceo Scientifico M.Grigoletti - Pordenone

Avanti il cretino?
Un gruppo di amici di Parigi, per divertimento ogni mercoledì organizza una “Cena dei 
cretini” in cui ognuno di essi porta un cretino, facendo a gara su chi porta il cretino 
più stupido di tutti. Pierre Brochant, il protagonista, invita a casa sua il cretino da lui 
scelto, François Pignon, per conoscerlo, ma anche per testare di persona la sua stupidità. 
Dopo varie buffe peripezie combinate dal cretino, Pierre comprende che, in realtà, il vero 
cretino della serata è proprio lui!
In quest’opera sono ironicamente affrontate tematiche moderne quali l’esclusione di 
alcuni individui dalla comunità a causa di alcune loro caratteristiche, il cinismo e il 
sentirsi superiori grazie alla posizione sociale che si occupa.
I registi hanno affrontato questa commedia con molta serietà e professionalità, 
scegliendo un ottimo cast e realizzando un vero capolavoro comico e intrigante. 
Gli attori sono molto competenti e il loro modo di recitare rende la messinscena molto 
credibile e coinvolgente, inoltre la loro simpatia e passione è contagiosa.
La sceneggiatura rispetta l’opera originale e i dialoghi tra i personaggi sono credibili e 
ben strutturati; inoltre è molto fluida la transizione tra i dialoghi dei vari personaggi.
La presentazione è scorrevole e semplice da seguire, viene usato un solo fondale poiché 
la vicenda si svolge interamente all’interno della casa di Pierre Brochant.
Questa commedia è alquanto divertente perché la situazione iniziale viene 
completamente ribaltata, e il cretino che doveva essere umiliato riesce invece suo 
malgrado a umiliare il suo “aguzzino”.
Ci sono inoltre una serie di gag che suscitano nello spettatore ilarità, anche con l’utilizzo 
di commenti a mezza voce da parte di Pierre, convinto che François non lo senta.

Lisa Clelia Martin, Thomas Silvestrin
Classe 2^ G, I.T.S.T. J.F. Kennedy - Pordenone

I cretini non sono mai abbastanza
Ogni mercoledì Pierre Brochant e i suoi amici organizzano una cena particolare, alla 
quale invitano un “cretino” da deridere. Chi porta il cretino migliore vince un prosciutto 
Pata Negra. Pierre trova François Pignon perfetto per questo ruolo ma, bloccato dal 
colpo della strega, rimane a casa con François, che gli causa molti problemi. Vengono a 
crearsi dunque situazioni imbarazzanti ma molto esilaranti che rendono la commedia 
unica. I dialoghi tra i personaggi sono davvero ben costruiti, infatti riescono a farti 
immedesimare al punto che ti scordi per qualche momento di essere a teatro. Le scene 
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rappresentate sono ovviamente assurde ma non troppo, il giusto equilibrio per ricercare 
immedesimazione da parte dello spettatore e comicità. La rappresentazione si svolge 
interamente a casa di Pierre Brochant, tranne due o tre momenti in cui alcuni attori 
si trovano in un altro luogo, creato in maniera molto semplice, tramite degli effetti 
luminosi. I costumi degli attori sono appropriati all’opera e gli effetti speciali, quali le 
luci, la colonna sonora e l’audio in generale, sono adatti e certamente non risaltano né 
eccessivamente né troppo poco.
Ci è piaciuta molto questa rappresentazione. All’inizio eravamo incerti sulla scelta e più 
intenzionati a scartare questo spettacolo, in quanto ha un tema particolare e delicato, 
che ispira riflessione e attenzione. Non è certo questo tipo di spettacolo che vorremmo 
vedere tutti i giorni, ma è stato ideato talmente bene che ci ha fatto ricredere sull’idea 
che nutrivamo su questa pièce prima di vederla.

Andrea Pusiol, Moreno Salvador
Classe 2^ G, I.T.S.T. J.F. Kennedy - Pordenone

Il coraggio di essere un po’ cretini
Lo spettacolo teatrale “La cena dei cretini” racconta le rocambolesche vicissitudini di un 
mercoledì sera a Parigi a casa dell’editore Pierre Brochant; egli ogni mercoledì organizza 
assieme ai suoi amici una cena alla quale ognuno porta un “cretino”, che viene deriso 
dai convitati, e chi porta il personaggio più sciocco vince un prosciutto. Per quella sera 
l’ospite scelto da Brochant è il signor François Pignon, un impiegato che costruisce 
modellini con i fiammiferi; da quando arriva a casa dell’editore per recarsi alla cena 
gli eventi precipitano in un susseguirsi di avventure tragicomiche, e a fine spettacolo si 
capisce che il vero “cretino” è il signor Brochant, un uomo arrogante e cinico che si crede 
superiore agli altri.
Questa commedia, nonostante le apparenze, non è banale e fa riflettere, infatti uscendo 
da teatro ci si chiede quante volte abbiamo definito qualcuno “cretino” ingiustamente 
(…) e quando, nella nostra vita, siamo stati un po’ Brochant o un po’ Pignon.
La storia tratta il tema della superiorità che solitamente gli uomini ricchi credono di 
avere nei confronti di persone più semplici. La vita di Pierre Brochant, nonostante sembri 
soddisfacente perché egli è benestante, gioca a golf e fa parte della borghesia parigina, 
è basata su scherzi e bugie e quindi risulta priva di ciò che conta realmente, mentre 
quella di François Pignon, apparentemente priva di interesse, è più vera perché egli non 
ha rinunciato a essere se stesso e a sognare e, a costo di continuare ad essere chiamato 
“cretino” per i suoi buffi atteggiamenti, non smetterà mai di comportarsi così.
Ogni tanto dovremmo avere tutti il coraggio di essere un po’ “cretini”, credere nei nostri 
sogni e non fermarci alle apparenze.

Cecilia Moro
Classe 2^ B C, Liceo Leopardi-Majorana - Pordenone

Il sogno di un cretino.
Piccola pièce in un prologo e due atti
Personaggi
PIERRE BROCHANT
CHRISTINE BROCHANT
FRANCIS VEBER 
(segnaliamo che Francis Veber è l’autore della “Cena dei cretini”, ndr)
Prologo
PIERRE BROCHANT, CHRISTINE BROCHANT
SIG. BROCHANT (risvegliandosi bruscamente sul suo sfarzoso letto a baldacchino) 
Oh cielo, che incubo terrificante ho appena avuto!
SIG.RA BROCHANT (con voce assonnata, essendosi appena destata a causa 
dell’esclamazione del marito) 
Cos’è successo?
SIG. BROCHANT (tremante e con tono sconvolto) 
Un sogno orribile, cara Christine! Orribile! Ecco cos’è successo.
SIG.RA BROCHANT (prendendo la mano di lui tra le sue, tentando di tranquillizzarlo) 
Dimmi di più. Ti va di raccontarmelo?
Continua su: www.adottaunospettacolo.it
Elisa Anzolin, Classe 2^ B C, Liceo Leopardi-Majorana - Pordenone

Piatto forte della cena: cretino in scena
Un colpo della strega, la moglie che decide di lasciarlo e un cretino che gli gira per casa. È 
così, in un mercoledì sera, uno dei tanti, che comincia “La cena dei cretini” che cambierà 
la vita a Pierre Brochant. La sfida è semplice: bisogna trovare un “cretino” e portarlo a 
cena, il migliore vince un prosciutto. Tale fatto non si confà però a Christine (Loredana 
Piedimonte), moglie di Pierre (Paolo Triestino), editore e borghese: stanca di queste cene 
che reputa inutili, stupide e di poco buon gusto, decide, proprio una di queste sere, di 
lasciare Pierre, bloccato per di più dal lancinante dolore del colpo della strega. 
Così Pierre, per forza di cose, è obbligato ad anticipare la conoscenza di François Pignon 
(Nicola Pistoia) impiegato al Ministero, appassionato di modellismo con fiammiferi e 
sufficientemente ingenuo per essere preso per un cretino. Da questo punto in poi vi è un 
continuo susseguirsi di gag e situazioni imbarazzanti, causate dal fato ma amplificate 
dall’ingenuità dei personaggi che incredibilmente cercano di perseguire un fine nobile: 
far tornare insieme Pierre e Cristine. Un classico della commedia francese che diverte 
le platee da oltre vent’anni, con scambi di battute tra i due registi/protagonisti 
accompagnati da un cast di attori fantastici, capaci di trattare con il giusto pizzico di 
satira temi difficili come quello del bullismo di chi si diverte a prendere in giro chi, pur 
cresciuto, ha conservato un animo infantile.
François: “Deve promettermi che ci penserà su due volte prima di dare del cretino a 
qualcuno”.

Alberto Gardonio
Classe 2^ C C, Liceo Leopardi-Majorana - Pordenone
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L’arte di essere cretini si fa mestiere
In una società come quella odierna, dove cinismo, mancanza di valori reali e divisioni 
interne la fanno da padroni, gli attori Nicola Pistoia e Paolo Triestino rendono partecipi 
gli spettatori di un viaggio fatto d’ironia e gag, grazie alle quali affrontano tematiche e 
contesti diversi con occhio satirico e critico. Pierre Brochant, protagonista della vicenda, 
è un ricco borghese che, come anti-noia, ogni mercoledì s’intrattiene con dei coetanei 
per una cena, alla quale ognuno porta un “cretino”: il migliore vince la serata. A causa 
del colpo della strega, una sera il ricco signore è obbligato a casa, così decide di invitare 
il cretino di turno per farne la conoscenza. François Pignon è un uomo singolare nella 
sua mediocrità e non molto astuto, tanto da creare sin da subito situazioni imbarazzanti 
per Brochant. Equivoci e segreti emersi fortuitamente mettono a soqquadro la realtà 
del borghese, nel quale, a poco a poco, s’insinua un dubbio, più reale che immaginario 
e scomodo da assimilare: e se il fantomatico cretino fossi proprio io? L’autore dell’opera, 
Francis Veber, noto regista e produttore cinematografico francese, apre ora una finestra 
di riflessione, alla quale il protagonista si affaccia per abbandonarsi a un monologo 
interiore, per confessare i propri peccati e farne ammenda. Attraverso questa commedia, 
Veber suggerisce di porre maggior attenzione agli atteggiamenti che assumiamo 
quotidianamente: a volte ci riteniamo superiori agli altri senza un motivo di fondo, e per 
questo ci sentiamo autorizzati a deriderli o a etichettarli come “cretini”. Ma se questo è 
il criterio, a rigor di logica cretini lo siamo proprio tutti. E chi ha detto che sia una cosa 
negativa? Nella vita è anche importante saper ridere di sé, e questo, Pierre Brochant e 
François Pignon lo insegnano con abile maestria! 

Nikole Gardiman
Classe 2^ C C, Liceo Leopardi-Majorana - Pordenone

Per una serata divertente e alternativa…
Sabato 16 dicembre, uscendo dal teatro i commenti più frequenti erano “ma la battuta 
dell’origano? E quella del pipistrello?”, accompagnati da una valanga di risate. Uno 
spettacolo che, nonostante la durata di due ore con la medesima scenografia, risulta 
adatto a persone di tutte le età con un buon senso dell’umorismo. Per niente pesante. 
E sotto l’ilarità delle battute si nasconde anche una morale. Ma di cosa si sta parlando? 
De “La cena dei cretini”! La storia è la stessa del noto e omonimo film francese (del regista 
Francis Veber); i protagonisti sono Pierre Brochand (Paolo Triestino), un benestante 
editore, che, con il suo gruppo di amici più stretti, una volta alla settimana organizza 
una serata a cui ogni invitato deve portare un personaggio insolito, possibilmente non 
troppo sveglio, per prendersene gioco, così che colui che avesse portato il personaggio 
più assurdo, avrebbe vinto un prosciutto. Nella cena proposta il malcapitato è François 
Pignon (Nicola Pistoia), un funzionario del Ministero delle Finanze con un’improbabile 
passione per la costruzione di modellini con fiammiferi. Tutto ha inizio a casa di Brochand: 
guai, equivoci, e tante risate! Al termine della serata Pierre, distrutto, si ritroverà: con il 
colpo della strega, senza moglie, sotto accertamento da parte del fisco, però più saggio 
di prima, poiché, se aveva iniziato la serata pensando di aver trovato un “cretino” 
fantastico, in realtà ha trovato un amico sincero e sensibile… E ha anche scoperto che il 
cretino in realtà a quella cena era proprio lui!

Jasmin Zucaro
Classe 4^ C C, Liceo Leopardi-Majorana - Pordenone

Un banchetto della comicità che spazientisce
Un ricco membro della borghesia francese torna dolorante dopo una partita di 
golf. Così l’attore Paolo Triestino, interprete dello sfortunato Pierre Brochant, apre la 
centesima rappresentazione de “La cena dei cretini”, spettacolo di sabato 16 dicembre 
sul palcoscenico del Teatro Verdi di Pordenone. 
Francis Veber, autore della pièce, inizia qui a tessere le improbabili trame del protagonista, 
che muovono dall’impossibilità dello stesso di prendere parte alla moralmente discutibile 
cena che ogni mercoledì viene organizzata dalla sua cerchia di amici: ogni partecipante 
è tenuto a invitare un “cretino”, e colui che porterà l’invitato migliore riceverà in premio 
un gustoso Pata Negra.
Si vede quindi forzato sul proprio divano, in compagnia di François Pignon (Nicola 
Pistoia), colui che avrebbe dovuto accompagnarlo alla deplorevole serata. 
Una commedia dell’equivoco, una storia impregnata di un’atmosfera irreale dalla 
comicità esasperante. Ma, per quanto piacevole risulti assistere alle vicende dei bizzarri 
personaggi, il sorriso diviene man mano sempre più forzato e meno incline a sottomettersi 
a una vena comica che ha un che di infantile. 
Pecca che nulla vuol togliere all’ottima capacità interpretativa degli attori, che 
conferiscono spessore a personaggi dalle caratteristiche stereotipate: la moglie 
insoddisfatta (Loredana Piedimonte veste i panni di Christine Brochant), l’amante 
nevrotica (Silvia Degrandi, nel personaggio di Marlène), il vecchio amico da tempo 
perso (Simone Colombari è qui Juste Leblanc), uno spietato contabile del Ministero delle 
Finanze (Maurizio D’Agostino interpreta Lucien Cheval). 
Una rappresentazione leggera, dai caratteri e sceneggiatura semplici, che lascia però lo 
spettatore critico non pienamente soddisfatto, colpito da una risoluzione morale forse 
troppo scontata.

Rachele Benvenuto
Classe 4^ C C, Liceo Leopardi-Majorana - Pordenone

Le disavventure di due cretini
La scena si apre e si sviluppa nel lussuoso salotto di casa del ricco editore parigino 
Pierre Brochant (Paolo Triestino) e della moglie di lui Christine (Loredana Piedimonte): 
una stanza illuminata da pareti rosso-porpora, ricca di arredamenti e soprammobili di 
notevole valore. 
Pierre, afflitto da un brutto colpo della strega, è costretto a rinunciare alla sua cena 
settimanale con i suoi amici, ricchi borghesi, che si divertono prendendosi gioco degli 
altri: ogni partecipante di queste cene infatti deve essere accompagnato da un “cretino”, 
e chi porterà il più imbecille si aggiudicherà il premio della serata, un costoso quanto 
prelibato prosciutto. 
Pierre però, nonostante l’impedimento fisico, decide di anticipare la conoscenza del 
proprio cretino, François Pignon (Nicola Pistoia), invitandolo a casa sua, con la scusa di 
essere interessato al suo hobby, costruire modellini di monumenti con i fiammiferi, per 
pubblicarne un libro. 
Durante tutta la serata si susseguiranno una serie di situazioni piuttosto buffe in seguito 
alle quali Pierre si troverà lasciato dalla moglie e in compagnia di strani personaggi, che 
assieme contribuiranno allo sviluppo di scene esilaranti e, allo stesso tempo, tragiche. 
Nonostante il più della vicenda abbia suscitato reazioni di riso nel pubblico, non sono 
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mancate occasioni di riflessione: in primo luogo, sicuramente, l’ipocrisia borghese 
nell’orchestrare queste cene per beffarsi di coloro i quali appartengono ad una 
classe inferiore, vista con occhio di spregio e superiorità. Pierre è simbolo di questo 
atteggiamento spocchioso quanto vile, e proprio la sua alterigia e la sua presunzione 
lo faranno cadere di fronte alle situazioni createsi a causa della goffaggine del signor 
Pignon, mostrandosi anche lui cretino come il proprio ospite. Anzi, di più! 

Andrea Trevisan, Alessandro Boccalon
Classe 5^ C C, Liceo Leopardi-Majorana - Pordenone

Cretino chi, scusa?
Com’è facile giudicare gli altri, vero? La prima impressione è quella su cui ci basiamo, ma 
siamo davvero sicuri che sia sempre quella corretta? Il cretino che conosciamo all’inizio 
della commedia è Pignon, un uomo con la fissazione delle sculture di fiammiferi, che 
trova sempre il modo di farle entrare in qualsiasi discorso. Chi gli dà questo appellativo 
è Pierre, un editore benestante che si diverte con i suoi amici a fare le “cene dei cretini”, 
gare ove chi presenta il cretino migliore vince un prosciutto. A causa di un dolore alla 
schiena Pierre si ritrova ad essere assistito da Pignon, che dapprima combina solo guai, 
mentre alla fine della vicenda, dopo essersi avvicendati sulla scena Juste (amico di 
vecchia data di Pierre), la moglie, ormai ex, di Pierre, una sua vecchia amante ed infine 
un esattore delle tasse, riesce ad organizzare una cena dove i ruoli dei due protagonisti 
si invertono. La comicità non è ricercata: è fatta di imprevisti, malintesi e incidenti di 
vario genere, con un risultato semplice e divertente da seguire, creando una commedia 
leggera. Questa sua semplicità è visibile anche nella resa scenografica: sono pochi gli 
arredi e gli oggetti sul palco, pur indispensabili alla comprensione della vicenda. Ciò che 
ci rimane, oltre al senso di comicità ed alla felicità di aver trascorso due ore spensierate, 
ridendo grazie alla magnifica interpretazione di Triestino, Pistoia, Colombari, D’Agostini, 
Piedimonte, Degrandi, è anche una lezione di vita: non dobbiamo giudicare il prossimo 
dalle apparenze pensando di essere i migliori, perché magari proprio noi siamo quelli che 
stanno sbagliando qualcosa….

Valentina Lama 
Classe 5^ C C, Liceo Leopardi-Majorana - Pordenone

Il vero cretino ero io
Paolo Triestino e Nicola Pistoia sono i registi e protagonisti della commedia “La cena 
dei cretini”, ambientata a Parigi. La classe borghese ama divertirsi con questa cena 
settimanale: ognuno porta un “cretino” e il migliore vincerà la serata. È proprio con lo 
scopo di invitarlo ad una di queste cene che il ricco editore Pierre Brochant (interpretato 
da Paolo Triestino) si avvicina all’ignaro François Pignon (Nicola Pistoia). Un colpo 
della strega fa saltare tutto, eppure i due hanno modo di incontrarsi e fare quattro 
chiacchere. Quando però Christine (Loredana Piedimonte), la moglie di Brochant, gli 
lascia un messaggio in segreteria nel quale confessa di volerlo lasciare, i due protagonisti 
cominciano a trovarsi in una serie infinita di imprevisti e situazioni paradossali dalle quali 
diventa sempre più difficile tirarsi fuori. Gli altri personaggi che completano il cast sono 

Simone Colombari (Juste Leblanc, ex amico di Brochant ed ex fidanzato di Christine) 
e Ciro Scalera (Lucien Cheval, funzionario fiscale). La scenografia riproduce un salotto 
alto-borghese che ci catapulta nelle atmosfere chic di Parigi. Non essendo un amante 
degli spettacoli teatrali ho pensato subito che fosse uno dei soliti spettacoli noiosi, ma 
seguendolo con attenzione mi ha divertito. “La cena dei cretini” è un esempio di storia 
simpatica che affronta il tema della presunta superiorità di persone ricche nei confronti 
di quelle comuni, ma è meglio essere cretini dal cuore buono che intelligenti senza 
scrupoli e disposti ad usare il prossimo per puro divertimento.

Lorenzo Franzin
Classe 3^ B AFM, I.S.I.S. G. Marchesini - Sacile

Una cena fuori dagli schemi
“La cena dei cretini” è una delle commedie più conosciute e più amate dal pubblico. 
È scritta da Francis Veber, inizialmente è nata come una teato teatrale, del quale poi è 
stato girato anche il film. Lo spettacolo è ambientato nella città di Parigi dove una volta 
a settimana viene organizzata una cena da un gruppo di amici nella quale ognuno porta 
un cretino da prendere in giro, per spezzare la noia quotidiana. In questa occasione è 
Pierre Brochant a scegliere come cretino François Pignon, ma a causa di un doloroso 
“colpo della strega” Pierre non potrà recarsi alla cena e dovrà passare l’intera serata in 
compagnia di François, che da quel momento in poi combinerà solo guai. Oltre a questi 
due protagonisti nel seguito della storia entrano in scena altri quattro personaggi: 
Leblanc, l’amico di Pierre; Christine, moglie di Pierre; Marlène, amante di Pierre; Cheval, 
un collega di François interessato a ispezionare la casa di Pierre. 
La scena è ambientata nel lussuoso appartamento parigino di Pierre nel quale troviamo 
un arredamento minimalista arricchito da un tavolo con delle sedie, da un divano, dei 
quadri di Modigliani ; il tutto è disposto in un ordine preciso, facendo da sfondo all’intera 
vicenda. Il messaggio principale che l’opera vuole trasmettere è il fenomeno del bullismo 
verso le persone più deboli e più fragili interiormente. Utilizza in questo contesto l’ironia 
riuscendo a far ridere gli spettatori. L’autore Francis Veber con quest’opera ha voluto far 
riflettere, cercando di far capire che mostrarsi superiori e cercare di governare la vita 
degli altri non è mai un bene, perché alla fine tutte le azioni compiute ti si ritorceranno 
contro, proprio come un boomerang.

Elisa Tardivo, Elisa Cescon 
Classe 3^ B AFM, I.S.I.S. G. Marchesini - Sacile

La lezione di vita dei cretini
Un buon disco di musica francese, una casa elegantemente arredata, uno sfondo rosso 
bordeaux; questa l’atmosfera che si respirava alla rappresentazione di un classico della 
commedia francese: “La cena dei cretini”. 
Guardando la scena, pareva proprio di assistere alla descrizione di una vita perfetta, in 
cui tutto è studiato e costruito nei minimi dettagli, su una base di apparenze e furbizie 
non troppo gentili. Siamo nella casa dell’editore parigino Pierre Brochant, interpretato 
da Paolo Triestino, ricco borghese che, insieme ad un gruppo di amici, organizza ogni 
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mercoledì sera una cena, alla quale ogni partecipante deve portare al suo seguito un 
malcapitato, un ignaro idiota, per l’appunto. Il prescelto è François Pignon, interpretato 
da Nicola Pistoia, un funzionario del Ministero delle Finanze con l’hobby di costruire 
modellini con fiammiferi, il che lo rende il candidato perfetto per la cena; il tutto 
ovviamente a sua insaputa. L’incontro tra i due avviene nel salotto di Brochant, dove il 
padrone di casa, afflitto dal colpo della strega ed appena abbandonato dalla moglie, 
si trova impossibilitato di andare alla cena; il maldestro aiuto di Pignon inoltre, causerà 
una serie di malintesi, incomprensioni e situazioni esilaranti che peggioreranno la 
situazione del furbo Brochant, che si ritroverà anche sotto accertamento fiscale, ma 
con una grande lezione in tasca, e ingrasseranno sempre più le risate del pubblico. 
La trama, rielaborata dai registi Pistoia e Triestino, acquisisce, rispetto l’opera originale, 
una chiave sicuramente più moderna e contemporanea, dinamica e più pulita; colonne 
portanti dell’opera sono le dinamiche dei fraintendimenti, che fanno della storia un 
racconto comico a cui non manca un fondo moralista.
“La cena dei cretini” non è un semplice spettacolo che fa divertire il pubblico, ma induce 
lo spettatore anche ad una riflessione sulla povertà interiore di chi crede di manipolare 
cose e persone solo in base al proprio conto in banca. 

Alessio Centazzo, Chiara Pontello
Classe 5^ A AS, I.T.S.T S. Pertini - Pordenone

Chi è il cretino?
Un pubblico entusiasta ha assistito con grande coinvolgimento alla rappresentazione 
dello spettacolo “La cena dei cretini” di Francis Veber, grande classico della commedia 
francese, in scena al Teatro Verdi di Pordenone il 16 dicembre.
La scena si apre su un salone accuratamente decorato, ricco di oggetti e quadri di 
valore, mentre Pierre, famoso editore parigino, interpretato da Paolo Triestino, fa il suo 
ingresso da dietro le quinte. Farà poi la sua entrata in scena François Pignon, impiegato 
ministeriale, invitato da Pierre Brochant per diventare oggetto di scherno durante la 
“cena dei cretini”, evento settimanale per i più abbienti parigini, che consiste nell’invitare 
un uomo bizzarro, definito da loro “cretino”, per il solo scopo di ridergli sadicamente 
alle spalle. Pierre è però costretto a rinunciare alla cena a causa di una lombalgia e a 
rimanere a casa in sola compagnia dell’invitato che, per i suoi comportamenti maldestri, 
causerà una sequenza paradossale di eventi che precipiteranno per tutta la durata dello 
spettacolo.
La regia, affidata ai due stessi protagonisti, mette in luce la loro perfetta collaborazione 
in questa strana e affiatata coppia.
I personaggi durante tutta la recitazione assumono aspetti caricaturali ed esagerati che 
attraggono lo spettatore anche grazie ad alcuni momenti di improvvisazione brillante, 
che lo portano a scoprire ed approfondire i vari caratteri.
La trama semplice riesce, con grande lucidità ironica dell’autore, a leggere le qualità 
morali dei personaggi, mantenendo nel contempo un grande impatto comico, che 
suscita negli spettatori una risata genuina e semplice, mai volgare, sorretta da situazioni 
paradossali, scandite da un ritmo incalzante e dialoghi sconclusionati ma brillanti.

Leonardo Del Pup
Classe 3^ Scientifico, Liceo E. Vendramini - Pordenone

Comicità profonda
Al Verdi di Pordenone è andato in scena lo spettacolo “La cena dei cretini”, commedia 
che racconta la bizzarra abitudine di alcuni ricchi borghesi parigini. Questi annoiati 
signori organizzano delle cene, a cui ognuno ha il compito di portare il “cretino migliore”. 
L’editore Pierre Brochant, dopo aver trovato il soggetto ideale in François Pignon, è 
colpito da una forte lombalgia ed è costretto a restare a casa con il “cretino”, che è 
venuto a prenderlo: il signor Brochant sarà vittima di diverse disavventure ed equivoci 
causati da Pignon e da altri personaggi. Oltre alla comicità sottile anche se, talvolta, 
poco comprensibile, l’opera offre vari spunti di riflessione.
Innanzitutto, la soggettività del concetto di “cretino”, perché alla fine il più cretino risulta 
essere Brochant, che lasciandosi sopraffare dalla noia, utilizza gli invitati alle cene per 
riempire il vuoto che ha in se stesso, che lo rende infelice e bisognoso di prendersi gioco 
degli altri per sentirsi realizzato.
C’è quasi una sorta di reciproco mutualismo tra i due, in quanto per certi aspetti l’uno 
necessita dell’altro: Pignon per essere ascoltato e Brochant per divertirsi alle spalle del 
cretino.
Il finale dello spettacolo dimostra che inseguire a tutti i costi un mero piacere, che porta 
a una felicità fittizia, causa più noie che non concentrarsi sulle cose importanti della 
vita, come l’amore per la propria moglie, che aveva lasciato Brochant proprio a causa 
delle sue cene; dimostra inoltre quanto sia labile il confine tra il raggiungimento della 
propria felicità e il prendersi gioco degli altri, perdendola.
Perciò questo spettacolo ha un’altra possibile lettura, oltre a quella comica: ci fa riflettere 
su valori comuni che si vanno perdendo a favore dell’individualismo e della solitudine.

Giulia De Amicis, Teresa Pessot
Classe 3^ Scientifico, Liceo E. Vendramini - Pordenone
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L’INQUILINA DEL PIANO DI SOPRA
di Pierre Chesnot
con Gaia De Laurentiis, Ugo Dighero
e con Laura Graziosi
regia di Stefano Artissunch 

Teatro Pier Paolo Pasolini 
Casarsa della Delizia
10 marzo 2018

PERCORSO “L’ARTE DELLA 
COMMEDIA”
SPETTACOLO ADOTTATO DA:
I.S.I.S. Liceo Le Filandiere
San Vito al Tagliamento 
Classe: 2^ F – 4^ B
Coordinatrici: prof.sse Elena Marzotto, 
Monica Tesolin

Sophie e Bertrand 
Teatro Pasolini di Casarsa, sabato 10 Marzo. “L’inquilina del piano di sopra”: i personaggi 
sono interpretati da un rispettabile cast: Gaia De Laurentiis, Ugo Dighero e Laura 
Graziosi che mettono in scena un classico della comicità di Pierre Chesnot che, pur 
affrontando tematiche difficili, quali la solitudine e il suicidio, rende particolarmente 
difficile trattenere la risata. 
Lo spettacolo si apre con una scenografia accattivante nella quale il palco è diviso in 
due parti: al piano di sopra l’appartamento di Lei, disordinato e caotico; al piano di sotto 
l’appartamento di Lui, tetro e avvolto da un’aria cupa che evoca la solitudine.
La trama disquisisce di una signora di 40 anni che, non avendo un uomo ed essendo 
rimasta sola, non vede altri motivi per continuare a vivere.
Al momento del suicidio viene fermata telefonicamente, per fortuna, da un’amica un 
po’ svampita e dall’inquilino del piano di sotto, anche lui solo da anni e poco socievole.
Sophie, la protagonista femminile, decide allora di dedicare anima e corpo a condividere 
un’amicizia prima, una relazione poi, con Bertrand, l’inquilino del piano di sotto.
Lo spettacolo si sviluppa da qui: in una Parigi che, in pieno agosto, pare disabitata, 
dove i nostri protagonisti, tra le risate del pubblico e le situazioni assurde in cui si vanno 
a cacciare, raccontano una bella storia carica di sentimento e significato e dal finale 
spiazzante, il cui messaggio dovrebbe essere impresso nella mente di ogni persona. 
Un finale aperto… in cui l’amica spensierata e dispensatrice di “pillole di saggezza 
“riappare in scena, tra le risate del pubblico, in lacrime pronta a compiere un gesto 
estremo, perchè incapace di vivere sola, senza un compagno. 

Massimo Di Cosimo, Alberto De Lorenzi, Marco Romagnoli, Andrea Guerrato 
Classe 2^ F, I.S.I.S. Liceo Le Filandiere - San Vito al Tagliamento

 
“L’uomo è un animale socievole” (Aristotele)
La solitudine è stata rappresentata con comicità nello spettacolo “L’inquilina del piano 
di sopra”.
Col termine solitudine intendiamo uno stato d’animo in cui una persona, per svariati 
motivi, si trova a isolarsi. In inglese questo termine è visto in due espressioni differenti: 
con solitude si intende il piacere nello stare da soli, mentre con loneliness si esprime il 
dolore di quella situazione.
Questi due sono proprio gli aspetti riportati nella rappresentazione teatrale. 
Da una parte troviamo Bertrand, un uomo di mezza età, rassegnato e abituato a vivere 
nella sua solitudine, tanto da provare fastidio quando la vicina tenta di socializzare e di 
sedurlo. Dalla parte opposta invece si presenta Sophie, una donna disperata che, sola a 
quarant’anni, tenta il suicidio. 
Fortunatamente c’è la sua amica, Suzanne, che interviene e la incoraggia convincendola 
che non è ancora tempo di arrendersi e così le propone di scegliere un uomo, il primo che 
avesse trovato libero e disponibile ad impegnarsi a renderla felice.
Durante il susseguirsi degli eventi , Sophie cerca di conquistare il burbero ed incontentabile 
vicino di casa, il signor Bertrand. Quest’ultimo ormai considera la solitudine un’abitudine 
ben radicata, finché non decide di lasciarsi andare all’affetto di Sophie, dichiarando alla 
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fine di aver sempre ricambiato, senza però dimostrarlo per timore di ripetere nuovamente 
l’esperienza di restare solo. I due protagonisti alla fine abbandonano definitivamente la 
loro solitudine e si preparano a creare una loro famiglia.
Lo spettacolo si conclude con la ricomparsa di Suzanne che ora si trova nella stessa 
situazione vissuta da Sophie.
Questo spettacolo è un inno alla felicità, la solitudine è solo una scelta personale, dalla 
quale tutti possono uscire, perché l’uomo è un essere atto alla socializzazione. 

Arianna Forlin
Classe 2^ F, I.S.I.S. Liceo Le Filandiere - San Vito al Tagliamento

Due solitudini
In una Parigi deserta, Sophie ha deciso di suicidarsi. Non riesce a sopportare l’idea di 
essere sola, soprattutto il giorno del suo quarantesimo compleanno. L’amica Suzanne, 
in vacanza con il partner, la sfida a far innamorare il primo uomo incontrato. 
Questa diventa la ragione per continuare a vivere ed è vero che il sostegno da parte di 
una persona a noi cara può aiutarci a superare le difficoltà quotidiane. 
Avere qualcuno vicino rende la nostra vita più felice, ma per Bertrand, cinquantenne 
pantofolaio, non è così. L’incontro tra i due avviene in modo rocambolesco ed entrambi 
provano un’antipatia reciproca, ma Sophie, determinata nel suo obiettivo, cerca di 
conquistarlo e i due si scoprono sempre più simili. I due appartamenti sono, però, molto 
diversi. Quello di lei, al piano di sopra, è accogliente, colorato, ricco di souvenir; quello di 
lui minimalista, ordinato e pieno di sue invenzioni. 
Il punto di incontro è il terrazzo, che diventa centrale quando Sophie tenta nuovamente 
il suicidio. Bertrand e Sophie litigano spesso, ma quando lui non sente più rumori 
provenienti da sopra, si preoccupa e capisce di essersi innamorato. 
Purtroppo, capita di rendersi conto che si tiene ad una persona quando questa non è più 
accanto a noi, ma alle volte ci può essere il lieto fine. Così è stato per i protagonisti che, 
grazie ad una sapiente ellissi, ritroviamo già in attesa di ben tre gemelli. 
Il colpo di scena maggiore è, però, l’apparizione finale di Suzanne che afferma di volersi 
suicidare perché è stata lasciata ed è sola a quarant’anni. 
Una situazione così può, quindi, capitare a tutti e Sophie è la dimostrazione che si può 
ritrovare la voglia di vivere e l’ottimismo. 

Mattia Max Carli, Beatrice Cinausero, Anna Della Mora, Sara Marcuzzi
Classe 4^ B, I.S.I.S. Liceo Le Filandiere - San Vito al Tagliamento

Quando la risata incontra la riflessione
La rappresentazione tratta un tema moderno ma poco presente nel teatro: 
l’inadeguatezza, che spesso porta alla solitudine. I due protagonisti la declinano in 
maniere diverse: Sophie cerca disperatamente una condizione di stabilità con un uomo, 
Bertrand si chiude in se stesso per proteggersi da eventuali errori, che potrebbero 
intaccare la sua quotidianità. Due personalità insicure che cercano stabilità e la trovano 
nella conoscenza reciproca. 
Lo spettacolo si focalizza anche sulla fragilità dell’amore: Suzanne sembra avere una 
relazione stabile e dispensa consigli all’amica “meno fortunata”, ma il colpo di scena 
finale rivela quanto tutti i tipi di sentimenti siano vulnerabili. 
L’elaborata scenografia, con la quale i due hanno interagito continuamente, ha svolto 
un ruolo centrale nel coinvolgimento del pubblico. Nella prima parte, i protagonisti si 
spostavano da un piano all’altro attraverso una porta blindata, simbolo della totale 
chiusura tra i due; nella seconda, Sophie e Bertrand rompono questa incomunicabilità, 
interagendo attraverso una finestra e un balcone, quasi di nascosto, perché cambiare i 
propri sentimenti è umano, ma accettarli è complicato.
L’influenza della commedia francese è evidente: la maestria con cui la comicità si unisce 
alla riflessione è visibile per tutta la durata dello spettacolo. Il teatro può far ridere grazie 
alle battute o ai personaggi, può far riflettere attraverso monologhi o pensieri, ma 
quando riesce a suscitare entrambi non si parla più di semplice teatro, ma di una felice 
combinazione tra arte e talento.

Cosimoluca Nitti, Enrico Vallar, Elia Sartor, Giulia Zanetti
Classe 4^ B, I.S.I.S. Liceo Le Filandiere - San Vito al Tagliamento
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CHE DISASTRO DI COMMEDIA
di Henry Lewis, Jonathan Sayer, 
Henry Shields
con Gabriele Pignotta, Luca Basile, 
Stefania Autuori, Marco Zordan, 
Viviana Colais, Alessandro Marverti, 
Yaser Mohamend, 
Valerio Di Benedetto
regia di Mark Bell 

Teatro Zancanaro Sacile
13 marzo 2018

PERCORSO “L’ARTE DELLA 
COMMEDIA”
SPETTACOLO ADOTTATO DA:
I.S.I.S. Licei G.A. Pujati 
Sacile
Classe: 4^ B SU
Coordinatrice: prof.ssa 
Manuela Brunetta

L’imprevedibilità e la comicità del teatro
“Che disastro di commedia” mette in scena elementi goliardici e satirici derivati da 
alcuni “incidenti comici” che si verificano sul palcoscenico. Ciò permette non soltanto 
al pubblico di divertirsi ma anche di comprendere quelle sfaccettature che il mondo del 
teatro richiede. Infatti il messaggio che si cela dietro questa confusione è rovesciato: 
si mette in atto ciò che è sbagliato, ovvero gli errori che non dovrebbero commettere 
gli attori sul palco. Questi “incidenti” si sviluppano attraverso l’utilizzo di paradossi, 
ossimori, rovesciamenti di prospettiva e scambi di ruolo, creati dalla sbadataggine degli 
attori e dalla loro ansia da palcoscenico. La storia si sviluppa su due piani narrativi 
paralleli secondo uno schema che in apparenza non è ben preciso, nel senso che la 
trama viene sopraffatta dagli errori e dalle casualità che si verificano sulla scena. Il primo 
piano, quello letterale e quindi più manifesto, narra la vicenda del misterioso omicidio 
di un ricco borghese in cui i sospettati sono i suoi stessi familiari; il secondo, invece, 
che rivela il senso dell’intera rappresentazione, ma appare forse più celato a un occhio 
inesperto, mette in campo gli errori di una impreparata compagnia teatrale amatoriale, 
i cui imprevisti e continui rovesciamenti di prospettiva svelano i paradossi della realtà.
La scenografia si presenta solo apparentemente statica - poiché tutto è soggetto a 
trasformarsi rapidamente - ma ben strutturata, articolata e precisa. Sebbene fissa, essa 
risulta studiata nei minimi dettagli e, tramite l’utilizzo di effetti sonori e luminosi, si 
evidenziano due piani fisicamente differenti, artifici che creano suspense nello spettatore.
Questa rappresentazione può essere considerata adatta a tutte le età sia per il contenuto 
sia per il linguaggio utilizzato.

Giorgia Boscaratto, Arianna Brunetta, Michela Cipolat, Giulia Collodel, Sofia Mazzone
Classe 4^ B SU, I.S.I.S. Licei G.A. Pujati - Sacile

Una commedia disastrosamente esilarante
“Che disastro di commedia”, una rappresentazione di teatro dove si ride ininterrottamente 
e le sventure si accumulano senza controllo: porte che non si aprono, un soppalco che 
crolla e attori che si trovano ad improvvisare battute o effetti speciali.
La scenografia è caratterizzata da più ambienti, i quali vengono illuminati in base a 
dove si svolge la scena. La commedia si apre con l’omicidio del padrone di casa, al 
quale fanno seguito altri svariati omicidi, che sono causa di investigazioni sgangherate, 
condotte dall’ispettore per smascherare il colpevole. La combinazione tra comicità e 
mistero portata in scena dagli attori riesce a tenere viva l’attenzione del pubblico, anche 
grazie al coinvolgimento diretto tra attore e spettatore. Ciò si può notare ancor prima 
dell’inizio della commedia quando uno degli attori chiama sul palco una persona del 
pubblico per farsi aiutare a sostenere una parte della scenografia che sta cadendo a 
pezzi, oppure da un altro attore che si aggira nel teatro cercando un immaginario cane… 
Uno spettacolo che coinvolge le persone di tutte le età, dove la bravura, la teatralità e la 
naturalezza nell’interpretazione degli attori riesce a tenere viva l’attenzione del pubblico. 
 
Davide Bolzan, Daniela Poles, Marta Vendramin
Classe 4^ B SU, I.S.I.S. Licei G.A. Pujati - Sacile
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LA BIBBIA
di e con Polo Cevoli 
e le voci di Daniela Galli, 
Silvia Donati, Cristina Montanari
regia di Daniela Sala

Auditorium Comunale Zoppola
16 marzo 2018

PERCORSO “L’ARTE DELLA 
COMMEDIA”
SPETTACOLO ADOTTATO DA:
I.S.I.S. Liceo Le Filandiere
San Vito al Tagliamento 
Classe: 4^ E
Coordinatrice: prof.ssa 
Maria Piera Tramontin

Eterna giovinezza
Leggere la Bibbia è un contatto diretto con gli antichi e permette a noi moderni di 
vedere con occhi diversi il mondo: il loro stesso mondo, ma influenzato da circostanze 
diverse.
Per questo motivo è necessario leggere la Bibbia, contestualizzarla e attribuirle diverse 
chiavi di lettura: la rappresentazione teatrale di Paolo Cevoli può essere una di queste. 
Il comico, infatti, ha saputo condividere con noi la sua prospettiva e, servendosi anche 
di musica, luci e ironia è riuscito a trasmettere l’immortalità e l’eterna giovinezza delle 
Sacre Scritture confrontandole con l’attualità: gli schiavi sono gli odierni stagisti e 
tirocinanti e il rapporto che l’uomo ha con Dio è una continua scommessa.

Chiara Fiorentino, Gabriele Pasutti
Classe 4^ E, I.S.I.S. Liceo Le Filandiere - San Vito al Tagliamento

Perchè leggere la Bibbia?
Dopo la visione dello spettacolo teatrale di Paolo Cevoli nasce nello spettatore il desiderio 
di riscoperta del “libro più stampato ma meno letto” che, a differenza di come ci si 
aspetterebbe da un testo sacro, è ricco di intrighi, passioni e vicende struggenti che 
vogliono sempre trasmettere emozioni e celano significati nascosti, spesso interpretati 
in modo errato nel passato (e nel presente). Un libro sempre attuale, che ci insegna e 
consiglia come vivere felici, con dei valori e dei principi da seguire.

Kim Maddalena Nguyen
Classe 4^ E, I.S.I.S. Liceo Le Filandiere - San Vito al Tagliamento

Se leggere o no la Bibbia
La Bibbia è un libro tanto antico quanto importante, ma la sua importanza dipende dai 
punti di vista: c’è quello religioso che la considera un caposaldo per la salvezza dell’anima; 
c’è il punto di vista dell’uomo colto e dello storico che la ritiene un contenitore di culture 
e credenze antiche e non dimentichiamoci di quello dell’ateo che potrebbe considerarla 
una semplice storia o addirittura un libro fantasy. Alla domanda se leggere o meno 
la Bibbia, la risposta di Paolo Cevoli è affermativa: si possono trattare argomenti seri 
anche in forma comica, come ha fatto l’attore raccontando di Adamo ed Eva, Caino 
e Abele, Abramo, Noè e il paziente Giobbe. Secondo me, lo spettacolo ha funzionato 
perché condivido l’idea che Dio si possa considerare come un capocomico, mentre noi 
uomini siamo solo delle comparse.

Federico Celotto
Classe 4^ E, I.S.I.S. Liceo Le Filandiere - San Vito al Tagliamento
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MISS MARPLE: GIOCHI DI PRESTIGIO
di Agatha Christie
adattamento dal romanzo di 
Edoardo Erba
con Maria Amelia Monti
e con Roberto Citran, 
Sabrina Scuccimarra, 
Sebastiano Bottari, Marco Celli, 
Giulia De Luca, Stefano Guerrieri, 
Laura Serena
regia di Pierpaolo Sepe 

Auditorium Comunale H. Zotti 
San Vito al Tagliamento
29 marzo 2018

PERCORSO “L’ARTE DELLA 
COMMEDIA”
SPETTACOLO ADOTTATO DA:
I.S.I.S. Liceo Le Filandiere
San Vito al Tagliamento 
Classi: 2^ G – 2^ D
Coordinatori: prof. Francesco Colussi, 
prof.ssa Natalia Troia

Una commedia ricca di mistero, divertimento e imprevedibilità 
Lo spettacolo, tratto dal famoso romanzo di Agatha Christie, è una combinazione di 
divertimento, mistero e imprevedibilità. Ambientato alla fine degli anni Quaranta, si svolge 
in una maestosa casa della campagna inglese, dove Miss Marple viene a fare visita, dopo 
tanto tempo, ad una sua cara amica che vive con il terzo marito e una serie di figli e figliastri 
avuti dai matrimoni precedenti. In questa famiglia allargata Miss Marple avverte subito le 
varie tensioni ed è proprio durante la sua visita che avviene il delitto. Lei avrà il compito, 
prima che arrivi la polizia, di risolvere il mistero attraverso indizi e la ricostruzione degli eventi. 
La storia coinvolgente trascina il pubblico direttamente al suo interno, come se ne facesse 
parte. Gli svariati personaggi la arricchiscono, aumentando l’aura di mistero. 
Le scene, le luci, i costumi e le musiche costruiscono un thriller intrigante e carico di tensione. 
Nonostante ciò, il personaggio di Miss Marple riesce sempre a divertire il pubblico con i suoi 
strani modi di fare, le battute e la sua semplicità. Non è facile portare in teatro un giallo, ma 
Maria Amelia Monti con il suo personaggio divertente e bizzarro ci è riuscita perfettamente. 
(...) I colpi di scena, gli atteggiamenti e le battute dei personaggi mantengono il pubblico 
attento, coinvolto e desideroso di arrivare al finale per scoprire il colpevole del delitto, 
ovviamente svelato da Miss Marple con cura e attenzione. 
È uno spettacolo sia per i grandi che per i più piccoli, specialmente per gli amanti del mistero 
e dei racconti gialli. 

Serena Zanin
Classe 2^ G, I.S.I.S. Liceo Le Filandiere - San Vito al Tagliamento
 

Il teatro si tinge di giallo
(...) Un pubblico da “tutto esaurito” ha potuto assistere ad una brillante interpretazione 
di Maria Amelia Monti nelle vesti di Miss Marple, celebre personaggio di Agatha Christie. 
Per chi non la conosce, Miss Marple è un’acuta vecchietta, sveglia e osservatrice, che, 
grazie a queste sue doti, riesce a risolvere anche i misteri più intricati. 
Appena saliti sul palco gli attori hanno “teletrasportato” tutta la platea a Stonygates, 
teatro di uno dei più difficili casi mai architettati dalla geniale autrice di gialli. Nella vecchia 
villa vittoriana di Stonygates abita Carrie Louise, amica di infanzia di Miss Marple, con il 
suo terzo marito Lewis Serrocold, assieme al quale gestisce un riformatorio che rieduca 
giovanissimi criminali. 
Nella casa vivono anche le figlie e i figliastri della donna ed Edgar, il segretario personale 
del marito, affetto da problemi di schizofrenia. 
Una sera, mentre tutti sono riuniti nel salone, viene a mancare la corrente ed Edgar 
piomba nella stanza con una pistola in pugno, in preda a uno dei suoi attacchi, quindi 
costringe il signor Serrocold a chiudersi nello studio con lui. In questa situazione delicata, 
improvvisamente si sentono degli spari: il figliastro maggiore è stato ucciso sotto gli occhi 
di tutti. Sarà compito di Miss Marple capire chi si è macchiato di questo terribile delitto e 
risolvere il complicato “gioco di prestigio”.

Giulia Bortoli, Alessia Petozzi, Sofia Zavattin
Classe 2^ D, I.S.I.S. Liceo Le Filandiere - San Vito al Tagliamento

miss marple: giochi di prestigio
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Per ricordare il bel progetto “Reading 2.0 I Promessi Sposi siamo noi”, che ha riscosso un 
grande successo tra i ragazzi di Pordenone e provincia, abbiamo voluto scherzosamente 
mettere a confronto un’articolo di giornale inventato dagli studenti e la recensione vera 
di Mario Brandolin, eminente critico teatrale del Messaggero Veneto. 

Una selezione degli elaborati prodotti (video, locandine, PowerPoint, canzoni, etc.) li 
potrete trovare sul sito di Adotta unno spettacolo: www.adottaunospettacolo.it 

Il Reading è stato rappresentato a:
Sacile, Teatro V. Ruffo - 22 febbraio 2018
San Vito al Tagliamento, Auditorium Comunale H. Zotti - 23 febbraio 2018
Pordenone, Auditorium Istituto E. Vendramini - 26-27 febbraio 2018
Maniago, Teatro Comunale G. Verdi - 28 febbraio 2018

Istituti partecipanti al progetto
I.S.I.S. E. Torricelli - Maniago
I.S.I.S. F. Flora - Pordenone
I.S.I.S. Licei G.A. Pujati - Sacile
I.S.I.S. Liceo Le Filandiere - San Vito al Tagliamento
I.S.I.S. P. Sarpi - San Vito al Tagliamento
I.T.S.T. J.F. Kennedy - Pordenone
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 E. Vendramini - Pordenone
Liceo Leopardi-Majorana - Pordenone	
Liceo Scientifico M. Grigoletti – Pordenone
I.P.S.I.A. G. Freschi – San Vito al Tagliamento
I.P.S.I.A. P. Della Valentina – Sacile
IC M. Hack – Scuola Media Amalteo Tommaseo - San Vito al Tagliamento

I PROMESSI SPOSI SIAMO NOI
READING TEATRALE 2.0
Progetto ideato e realizzato da: Luciano Roman
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Classe 2^ D U, Liceo Leopardi-Majorana - Pordenone

Recensione dello spettacolo a firma di Mario Brandolin - Messaggero Veneto, 1 marzo 2018
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SCRITTURA 

SEZIONE 1 – CLASSI 1^ 2^

Marisol Arrieta
Classe 1^ A C, Liceo Leopardi-Majorana - Pordenone
All’ombra di parole mai dette
Motivazione del Premio:
L’elaborato si fa apprezzare per l’eccezionale capacità di mimesi, anche stilistica, nella 
figura di Atiq Rahimi come uomo e come scrittore.

Sorbona, 18 dicembre 1986
Risate. Musica. Calore. Luci natalizie.
È tutto troppo distante dal mio mondo ed è troppo irreale per i miei occhi intorpiditi 
dalla sabbia di un deserto lontano.
Io sono chiusa nel mio mondo, il mio mondo di silenzio, che mi sono costruita con fatica. 
Nel caffè aleggia il profumo di cioccolata calda. Perfino da qui dentro riesco a percepire 
l’odore di fuori dell’umidità che pervade le stradine poco illuminate della città e le prime 
gocce fredde che anticipano un temporale.
All’improvviso sento delle urla strazianti, mi guardo intorno come straniata, ma mi rendo 
conto, dopo poco, che è tutto solo nella mia mente.
Vorrei piangere. Non posso. Devo sorridere.
Le lacrime, come le gocce che stanno tamburellando la veranda, picchiettano sulle mie 
palpebre chiedendo di uscire.
Nessuno si accorge di nulla, perché dovrebbero?
Amélie è troppo concentrata a raccontare qualcosa che è successo a una lontana 
cugina inglese, Pierre sta ridendo di gusto di una battuta di Marie e io... io sto provando 
a non pensare.
Ma mi perseguita l’idea di essere scappata e ora di essere qua, in mezzo ai ragazzi 
spensierati dell’Università. Non ne posso più.
Vorrei scappare, fuggire il più lontano possibile e poi non guardarmi indietro.
Vorrei tornare nella mia terra, ma i ricordi di bombe, fuoco e urla irrompono nel mio 
silenzio e mi ricordano che, se sono qua, è perché sono salva, non prigioniera. 
Ma, nonostante tutto, qualcosa continua a seguirmi come un’ombra accusatrice.
Nel caffè aleggia il profumo di cioccolata calda, però, perfino da qui dentro riesco a 
percepire l’odore dell’umidità che pervade la stradina poco illuminata di fronte al bar e 
le prime gocce fredde che anticipano un temporale.
Mi riscuoto dai miei pensieri e mi rendo conto che il mio cappuccino si sta raffreddando. 
Mentre porto alla bocca la tazzina scorgo la mia immagine nello specchio dietro al 
bancone e vedo una ragazza impaurita. Di che cosa hai paura, ragazza?
In fondo al bar vedo un ragazzo e il suo volto, come una chiave, apre il ricordo di Hassan, 
la sua risata e le nostre corse tra le stradine polverose del nostro villaggio. Mi chiedo solo 

Dedica a ATIQ RAHIMI 
Pordenone, 10-17 marzo 2018
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quella sera vedesti la luce, quella luce senza tempo che ti ha da sempre affascinato e 
che le tenebre non hanno vinto; un ultimo e fugace pensiero a tuo figlio e a tuo nipote, 
ma adesso toccherà a loro diventare e continuare ad essere uomini, magari cercando 
insieme una nuova strada fuori da quel Paese che ti ha partorito, amato, cresciuto e, 
infine, ucciso. Il loro futuro è incerto, ma il tuo amore smisurato. Il tempo delle angosce 
è finito e la tua anima continuerà a sostenere i tuoi ragazzi, gli unici per i quali vale la 
pena non smettere di vivere.

Gabriele Ninno
Classe 2^ A TUR, I.S.I.S. P. Sarpi - San Vito al Tagliamento
Lettera a Yassin
Motivazione del Premio:
Conquista e commuove, in questo testo, la semplice e spontanea partecipazione alla 
sofferenza del piccolo Yassin. 

Caro Yassìn, 
ti scrivo questa lettera per dirti quanto sia rimasto meravigliato dal tuo coraggio.
Saperti un bambino piccolo, in una terra come l’Afghanistan, distrutta dall’invasione 
sovietica, mi fa riflettere sull’orrore causato dalla guerra.
A causa di questa, hai perso il dono dell’udito e gran parte della famiglia, rimanendo 
accanto a un nonno anziano. Ti immagino su quel ponte arido, in mezzo al vento di 
polvere e sabbia, aspettando un camion che possa condurre te e il nonno verso la 
miniera dove lavora tuo padre. Vorrei il tuo coraggio, che ti aiuta a raggiungere quel po’ 
di speranza che ti rimane: riabbracciare il tuo caro papà.
Vedo il nonno con occhi pieni di dolore trasformato in lacrime, perché non trova la 
forza di spiegarti ciò che chiedi con insistenza; non senti più nulla, non capisci il perché 
di tanta sofferenza. Come vorrei essere lì con te, poterti aiutare a recuperare l’udito, 
spiegarti che la guerra purtroppo non risparmia nemmeno i bambini.
Vorrei avere una volontà forte come la tua, che lotti nel deserto, mentre io spesso 
mi sento oppresso da una società che pretende la perfezione. Ecco perché a volte mi 
sento stanco; allora vorrei fermarmi, ma quando penso alla sofferenza dei più piccoli 
desidero fare qualcosa. Una volta mi è capitato di aiutare un compagno con problemi 
di apprendimento. Mi sono messo nei suoi panni e ho capito che per lui ogni giorno era 
una lotta. Così immagino quanto per te sia difficile ritrovarsi da un momento all’altro in 
un mondo dove esiste il silenzio assoluto.
Sai, ho letto oggi che coloro che non sentono più si aiutano potenziando la vista verso 
chi li circonda, perché ne guardano le labbra per capire e percepire i suoni, si aiutano con 
l’olfatto, così non si sentono esclusi. Ho provato a tappare le orecchie per comprenderti, 
cercando di immedesimarmi in te assieme al tuo anziano nonno, che non sa come 
aiutarti. Ti sento disperato, cammini trascinandoti senza un perché, immagino i tuoi 
occhi pieni di lacrime e paura.
Mentre ti scrivo sono al sicuro, nella mia casa, assieme ai miei genitori e provo un brivido 
perché se potessi vorrei abbracciarti e dirti che tutto si sistemerà.
So che la mia lettera ti arriverà a Kabul e ti verrà recapitata dai volontari italiani in 
servizio nella tua terra, che spero non sarà sempre di cenere.
Spero potremmo diventare amici di penna, per condividere le nostre giornate.
Arrivederci, con stima
Gabriele

dove sia adesso. La guerra mi ha fatto perdere anche il mio fratellino.
Ha distrutto, rubato, tutto ciò che mi era più caro, martoriando quella che era e che, 
nonostante tutto, è ancora la mia terra.
Ormai è un anno che vivo in Francia e frequento l’Università, ho lottato per arrivare fin 
qui, devo guardare avanti, lo so. Ma è difficile.
Devo sconfiggere quell’ombra maledetta che mi segue ovunque, l’ombra che non mi 
lascia vivere come una ragazza della mia età, che trasforma il mondo che mi circonda 
in un continuo riaffiorare di ricordi e che soffoca la mia felicità.
È l’ombra della guerra.
Devo raccontare tutto quello che questo mostro vorrebbe nascondere.

Riccardo Pinna
Classe 1^ A C, Liceo Leopardi-Majorana - Pordenone
Il bagliore fuggente della vita
Motivazione del Premio:
Sensibile interpretazione della vicenda di “Terra e cenere” attraverso una sapiente 
variazione del punto di vista narrativo.

Che fatica, pensi. Dopo tanta preoccupazione e impazienza Moràd ha già ricevuto la 
notizia. Conoscendolo, sarebbe già corso da voi per vendicare la terribile tragedia. 
Per lui sangue chiama sangue, ma non può. Il suo mondo ora è perennemente legato 
a un’insignificante miniera e a degli uomini che decidono incondizionatamente il suo 
futuro. Moràd, tuo figlio, non può essere quell’uomo che il caporeparto ti ha presentato 
e a cui non hai voluto credere. Cammini, rifletti e un raggio di sole ti perfora il cuore, 
ormai assuefatto alle sciagure che questa dannata terra ti ha riservato. Ma lo senti 
ugualmente, questa volta è diverso, differente dalle altre volte. È tagliente, perforante, 
addirittura gradevole; in un attimo tutti quei momenti gioiosi, passati in gioventù, 
riacquistano una luce che li illumina di amore. Eh sì, questa parola ormai non la senti da 
troppo tempo, da quella sera in cui baciasti tua moglie, prima della bomba. 
Era un giorno normale, come tanti altri, le cui tracce sono oramai svanite; da lì in poi la 
luce si è spenta, portando soltanto angoscia e sconforto.
Intanto la collina è svanita dietro le tue spalle, così come il bagliore di quel giorno, chissà 
che giornata era; il tempo ora non lo conti più. Passa veloce come la neve: solo una volta 
la vedesti, avevi press’a poco vent’anni ed eri con degli amici. Fu qualcosa di incredibile, 
che restò indelebile nel tuo cuore; un ricordo lontano, ma troppo incantevole per venire 
rimosso. Cos’è quel raggio? Ti chiedi. Un messaggio divino, o forse semplicemente la 
liberazione per aver saputo che Moràd è ancora vivo, forse adesso l’unica cosa che 
conta veramente. La vita e la morte, esperienze che ti hanno accompagnato per tutta 
l’esistenza in questo posto infame della Terra. Forse adesso la tua famiglia è più felice in 
un mondo dove né le guerre, né le sofferenze affliggono l’anima. Lo sai che prima o poi 
toccherà anche a te questo tragitto conclusivo e ti dispiace di non poter vedere Yassìn 
crescere e di non poter aiutare tuo figlio Moràd, un tempo intrepido e spavaldo, oggi 
prigioniero delle fragilità e delle insensatezze dell’umanità. 
La notte è arrivata e ancora una volta sei turbato da ricordi e sentimenti; in questo 
momento pensi a Yassìn, tuo nipote. Pensi alla sua vita e subito rammenti il suo sorriso 
di bambino che il tormento ha già ghermito. Non potrà ascoltare le voci, vedere la sua 
mamma, giocare con gli altri bambini e, forse, non potrà più trovare suo padre. Ecco 
qual è la tua missione, ecco perché la morte non ti ha ancora inghiottito: devi portare 
Yassìn da suo padre e questa volta per sempre. Provi a dormire, ma non riesci. Perché 
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Mara Boz
Classe 4^ C ART, I.T.S.S.E. O. Mattiussi - Pordenone
Le tante sfumature di Rahimi
Motivazione del premio:
“Pietra di pazienza” (libro e film) letti attraverso un originale e suggestivo percorso 
interpretativo dell’uso dei colori.
Un mujahidin senza nome giace in coma tra le pareti di una stanza spoglia. Il suo sonno 
è vegliato da un ragno nero, che si arrampica tra uccelli neri disegnati sul cotone grigio 
di tende perennemente in movimento, e da una donna senza nome che lo fissa e sgrana 
un rosario in preghiera. La foto nell’angolo è in bianco e nero, “colorata artigianalmente 
con tonalità spente”; anche la barba dell’uomo è in bianco e nero, “sale e pepe”. 
La donna è vestita di rosso, lui di azzurro, con le gambe nascoste sotto un lenzuolo 
bianco e sporco, quindi grigio anch’esso.
Questo è il mondo di “Pietra di Pazienza”, libro (di Atiq Rahimi del 2008) e film (anch’esso 
di Atiq Rahimi del 2012): un mondo grigio, ovvero bianco e nero, di vita e di morte; un 
mondo di contrasti estremi (il bianco si colloca all’inizio della scala cromatica, il nero è 
alla fine, il suo opposto). Il bianco indica la vita diurna e l’illuminazione interiore, il nero 
l’assenza di speranza: Adamo ed Eva si vestirono di quest’ultimo colore dopo la cacciata 
dal Paradiso Terrestre. Il nero indica la notte, tempo in cui si possono mettere a frutto i 
buoni consigli; il bianco è il colore della meditazione. Il grigio è l’insieme dei due: giorno 
e notte, riflessione e dovere, vita e morte. Tutto assieme.
Questo è il mondo di Atiq Rahimi: i suoi colori sono il verde, il rosso, il blu, il bianco e il 
nero mischiati al grigio; le finalità sono identiche, ma il loro utilizzo nel libro e nel film è 
necessariamente diverso. Nel primo caso i colori sono descritti e inducono il lettore ad 
immaginare ciò che non può vedere, quindi a comprendere ciò che è superfluo dire. 
Nel film l’uso dei colori è funzionale a mostrare visivamente ciò che andrebbe perduto 
nel passaggio dal linguaggio verbale a quello visivo. 
Il verde è il colore del regno vegetale che si rigenera: simboleggia il risveglio e nell’Islam è 
il colore della conoscenza e dei santi musulmani nei loro soggiorni paradisiaci. 
Nel testo tale tonalità è relegata alla tenda ingrigita che nasconde l’uomo agli occhi 
indiscreti; compare in tutto il suo splendore solo una volta, quando la donna è “vestita di 
verde e di bianco. L’aria più serena”: nell’ennesima violenza subita si libera la sua santità.
All’inizio la donna è vestita di rosso: siamo davanti al segreto della vita, nascosto nelle 
viscere del corpo, è il rosso diurno che libera la bellezza, l’ardore, la forza impulsiva e 
generosa di una donna capace di combattere e affrontare la vita. Alla fine del libro lei è 
ancora vestita di rosso: “la donna è scarlatta. Scarlatta del proprio sangue”. 
In questo caso è il colore della vita e dell’immortalità: la donna è finalmente libera, 
mentre l’uomo ritorna ai piedi della parete grigia di fronte alla fotografia in bianco e 
nero. La donna si innalza. L’uomo muore e basta. Il rosso è anche un colore di eccessivo 
impatto visivo: ecco perché nel film non compare mai se non alla fine, con lo stesso 
significato del libro.
Poi c’è il blu, il colore del cielo, mutevole e sfumato. Nel film il regista ne utilizza l’intera 
gamma: nelle tonalità degli abiti, negli accessori, a volte viola (ovvero blu e rosso 
insieme), a volte nella natura che orna questo mondo decadente, con fiori viola su tralci 
verdi. Su tutto però predomina il grigio che smorza tutti i colori, compreso l’azzurro 
del velo delle donne afghane, l’azzurro dei loro sogni. Quest’ultimo è il colore in cui lo 
sguardo affonda senza incontrare ostacoli e unisce le forme in un movimento di apertura 
e di sfaldamento della materia, permettendo al reale di trasformarsi in immaginario, in 
fuga dalla realtà sensibile, anche se la vita e la morte presenti nel grigiore della vita di 

SEZIONE 2 – CLASSI 3^ 4^ 5^

Benedetta Marchesan
Classe 5^ B SCI, Liceo Scientifico M. Grigoletti - Pordenone
La stanza della follia
Motivazione del premio:
La scrittura sapientemente allusiva e metaforica crea una narrazione folgorante nella 
sua drammaticità.

«Venghino, signori, venghino!
Accorrete a provare la nuova giostra dei brividi di ultima generazione!
Un’esperienza per gli amanti dell’horror, dei thriller e per chiunque abbia il coraggio di 
immergersi nel buio totale così da affrontare le proprie paure, ossia la realtà. 
I partecipanti possono scegliere lo scenario più spaventoso tra tre opzioni: guerra, 
paralisi e follia. La stanza iniziale sarà la medesima: si tratta di un ambiente accogliente, 
piccolo, rettangolare, con pareti chiare, color ciano, e due tende con motivi di uccelli 
migratori colti mentre spiccano il volo 1; poi un’altra verde, misteriosa, vuota, priva di 
ornamenti, ma vi infonderà sicurezza, almeno fino a che non sarà sfondata la porta 
del terrore. Da quel momento sarete soli per circa un’ora e mezza, senza vie di fuga, 
intrappolati come i volatili della cortina. Chi dovesse optare per la prima possibilità, 
cioè guerra, sarà catapultato nel bel mezzo di un conflitto, senza armi né protezioni, 
abbandonato apparentemente tra macerie, sangue e cadaveri. Scontato, vero? Al vostro 
fianco, solo una donna “impura”. Non vi svelo altro, solo un consiglio, non fatevi colpire 
dai kalashnikov: non siete coperti da assicurazione. Invece, per le persone intimorite 
dagli insetti, suggerisco lo scenario paralisi. Infatti, vi ritroverete completamente 
immobilizzati, incapaci di alzare un dito mentre mosche, formiche e ragni vi insidieranno 
le gambe, il busto ed il volto, tentando di entrare in ogni foro del vostro sinuoso corpo. 
Non disponiamo di animaletti velenosi, motivo per cui avrete salva la vostra vita, almeno 
per oggi… Per chi, però, volesse portare con sé un ricordo duraturo, follia sarà l’esperienza 
più esaltante. La guerra, la scomparsa di parenti e amici cari e la paura vi condurranno 
alla pazzia, alla perdita di consapevolezza di voi stessi e del mondo che vi circonda: non 
saprete più né chi siete, né dove siete. Ad ogni modo, siamo sicuri di non aver convinto i 
più intrepidi tra i presenti, per cui azzardiamo e offriamo un’ulteriore chance: il miscuglio 
dei tre scenari. Inizierete il gioco nella medesima piccola stanza chiusa, solo che dovrete 
accudire un individuo paralizzato a cui siete legati, ma che non avete mai conosciuto 
a fondo a causa della sua continua latitanza e della sporadicità dei vostri rapporti: lo 
dovrete proteggere dagli insetti e dalla guerriglia che potrebbe insinuarsi nella camera. 
Badate bene che, chi non riuscisse a far tutto ciò, morirà. Quindi si auspicano tanta 
pazienza e sangue freddo, nonché reattività ed intelligenza per scampare ai pericoli che 
si presenteranno via via: ne va della vostra incolumità.
Forza, fatevi avanti! Coraggio, donne! Dimostrate il vostro valore al partner maschile 
ignaro delle vostre risorse!
A voi la scelta!
Chi sceglie l’acqua? Chi sceglie il fuoco? 2 Chi sceglie il piede? Chi sceglie la testa? 3

Non esitate: Sang-e sabur vi aspetta!
Venghino, signori, venghino!»
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1 Atiq Rahimi, Pietra di pazienza, Einaudi, Torino, 2014, p. 5
2 Ibidem, p. 42
3 Ibidem, p. 47



la guerra gli ha portato via i nipoti e la famiglia. Di questi rimane solamente il ricordo, 
richiamato dal profumo del fagotto ornato da fiori di melo. 
Al suo interno è conservata una mela. Il suo sapore è aspro, come è sgradevole la 
notizia di cui è portatore il protagonista. Il frutto simboleggia il messaggio che non 
giungerà mai al figlio per bocca del padre. Infatti, Dastghír tornerà a casa da solo, con 
la sua mela aspra, con il suo intenso dolore, che non ha potuto condividere con Moràd. 
A lui lascia solamente il contenitore del naswar, in suo ricordo con la speranza di un 
ritorno al villaggio. Infine, viene dato ampio spazio all’udito. Yassin è sordo a causa del 
bombardamento del villaggio. Il bambino non se n’è effettivamente reso conto e per 
questo crede che sia stato il conflitto a togliere il suono agli oggetti e la voce agli uomini. 
Vive quasi in uno stato di isolamento, che sembra proteggerlo dal mondo, avvolgendolo 
in una bolla di silenzio che lo estranea dalla guerra. Dastghír, invece, può ascoltare 
ancora i suoni di sofferenza e dolore. Preferirebbe rimanere sordo in modo da non poter 
sentire il figlio domandare il motivo per cui si è recato da lui o morire, abbandonando 
ogni sofferenza. La guerra danneggia così anche i sensi dell’uomo: il tatto percepisce 
la sofferenza dell’ambiente circostante, gli occhi osservano il paesaggio devastato, il 
profumo è il ricordo di chi la guerra ha portato via, il gusto del cibo diventa aspro, il 
suono è cancellato dai carrarmati.

queste donne impediscono loro di sognare. Nel libro vi è inoltre il giallo oro (il colore delle 
spighe di grano presenti nell’abito rosso): il più caldo ed espansivo dei colori, difficile da 
spegnere, che oltrepassa sempre i limiti che lo vorrebbero contenere; nel film il giallo è 
nel burqa, ma è sporco, spento, ingrigito come tutto il mondo intorno.
Questo è il mondo di Atiq Rahimi: una narrazione forte e intensa di vita, un racconto 
di pensieri scritto con tante tonalità, che animano la personalità della donna e che 
diventano bianco, nero e grigio per sottrazione di colori nel mondo di violenza e di morte 
in cui quest’anima colorata vive. 

Marco Pol Bodetto
Classe 4^ B, I.S.I.S. Liceo Le Filandiere - San Vito al Tagliamento
La distruzione dell’uomo di fronte ai drammi della guerra
Motivazione del premio:
Lucida ed inflessibile analisi della tragedia che fa da sfondo all’opera di Rahimi.

Sul suolo arido e polveroso dell’Afghanistan il piccolo Yassin e il nonno Dastghír attendono 
un veicolo che li conduca alla miniera. Devono informare Moràd, figlio del vecchio e 
padre del bambino, della tragedia che si è consumata: il villaggio è stato distrutto da 
una bomba, il fratello e la sua famiglia, la madre e la moglie hanno perso la vita. 
Il vecchio teme che Moràd possa impazzire. Esita al solo pensiero che gli chieda il motivo 
per cui si è recato da lui. Il racconto prosegue e acquisisce un significato più ampio ed 
esteso. È portatore di un messaggio universale, di solidarietà nei confronti di chi ha 
sofferto e soffre per la guerra. Per questo la dedica non è rivolta solamente al padre 
dello scrittore, ma a “tutti gli altri padri che hanno pianto per la guerra”. Tra di loro c’è 
Dastghír, il cui dolore non si trasforma ancora in lacrime, né in una spada, né in una 
bomba: deve ancora prendere forma. Tra le lunghe riflessioni, alternate a brevi dialoghi 
e descrizioni, emerge con chiarezza l’intento dell’autore di focalizzarsi sulla psiche del 
protagonista, del quale spicca la complessità, dettata anche dall’insolito utilizzo della 
seconda persona. In un gesto quasi di introspezione psicologica, sembra che a rivolgersi 
al vecchio sia un suo alter-ego, che cerca di ricordare il passato, le origini e la terra, 
ma anche il terribile presente di dolore, polvere e cenere. Lo stile, inoltre, sottolinea la 
partecipazione dell’autore stesso. Avendo vissuto in Afghanistan fino al 1984, conosce 
le terribili conseguenze della guerra, comprende pienamente le sofferenze e le difficoltà 
che affliggono le persone. Persino il sonno non è più sereno: sogni crudi e strane visioni 
disturbano il riposo del vecchio. Dopo la tragedia nulla è più semplice per Dastghír. 
L’occupazione sovietica ha portato con sé drammi indelebili, che si ripercuotono sulle 
persone e sullo scenario circostante. L’ambientazione, il paesaggio, le espressioni verbali 
e i tratti dei personaggi stessi sono lontani da noi. Così emerge l’abilità dell’autore nel 
coinvolgere il lettore, proiettandolo in una realtà diversa, di cui probabilmente ha sentito 
parlare solamente ai telegiornali. Attraverso descrizioni precise e costanti riferimenti 
ai sensi, il lettore è in grado di immedesimarsi nel vecchio, cogliendo, proprio in questi 
passaggi, i tratti più emotivi della vicenda. Le sensazioni tattili, visive, olfattive, gustative 
e uditive sono il filo conduttore della narrazione. Ad esempio, la pelle del vecchio e del 
nipote ai margini della strada si ricopre di polvere, come le macerie, che in questo modo 
rispecchiano l’animo provato di Dastghír. Il pulviscolo copre, ma non riesce a nascondere 
le evidenti tracce della guerra. Sono indelebili immagini, impresse a vita negli occhi del 
piccolo e del nonno. Questi osservano uno scenario desolato, costituito da un fiume 
asciutto sotto ad un ponte, arbusti secchi, rocce roventi e dalle montagne afghane, 
tra le quali si confonde il volto di Moràd. Lui è l’unico figlio che rimane al vecchio poiché 
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iSEZIONE 2 – CLASSI 3^ 4^ 5^

Premio per l’idea grafica

Sofia De Carlo
Classe 5^ E, Liceo Artistico I.S.A. E. Galvani - Cordenons
La tua presenza è una prigione la tua assenza una libertà
Motivazione del premio:
Lavoro fotografico giocato su contrapposizioni suggestivi: pieno/vuoto, diritto/rovescio 
... e la pietra di pazienza sang-e sabur in funzione di potente correlativo oggettivo.

LINGUAGGIO VISIVO

SEZIONE 1 – CLASSI 1^ 2^

Ngoc Thien Vy Nguyen
Classe 2^ C, I.S.I.S. Liceo Le Filandiere - San Vito al Tagliamento
Le parole mai ascoltate
Motivazione del Premio:
Colpisce nel disegno l’intensità espressiva dei volti, pur nella semplicità della tecnica di 
realizzazione, e la sottolineatura allusiva ottenuta con il segno colorato.
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iPremio per la tecnica grafica

Kimberly Paggiaro
Classe 4^ E, Liceo Artistico I.S.A. E. Galvani - Cordenons
Submission
Motivazione del premio:
Il cromatismo minimalista e la rigidità quasi geometrica dei segni evocano efficacemente 
la condizione della donna afgana, in sintonia con l’opera di Rahimi.

Premio per l’idea grafica

Nicole Boccalon, Giulia Pasutti, Olga Rodnichevskaya
Classe 4^ A ESA, Liceo Scientifico M. Grigoletti - Pordenone
Respiro di libertà
Motivazione del premio:
Sapienti contrasti cromatici evocano la figura femminile protagonista di “Pietra di 
pazienza” tesa fra riscatto (rondine/rosa fucsia) e sottomissione (macerie/grigiore)...
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PREMIO SPECIALE DEDICA 
PER IL PARTICOLARE IMPEGNO COLLETTIVO

Enrico Vallar, Petra Centis, Elia Sartor, Nicolò Dreon, Marco Pol Bodetto 
Classe 4^ B, I.S.I.S. Liceo Le Filandiere - San Vito al Tagliamento
Vivere nella cenere
Motivazione del premio:
Originale fotocomposizione dove la cenere funge da cornice a paesaggio e figure umane 
che evocano potentemente le tematiche di Rahimi.
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Anche quest’anno far parte della redazione di “Adotta uno spettacolo” si è rivelata 
un’occasione unica per conoscere il mondo del teatro sempre più approfonditamente. 
Conoscere questo mondo significa togliere il velo dell’apparenza, quello che tutti 
imparano a conoscere in abito da sera, ma che è solo una parte dell’insieme. Abbiamo 
intervistato attori, abbiamo letto e scritto recensioni, creato post e approfondimenti da 
pubblicare sulla pagina Facebook, ma abbiamo anche avuto occasione di avvicinarci 
all’ambito tecnico e storico visitando il Teatro di San Vito al Tagliamento. Si è trattato per 
chi, come me, aveva già partecipato l’anno scorso, di fare un passo avanti e crescere, 
aiutati anche dalla collaborazione di chi si è messo in gioco a partire da quest’anno. 
La curiosità di addentrarsi in questo mondo e farne parte porta inevitabilmente al 
desiderio di prendersene cura, e il progetto è certamente un valido strumento per 
conoscere il teatro nel modo più giusto.
Gloria Piattoni 

È passato un anno da quando io e altri quattro ragazzi ci siamo conosciuti e abbiamo 
iniziato questo progetto per la stagione 2017/2018. Un giorno alla settimana ci 
incontravamo per scrivere dei post per fare pubblicità ai vari spettacoli, inoltre ci sono 
state anche le possibilità di visitare il Teatro di San vito al Tagliamento, un vero gioiellino 
del nostro territorio, e di andare a vedere alcuni spettacoli, come è capitato a me con 
“Il Sindaco del Rione Sanità”, un’opportunità utile per avvicinare le nuove generazioni 
a questo antico metodo di comunicazione dal quale, a causa di Internet, ci si sta 
allontanando sempre più. Infine, anche per unire quest’arte all’attualità, da quest’anno 
è stata aperta anche una pagina su Instagram che invito tutti a seguire!
Ilaria Valerio

Per me l’ABC del teatro è stata un’esperienza interessante ma purtroppo poco 
approfondita perché mi sono aggiunto al gruppo quando ormai la stagione teatrale era 
quasi finita: fa nulla, mi rifarò l’anno prossimo. Inoltre mi ha fatto piacere confrontarmi 
con i ragazzi della redazione in merito agli spettacoli, alcuni stupendi altri esecrabili. 
Sicuramente parteciperò anche l’anno prossimo non solo per godermi più spettacoli ma 
anche per l’ottima compagnia.
Federico Tallon

Da quest’anno faccio parte della redazione dell’ ABC del Teatro, un insieme di ragazzi che 
si occupa di pubblicizzare gli spettacoli proposti dal progetto “Adotta uno spettacolo” e 
che ha la possibilità di accostarsi al mondo del teatro senza necessariamente essere al 
centro di un palco a recitare. Trovo che questo progetto sia una bella esperienza e che 
valga la pena parteciparvi, sia perché si ha l’occasione di guardare il mondo del teatro 
da “dietro le quinte”, sia perché si collabora con ragazzi della propria età e si ha quindi la 
possibilità di confrontarsi con dei coetanei su un tema di interesse comune.
Cecilia Moro

E anche per quest’anno la stagione di “Adotta uno spettacolo” è finita. Questo progetto, 
a cui partecipo da ormai due anni, continua a offrire occasioni incredibili a me e ai 
miei colleghi di redazione: abbiamo avuto l’opportunità di incontrare in prima persona 
gli attori di alcune compagnie e di intervistarli, siamo riusciti a intrufolarci un paio di 
volte anche nei camerini e siamo andati a visitare in esclusiva il Teatro Arrigoni di San 
Vito al Tagliamento. Porterò ognuna di queste esperienze sempre nel cuore e spero di 
farne ancora molte altre negli anni a venire, perché il teatro è qualcosa di straordinario 
che “Adotta uno spettacolo” mi ha fatto scoprire. Ogni sera che mi siedo in sala, non 
vedo l’ora che si alzi il sipario. Ogni sera che vado a teatro, sono curioso di afferrare 
l’idea alla base dello spettacolo. E io ci vado per lasciarmi trasportare e tornare a casa 
con qualcosa di nuovo, che sia una storia o una riflessione. Quando entro a teatro, mi 
aspetto di uscirne diverso. Non sempre succede, ma molto spesso sì. È questa per me 
la magia del teatro: che incanta e trasforma lo spettatore ancora e ancora, notte dopo 
notte, da secoli e secoli e per altri ancora a venire.
Carlo Tomba 
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Ringrazio con sentita gratitudine per la loro affettuosa pazienza e disponibilità tutti i 
docenti e i dirigenti scolastici che hanno aderito al progetto. Eccovi i loro nomi:
i docenti:
Rosanna Acierno, Letizia Andreozzi, Georgia Bergamo, Anna Berini, Vania Bianco, Daniele Bin,
Francesca Bordini, Silvia Borin, Dario Breda, Stefano Briguglio, Manuela Brunetta,
Claudia Bruno, Alberto Buccaro, Alessandro Centazzo, Giuliana Cereser, Francesco Colussi,
Monica Copat, Flavia Coral, Doriana Corazza, Susanna Corelli, Annamaria Coviello, 
Francesca Crotti, Luigi Curtolo, Mimma D’Andrea, Paola Da Ros, Antonella Dal Corso,
Carla Danelon, Manuela Del Fiol, Paola Del Fiol, Donatella Del Piero, Paola Domini, 
Francesca Doretto, Monica Dorliguzzo, Alessandro Dose, Sara Fabretto, Ketti Favret, 
Anna Ferrara, Fabiola Fontanel, Manuela Fontanesi, Massimiliano Galati, Chiara Gherbaz, 
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Valentina Magnino, Alessandra Magoni, Roberto Maieron, Mariangela Malorgio,
Francesco Filippo Manti, Stefania Mascarin, Elena Marzotto, Antonella Mazzotta, 
Annamaria Mereu, Massimiliano Merisi, Cristina Michielin, Fausta Morassutto, Paola Mores,
Alessandra Pavan, Bruna Pavan, Silvia Pettarin, Angela Piazza, Paola Piccinin,
Francesca Piovesan, Tatiana Pinto, Annamaria Poggioli, Francesca Presotto, Vanna Presotto,
Erika Protti, Marta Raminelli, Maria Clara Rivieri, Renata Romor, Chiara Santarossa, 
Carla Sonzogni, Nathalie Santin, Stefania Savocco, Sara Sbriz, Lorella Tajariol, 
Chiara Tavella, Maria Carolina Tedeschi, Monica Tesolin, Marisa Toffolo, Sara Tosi,
Maria Piera Tramontin, Jessica Tramontina, Francesca Trinco, Natalia Troia, 
Roberta Tubero, Daniela Turchet, Gianattilio Valentinis, Irene Verziagi, Paola Zanni.
i dirigenti scolastici:
Dott.ssa Carla Bianchi dell’I.S.I.S. Liceo Le Filandiere di San Vito al Tagliamento; Dott.ssa 
Antonietta Zancan dell’I.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. Aldo Mattera dell’I.T.S.T. S. Pertini Pordenone; Dott.ssa 
Alessandra Rosset dell’I.T.S.S.E. O. Mattiussi Pordenone; Dott. Vittorio Borghetto 
dell’I.S.I.S. P. Sarpi e IPSIA G. Freschi San Vito al Tagliamento; Dott. Pier Vincenzo Di 
Terlizzi dell’I.S.I.S. E. Torricelli Maniago; Dott.ssa Laura Borin del Liceo Artistico I.S.A. 
E. Galvani Cordenons; Dott.ssa Paola Stufferi dell’I.S.I.S. F. Flora Pordenone; Dott.ssa 
Anna Romano del Liceo E. Vendramini Pordenone; don Lorenzo Teston Licei Don Bosco 
Pordenone; Dott. Alessandro Basso dell’Istituto I.S.I.S. G. Marchesini Sacile e dell’IPSIA P. 
Della Valentina Sacile; Dott. Aldo Mattera dell’I.S.I.S. Licei G.A. Pujati Sacile; Dott. ssa 
Lucia Cibin dell’Istituto Comprensivo M. Hack San Vito al Tagliamento.

Un ringraziamento particolare…
per il progetto “Dedica Scuola” a: Stefania Savocco, Daniela Gasparotto, Amalia 
Salvador, Nicoletta Figelli, Georgia Bergamo, Flavia Coral, Antonella Dal Corso, Fabiola 
Fontanel, Luca Gianni, Alessandra Magoni, Angela Piazza, Francesca Presotto.
per il progetto “Adotta uno spettacolo” a: 
Daniela Gasparotto, Emanuela Furlan, Annamaria Manfredelli

Grazie anche a tutti gli studenti che hanno partecipato agli spettacoli!

GRAZIE!

Ha cominciato l’attività di attrice all’età 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, è 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 più 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 è 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 
PIù NIENTE AL MONDO” di Massimo Carlotto per la regia di Francesco Migliaccio e la 
produzione del Teatro2 di Parma.
Alla ricerca delle corrispondenze più intime e profonde tra poesia e musica collabora da 
molti anni con il duo pianistico BARBARA RIZZI e ANTONIO NIMIS e il Maestro ROMANO 
TODESCO, 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 per cinque anni ha collaborato come 
docente 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 in “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.
2010 per RAI 1: “C’era una volta la città dei matti” con Fabrizio Gifuni e Vittoria Puccini.
2011 per RAI 1: “Helena e Glory” per la regia di Marco Pontecorvo.
Nel 2015 recita nel film “Monte” di Amir Naderi, presentato alla Mostra del Cinema di 
Venezia 2016.
Dal 2014 è responsabile del progetto “Adotta uno spettacolo”, curato dall’Associazione 
culturale Thesis di Pordenone e dedicato alla formazione teatrale per le Scuole Secondarie 
Superiori di Pordenone e provincia, portando annualmente a teatro quasi 4.000 studenti. 
Nel 2016 ha interpretato il ruolo di Dario nello spettacolo “Cronache del bambino anatra” 
di Sonia Antinori per la regia di Gigi Dall’Aglio.

CARLA MANZON
CURRICULUM VITAE
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