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Anche quest’anno gli studenti che hanno partecipato al progetto “Adotta 
uno spettacolo” hanno commentato gli spettacoli e gli incontri a cui 
hanno assistito con puntualità e attenzione, dimostrando una profondità 
e una capacità di critica davvero ammirevoli.
Questa pubblicazione che raccoglie i loro scritti vuole essere un momento 
di sintesi delle emozioni provate, ma anche un momento di memoria per 
rinnovare stimoli ed emozioni.
“Adotta uno spettacolo” ha raggiunto il traguardo delle ventuno edizioni 
mantenendo intatta la capacità propositiva e la freschezza degli inizi. 
Tutto ciò non sarebbe stato possibile senza l’entusiasmo che, nel corso 
degli anni, ci è stato restituito dai dirigenti scolastici, dai docenti e dagli 
studenti che con la loro adesione e con il loro impegno sono stati i veri 
protagonisti del progetto e gli artefici del suo successo. 
A loro va la nostra gratitudine e il nostro ringraziamento, ma pure il nostro 
rinnovato impegno di essere al loro fianco negli anni a venire.
Un caloroso ringraziamento va anche alla Fondazione Friuli e all’Ente 
Regionale Teatrale per il sostegno, al Comune di Pordenone per il 
patrocinio, al Teatro Comunale Giuseppe Verdi di Pordenone e al Teatro 
Comunale Marcello Mascherini di Azzano Decimo per la collaborazione, e 
infine ad Annamaria Manfredelli, Carla Manzon e Daniela Gasparotto che 
hanno curato e coordinato le varie fasi del progetto e allo staff di Thesis 
per l’organizzazione.

Antonino Frusteri
Presidente Thesis Associazione Culturale
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Anche quest’anno i ragazzi del redazionale della pagina Facebook e 
Instagram dell’ABC del Teatro si sono scatenati e si è scelto di pubblicare 
alcune delle loro recensioni migliori alla fine dei singoli capitoli dedicati 
agli spettacoli, come chiosa (in alcuni casi schietta e illuminante) 
degli scritti degli studenti dei vari Istituti. Il loro è stato un lavoro 
appassionato e appassionante, in alcune recensioni hanno raggiunto un 
livello di capacità di giudizio e di efficacia comunicativa che nulla hanno 
da invidiare a quella dei critici professionisti.
Infine, i miei più caldi e sinceri ringraziamenti a tutti i docenti che hanno 
dovuto pazientemente sopportare le mie numerose assenze: prometto 
che nella prossima stagione la mia presenza sarà devota e attenta 
come (spero lo sia stata) negli anni trascorsi. Grazie a tutti voi che 
avete sostenuto e lo fate sempre con grande passione, questo splendido 
progetto dedicato al mondo del Teatro da tutti noi così amato.

Carla Manzon
Responsabile del progetto

ADOTTA UNO SPETTACOLO 2018’19

Adotta uno spettacolo è arrivato al suo 21° anno di età, maggiorenne a 
tutti gli effetti, dunque. Per quanto mi riguarda è stata una scelta sofferta 
dividermi fra impegni professionali e collaborazione con l’Associazione 
Thesis che fortunatamente, al mio annuncio della possibilità che io fossi 
assente per la maggior parte della stagione teatrale,  ha voluto comunque 
rinnovare la fiducia nei miei confronti, e di questo posso solo ringraziare il 
Presidente Antonino Frusteri e tutti coloro che mi hanno aiutata a portare 
avanti il progetto anche “a distanza”.
Questa brochure non si sarebbe potuta realizzare senza il grande 
sforzo e impegno delle Professoresse Annamaria Manfredelli e Daniela 
Gasparotto, che l’hanno curata amorevolmente nella scelta e revisione 
dei testi e di tutti i numerosi materiali che sono giunti. A causa dei miei 
impegni lavorativi, giunti inaspettatamente, che mi hanno portata via da 
Pordenone per lunghi mesi, per me sarebbe stato infatti quasi impossibile 
seguire con la dovuta attenzione la pubblicazione di “Dopo la prima”.
In queste pagine potrete, come sempre, notare la grande perspicacia e 
in alcuni casi la severità di giudizio da parte dei “critici in erba”, la loro 
libertà di esprimere senza peli sulla lingua le diverse opinioni in merito al 
mondo del Teatro e ai suoi protagonisti: allenamento fondamentale per 
scrittura sintetica e libertà di espressione.

Visto il successo che ha avuto lo scorso anno Reading 2.0 sui “Promessi 
sposi”, quest’anno è stato Shakespeare con il suo “Romeo e Giulietta” 
il protagonista dell’interessante progetto ideato da Maria Ariis e Paola 
Salvi intitolato “Solo il tuo nome mi è nemico” che ha coinvolto più di 
1700 ragazzi e ha vantato la collaborazione entusiastica dell’Ordine degli 
Avvocati Mediatori della Provincia di Pordenone. Potrete gustare alcuni dei 
migliori elaborati nelle pagine dedicate a questo importante progetto che 
ha tentato di far riflettere gli studenti su temi fondamentali, soprattutto 
di questi tempi, come l’ascolto reciproco, l’empatia nei confronti degli altri 
e il bullismo. Il lusinghiero riscontro da parte dei docenti e degli studenti, 
ci ha confortati e spero che nella futura stagione l’Associazione Thesis 
abbia la possibilità di offrire un nuovo e interessante percorso agli Istituti. 
Come negli anni precedenti, ci sono pervenuti parecchi  elaborati 
grafici e video di qualità: li potrete ammirare sul sito web del progetto 
(www.adottaunospettacolo.it). 
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il progetto in numeri

spettacoli

spettacoli: 32 
istituti partecipanti: 12
adesioni: 3052

INCONTRI “VISTI DA VICINO”

incontri: 6
istituti partecipanti: 4 
presenze: 342 per 16 classi 

MATERIALI MULTIMEDIALI E GRAFICI A CORREDO

materiali: 76
una selezione è pubblicata nel sito web: 
www.adottaunospettacolo.it 
nella sezione “Dopo la Prima”

Progetto “SOLO IL TUO NOME MI È NEMICO”

lezioni/spettacolo: 9
istituti partecipanti: 12 
adesioni: 1732 per 74 classi 
lettere e videomessaggi prodotti dagli studenti: 82 

una selezione è pubblicata nel sito web: 
www.adottaunospettacolo.it
nella sezione “Dopo la Prima” dedicata al progetto

CONCORSO “PAROLE E IMMAGINI PER GIOCONDA BELLI” 
DEDICA 2019 A GIOCONDA BELLI

istituti partecipanti: 6
studenti partecipanti: 556 per 27 classi
opere in concorso: 92
studenti presenti all’incontro con l’autore: 130
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I percorsi, gli spettacoli e le scuole

PERCORSO 
“I CLASSICI”

FILUMENA MARTURANO
Spettacolo adottato da:
I.S.I.S. Licei G.A. Pujati Sacile
I.S.I.S. P. Sarpi San Vito al Tagliamento

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

L’IMPORTANZA DI CHIAMARSI ERNESTO
Spettacolo adottato da:
I.S.I.S. Liceo Le Filandiere 
San Vito al Tagliamento

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

LA TRAGEDIA DEL VENDICATORE 
Spettacolo adottato da:
Licei Don Bosco Pordenone
I.T.S.T. J.F. Kennedy Pordenone
Liceo Leopardi-Majorana Pordenone
I.S.I.S. Licei G.A. Pujati Sacile 
Liceo E. Vendramini Pordenone

IL COSTRUTTORE SOLNESS 
Spettacolo adottato da:
Liceo Scientifico M. Grigoletti 
Pordenone
Liceo Leopardi-Majorana Pordenone

SOGNO DI UNA NOTTE DI MEZZA 
ESTATE 
Spettacolo adottato da:
Liceo Scientifico M. Grigoletti 
Pordenone
Liceo Leopardi-Majorana Pordenone
I.S.I.S. Licei G.A. Pujati Sacile 
I.S.I.S. G. Marchesini Sacile 
I.T.S.T. J.F. Kennedy Pordenone

PERCORSO 
“IL TEATRO DELLE EMOZIONI”

ALLE CINQUE DA ME
Spettacolo adottato da:
I.S.I.S. E. Torricelli Maniago
Liceo Leopardi-Majorana Pordenone

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

MATILDE E IL TRAM PER SAN VITTORE
Spettacolo adottato da:
I.S.I.S. Liceo Le Filandiere 
San Vito al Tagliamento
I.S.I.S. P. Sarpi San Vito al Tagliamento

AD UN PASSO
Spettacolo adottato da:
I.S.I.S. Liceo Le Filandiere 
San Vito al Tagliamento

MIO EROE 
Spettacolo adottato da:
I.S.I.S. E. Torricelli Maniago

MARATONA DI NEW YORK
Spettacolo adottato da:
I.S.I.S. E. Torricelli Maniago
Liceo Leopardi-Majorana Pordenone 

CRONACHE DEL BAMBINO ANATRA
Spettacolo adottato da:
Liceo Leopardi-Majorana Pordenone 

VECCHIA SARAI TU!
Spettacolo adottato da:
I.S.I.S. Liceo Le Filandiere 
San Vito al Tagliamento
I.S.I.S. P. Sarpi San Vito al Tagliamento

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

PERCORSO 
“TEATRO È SOCIETÀ”

VA PENSIERO 
Spettacolo adottato da:
Licei Don Bosco Pordenone
Liceo Scientifico M. Grigoletti 
Pordenone
Liceo Leopardi-Majorana Pordenone
I.S.I.S. Licei G.A. Pujati Sacile
I.S.I.S. G. Marchesini Sacile
I.S.I.S. P. Sarpi San Vito al Tagliamento

MI SA CHE FUORI È PRIMAVERA
Spettacolo adottato da:
I.T.S.T. J.F. Kennedy Pordenone
I.T.S.S.E. O. Mattiussi Pordenone
Liceo Scientifico M. Grigoletti 
Pordenone

BUKUROSH, MIO NIPOTE 
Spettacolo adottato da:
I.S.I.S. G. Marchesini Sacile
I.S.I.S. Liceo Le Filandiere 
San Vito al Tagliamento 
I.S.I.S. P. Sarpi San Vito al Tagliamento

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

REGALO DI NATALE
Spettacolo adottato da:
I.S.I.S. G. Marchesini Sacile

L’OPERAZIONE
Spettacolo adottato da:
I.S.I.S. E. Torricelli Maniago

ROMA ORE 11
Spettacolo adottato da:
Liceo E. Vendramini Pordenone
Liceo Leopardi-Majorana Pordenone
Liceo Scientifico M. Grigoletti 
Pordenone

CON IL VOSTRO IRRIDENTE SILENZIO 
Spettacolo adottato da:
I.T.S.T. J.F. Kennedy Pordenone
Liceo Leopardi-Majorana Pordenone
Liceo Scientifico M. Grigoletti 
Pordenone
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La Compagnia dello spettacolo 
ENRICO IV
ha incontrato gli studenti di:
Liceo Leopardi-Majorana Pordenone

La Compagnia dello spettacolo 
RAGAZZI DI VITA
ha incontrato gli studenti di:
Licei Don Bosco Pordenone
Liceo Scientifico M. Grigoletti 
Pordenone

La Compagnia dello spettacolo 
SOGNO DI UNA NOTTE DI MEZZA ESTATE
ha incontrato gli studenti di:
I.T.S.T. J.F. Kennedy Pordenone

PROGETTO “SOLO IL TUO 
NOME MI E’ NEMICO”

Lezione/spettacolo adottata da:
I.S.I.S. G. Marchesini Sacile
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.T.S.S.E. O. Mattiussi Pordenone
I.T.S.T. J.F. Kennedy Pordenone
Licei Don Bosco Pordenone
Liceo E. Vendramini Pordenone
Liceo Leopardi-Majorana Pordenone	
Liceo Scientifico M. Grigoletti 
Pordenone
Scuola Secondaria di Primo Grado 
G. Lozer Pordenone

CONCORSO 
“PAROLE E IMMAGINI PER 
GIOCONDA BELLI”

Dedica a Gioconda Belli 2019
Istituti partecipanti al Concorso e 
all’incontro esclusivo con l’Autrice:
I.S.I.S. Licei G.A. Pujati Sacile
I.S.I.S. Liceo Le Filandiere
San Vito al Tagliamento
I.T.S.S.E. O. Mattiussi Pordenone
Liceo Leopardi-Majorana Pordenone	
Liceo Scientifico M. Grigoletti 
Pordenone

PERCORSO 
“PIRANDELLIANA”

ENRICO IV
Spettacolo adottato da:
I.S.I.S. F. Flora Pordenone
I.T.S.T. J.F. Kennedy Pordenone
Liceo Leopardi-Majorana Pordenone
Liceo Scientifico M. Grigoletti 
Pordenone

SEI
Spettacolo adottato da:
I.S.I.S. F. Flora Pordenone
I.S.I.S. G. Marchesini Sacile
I.T.S.S.E. O. Mattiussi Pordenone
Licei Don Bosco Pordenone 
Liceo Scientifico M. Grigoletti 
Pordenone

I GIGANTI DELLA MONTAGNA
Spettacolo adottato da:
Liceo Scientifico M. Grigoletti 
Pordenone

PERCORSO 
“IL TEATRO È UN ROMANZO”

EX CHIMICO
Spettacolo adottato da:
I.S.I.S. G. Marchesini Sacile
I.S.I.S. Licei G.A. Pujati Sacile
I.T.S.T. J.F. Kennedy Pordenone
Liceo Scientifico M. Grigoletti 
Pordenone

DIECI PICCOLI INDIANI… 
E NON RIMASE NESSUNO!
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 MISERABILI
Spettacolo adottato da:
I.S.I.S. F. Flora Pordenone
I.S.I.S. G. Marchesini Sacile 
I.S.I.S. Licei G.A. Pujati Sacile 
I.T.S.T. J.F. Kennedy Pordenone
Liceo Scientifico M. Grigoletti 
Pordenone

IL FU MATTIA PASCAL
Spettacolo adottato da:
I.S.I.S. Licei G.A. Pujati Sacile
I.T.S.T. J.F. Kennedy Pordenone 

RAGAZZI DI VITA
Spettacolo adottato da:
I.S.I.S. Licei G.A. Pujati Sacile
I.T.S.T. J.F. Kennedy Pordenone
Licei Don Bosco Pordenone
Liceo Scientifico M. Grigoletti 
Pordenone

INCONTRI 
CON GLI STUDENTI

La Compagnia dello spettacolo 
VA PENSIERO
ha incontrato gli studenti di:
Licei Don Bosco Pordenone
Liceo Leopardi-Majorana Pordenone
Liceo Scientifico M. Grigoletti 
Pordenone

La Compagnia dello spettacolo 
SEI
ha incontrato gli studenti di:
Liceo Scientifico M. Grigoletti 
Pordenone
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FILUMENA MARTURANO
di Eduardo De Filippo
con Mariangela D’Abbraccio, 
Geppy Gleijeses, Nunzia Schiano, 
Mimmo Mignemi, Gregorio De Paola, 
Elisabetta Mirra, Ilenia Oliviero, 
Agostino Pannone, Fabio Pappacena, 
Eduardo Scarpetta
regia di Liliana Cavani

Teatro Zancanaro
Sacile
6 novembre 2018

Auditorium Comunale Hermann Zotti 
San Vito al Tagliamento
14 novembre 2018 

PERCORSO “I CLASSICI”
SPETTACOLO ADOTTATO DA:
I.S.I.S. Licei G.A. Pujati 
Sacile
Classe: 3^ A SCI
Coordinatrice: prof.ssa Annamaria Mereu
I.S.I.S. P. Sarpi 
San Vito al Tagliamento
Classi: 3^ A AFM - 4^ C RIM – 5^ C RIM
Coordinatori: prof. Massimiliano Galati, 
Alessandro Dose

Segnaliamo che la locandina di Khadija Boulaksout, Greta Marin, Lisa Polese, Aurora 
Zanchetta della Classe 3^ ASCI dell’ I.S.I.S. Licei G.A. Pujati - Sacile si trova sul sito di 
“Adotta uno spettacolo” (ndr): www.adottaunospettacolo.it

Eroine nell’ombra: Filumena Marturano
Il 6 novembre 2018 al Teatro Zancanaro di Sacile è andato in scena lo spettacolo “Filumena 
Marturano”, con la regia di Liliana Cavani. Filumena era interpretata da Mariangela 
D’Abbraccio, mentre Geppy Gleijeses, allievo di De Filippo, aveva il ruolo di Domenico Soriano. 
La commedia, scritta nel 1946 da Eduardo De Filippo, è l’opera del grande drammaturgo più 
rappresentata ed apprezzata dalla critica anche all’estero. La vicenda, ambientata a Napoli 
fra l’ultimo periodo della Seconda Guerra Mondiale e la fine degli anni Cinquanta, narra 
la storia di Filumena, donna ormai matura, che si finge gravemente malata per riuscire a 
sposare Domenico Soriano, erede di un ricco pasticciere, del quale è stata la mantenuta per 
molti anni. Soriano la sposa solo perché lei si finge moribonda, ma, scoperto l’inganno, vuole 
annullare il matrimonio. Filumena allora gli rivela di avere tre figli, uno dei quali è suo, poi rende 
a Domenico la banconota ricevuta da lui dopo il rapporto in cui era avvenuto il concepimento, 
perché - afferma- “i figli non si pagano”. La commedia si conclude con le nozze dei due, 
che rappresentano il trionfo dell’amore nonostante tutte le vicissitudini. L’opera evidenzia 
tematiche molto importanti, facendo emergere anche aspetti dell’emancipazione femminile 
e il valore del rapporto madre-figli. Inoltre espone un tema scomodo per quegli anni: i diritti 
dei figli illegittimi. Filumena è una donna forte e risoluta che, sebbene le sue compagne le 
consiglino di abortire, ha deciso di crescere i propri figli e di farli educare per permettere 
loro una vita migliore di quella da lei vissuta. Per fare ciò tuttavia ha dovuto tacere le sue 
gravidanze al fatuo ed opportunista Domenico, che si occupava di Filumena solo quando 
lei poteva essergli utile in qualche modo. È chiaro che attraverso le figure dei protagonisti c’è 
l’intenzione di rappresentare l’allegoria dell’Italia lacerata e in larga misura depauperata anche 
moralmente, prefigurandone tuttavia la dignità e la volontà di riscatto. L’interpretazione che 
Geppy Gleijeses ha dato di Domenico Soriano, uomo dalla vita facile che fatica ad assumersi 
le responsabilità di marito e di padre, è stata ottima, come quella di Mariangela D’Abbraccio 
nel personaggio di Filumena, restituito in tutti i suoi accenti, dall’istintualità materna e 
popolare alla passione e alla forza degne di un’eroina classica. Questa immensa protagonista, 
infatti, combatte coraggiosamente per i suoi figli innanzitutto, ma anche per il suo amore, 
per la sua dignità, permettendo a Domenico Soriano (e al pubblico) di comprendere il valore 
degli affetti familiari. La commedia, che si svolge nello scenario della casa in cui vivono 
Domenico e Filumena, è stata recitata interamente in dialetto napoletano, rispettando il 
testo originale: una scelta senza dubbio giustificata, che però avrebbe potuto rendere difficile 
per gli spettatori comprendere i discorsi, il messaggio e i valori che l’opera affronta. Tuttavia 
i dialoghi sono molto ben strutturati e gli attori, con la loro impeccabile recitazione, hanno 
reso appieno il pathos e il carattere deciso di entrambi i personaggi. La scenografia risultava 
ben progettata e curata. I dialoghi fra i due protagonisti erano intervallati da scene affidate 
a personaggi minori, comunque importanti e ben connessi con il resto dell’opera. Il risultato è 
un affresco che coinvolge il pubblico fino alla commovente conclusione, con quelle lacrime di 
Filumena che danno sostanza al lato più intimo e fragile della sua femminilità.

Ludovica Rupolo, Silvia Salatin, Alice Zat 
Classe 3^ A SCI, I.S.I.S. Licei G.A. Pujati - Sacile 

FILUMENA MARTURANO
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Tradimenti e perdoni 
“Filumena Marturano”, commedia di Eduardo De Filippo scritta nel 1946, è andata in scena 
all’Auditorium Zotti con la regia di Liliana Cavani e l’interpretazione di Mariangela D’Abbraccio 
nel ruolo di Filumena e Geppy Gleijeses in quello di Domenico. Uno scenario di bugie e 
tradimenti, quello che ci ritroviamo davanti, intrigante al punto giusto. Filumena è una donna 
matura, sicura e forte, tanto da avere il coraggio di ingannare il compagno, don Domenico, 
fingendosi morente per farsi sposare. Domenico Soriano, caduto in pieno nella trappola 
tesagli dall’analfabeta ma astutissima compagna, a sua volta ha già un’altra relazione. Dopo 
che entrambi i protagonisti scoprono di ingannarsi a vicenda, l’uomo si rivolge ad un avvocato 
per annullare il matrimonio che è frutto di un inganno. Da qui prendono il sopravvento sulla 
scena i violenti diverbi tra i due, durante uno dei quali Filumena rivela a Domenico di avere 
tre figli, mantenuti in segreto per venticinque anni con i soldi di lui. Dietro questa confessione 
si cela un segreto che l’uomo non riesce inizialmente ad accettare: solo attraverso il tempo e 
una lunga maturazione personale scopre che essere padre gli colmerebbe un grande vuoto, 
lasciatogli negli anni dall’inesorabile svanire della giovinezza. Gli attori sono stati coinvolgenti 
e superbi nell’interpretare alla perfezione le sfumature psicologiche dei due personaggi, che 
hanno saputo caratterizzare al meglio anche sotto l’aspetto strettamente linguistico. Tuttavia 
il dialetto napoletano ha rappresentato spesso un ostacolo insormontabile per comprendere 
nei suoi dettagli più profondi l’interessantissima vicenda.

Steven Bauer, Sara Padoani, Antoinette Bance, Anane Atta Francis, Ahmed Alea
Classe 3^ AFM Serale, I.S.I.S. P. Sarpi - San Vito al Tagliamento

“Filumena”: un successo senza tempo
“Filumena Marturano” è una commedia in tre atti, recitata quasi interamente in dialetto 
napoletano, ideata dal genio di Eduardo De Filippo. Scritta nel 1946, è uno dei lavori di Eduardo 
più conosciuti ed apprezzati dal pubblico e dalla critica internazionale di ogni tempo. 
Lo spettacolo andato in scena in occasione dell’inaugurazione della stagione teatrale di San 
Vito al Tagliamento è stato diretto da Liliana Cavani e ha visto come protagonisti Mariangela 
D’Abbraccio e Geppy Gleijeses nei ruoli di Filumena e Domenico. Ambientata originariamente 
nel dopoguerra, la commedia affronta una tematica molto sentita in quegli anni: quella 
dei diritti dei figli illegittimi. Filumena Marturano è una donna di bassa estrazione sociale 
e senza cultura, ma di affinato ingegno. A causa delle circostanze della vita ha un passato 
tormentato, ma nonostante questo è madre consapevole e responsabile. Impossibilitata 
a farlo personalmente, provvederà comunque al sostentamento dei suoi figli illegittimi 
sottraendo soldi all’ignaro don Mimì, troppo impegnato a correr dietro a donne e cavalli 
per rendersi conto che la compagna, in cui riponeva la sua fiducia ma che trattava come 
un’umile serva da ben 25 anni, stava tramando la sua vendetta. Infatti con un abile tranello 
Filumena attua il suo piano…
La commedia è impegnativa dal punto di vista linguistico, ma l’esemplare interpretazione 
degli attori ha fatto sì che il messaggio arrivasse forte e chiaro. La drammaticità del tema 
è stata alleggerita dagli interventi comici, e perciò distensivi, di Nunzia Schiano (Rosalia) e 
Mimmo Mignemi (Alfredo), che con la loro simpatia e professionalità hanno sottolineato 
la napoletanità della commedia.

Stefania Amato, Vania Mancin, Alice Fagherazzi, Salvatore Bonacquisto, Valeria Vinci, 
Anika Nicole Enriquez
Classe 3^ AFM Serale, I.S.I.S. P. Sarpi - San Vito al Tagliamento

Filumena e la riscoperta della famiglia
Nel Teatro Zancanaro di Sacile, il 6 novembre 2018, prendono vita le burrascose 
vicende di Filumena Marturano, una donna caparbia e determinata che riesce ad 
abbandonare la casa chiusa - in cui lavorava sin da giovanissima - grazie alla relazione 
con il ricco imprenditore napoletano don Domenico Soriano, da cui ha un figlio e dal 
quale segretamente prende i danari per mantenere questo ed altri due figli di padri 
ignoti. Lo spettacolo teatrale scritto da Eduardo De Filippo ha inizio con Filumena che, 
visto l’ostinato rifiuto di Domenico a prenderla in moglie dopo molti anni passati ad 
accudire la casa di lui, di fronte all’imminenza del matrimonio dell’uomo con un’altra 
donna molto più giovane decide di fingersi agonizzante per costringerlo a sposarla 
in extremis. La scoperta dell’inganno e dei figli a lui nascosti infiamma la scena con 
la collera di don Domenico, ora vittima dell’ostinazione di Filumena e dell’ironia dei 
domestici. In scena, Mariangela D’Abbraccio e Geppy Gleijeses, nei ruoli principali, 
si calano in un’Italia lacerata dal dopoguerra con un’interpretazione convincente ed 
espressiva che accompagna la comprensione dello spettacolo, interamente in dialetto 
napoletano. I dialoghi e i monologhi, scanditi da lunghe pause e precise intonazioni, 
creano un’atmosfera di tensione sino al lieto fine, in cui trionfa il valore della famiglia. 

Matteo De Marco, Giada Della Libera, Federico Egidi, Rosanna Ndroqi, Lorenzo Puiatti
Classe 3^ A SCI, I.S.I.S. Licei G.A. Pujati - Sacile

Una donna accorta 
In una Napoli che esce dalla seconda guerra mondiale, Filumena, interpretata da 
un’appassionata Mariangela D’Abbraccio, porta in scena una donna “accorta” che ha 
donato la propria vita per sostenere i suoi figli e per assicurare loro un prospero futuro.
È proprio il termine napoletano “accorta” che definisce alla perfezione Filumena, donna 
piena di coraggio che “nun vere ‘n faccia a nisciuno”. E poi c’è lui, Domenico Soriano, 
interpretato da Geppy Gleijeses, rappresentante della Napoli borghese e dei suoi 
sfaccettati aspetti: è un uomo un po’ stanco dopo una gioventù sfrenata, un uomo 
malinconico a causa dei suoi ricordi. Filumena, che oramai non sopporta più di essere 
trascurata, vorrebbe ricevere un po’ di vero amore dal suo Domenico e trascorrere 
serenamente con lui una vita diversa, da vivere davvero insieme come due persone 
innamorate. I due protagonisti, applauditissimi, hanno reso alla perfezione i personaggi 
concepiti da Eduardo De Filippo, parlando rispettivamente un napoletano borghese e 
popolare, mai volgare. Un’interpretazione perfetta anche da parte del resto del cast, 
che ha valorizzato lo spettacolo con una recitazione ricca di sfumature, a volte comiche, 
a volte amare. Nonostante l’ostacolo linguistico di un testo che, soprattutto all’inizio, 
presenta alcune difficoltà di decifrazione, il pubblico ha applaudito calorosamente gli 
attori, che ha potuto apprezzare grazie alla loro capacità di coinvolgere gli spettatori e 
a quella punta di concentrazione in più che ha reso comprensibili gli scambi di battute 
e il vivacissimo humour partenopeo di De Filippo.

Pierfrancesco Savastano
Classe 4^ C RIM, I.S.I.S. P. Sarpi - San Vito al Tagliamento
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Mirandolina, una donna moderna
Di fronte alla maestria di un grande drammaturgo come Goldoni non si può di certo restare 
indifferenti. La sensibilità e il pragmatismo di questo autore si condensano in testi teatrali 
caratterizzati da una grande espressività e da uno spiccato realismo. In una società come 
quella italiana del Settecento, portare in scena argomenti e situazioni della quotidianità delle 
diverse classi sociali non era affatto usuale, anzi: la precedente tradizione teatrale preferiva 
infatti rappresentare situazioni e personaggi stereotipati, estranei alla vita vera. 
Non a caso Goldoni sceglie come protagonista una donna, Mirandolina, che prima di tutto 
è un’imprenditrice, proprietaria di una locanda: una donna intraprendente, orfana, che ha 
dovuto presto aprire gli occhi alla realtà e che per questo motivo ha imparato a difendersi, 
a lottare, a comandare. L’immagine femminile dipinta da Goldoni sovverte la concezione 
settecentesca delle donne come mero oggetto di piacere e intrattenimento: l’autore propone 
infatti una donna che lotta per la sua dignità e per i suoi interessi. Mirandolina è presentata 
come una giovane scaltra, abile nell’orientare le situazioni a proprio favore utilizzando come 
strumento di seduzione, oltre che la bellezza, un’esibita sincerità e un vivace ingegno. Goldoni 
ne mette in luce anche l’origine toscana, spesso associata alla predisposizione agli 
affari, al calcolo e al guadagno, facendo così risaltare gli aspetti pragmatici della 
donna, calcolatrice e autoritaria. 
Si tratta quindi di un’opera tra le più significative nella produzione di Goldoni, vero riformatore 
di una Commedia dell’Arte nella quale la società settecentesca non poteva più riconoscersi.

Giulia Collodel
Classe 4^ E, I.S.I.S. Liceo Le Filandiere - San Vito al Tagliamento

Una commedia senza tempo
Il 26 novembre 2018 l’Auditorium Comunale Zotti di San Vito al Tagliamento ha ospitato 
“La Locandiera” di Carlo Goldoni in una messa in scena diretta da Paolo Valerio e 
Francesco Niccolini. La produzione dell’Arca Azzurra Teatro ha riscosso ampio successo grazie 
all’eccellente compagnia composta da Amanda Sandrelli, Alex Cendron, Giuliana Colzi, 
Andrea Costagli, Dimitri Frosali, Massimo Salvianti e Lucia Socci. 
La protagonista è la giovane titolare di una locanda fiorentina, di nome Mirandolina - 
un’ottima Amanda Sandrelli -, orfana di entrambi i genitori e di una bellezza disarmante 
che attira tutti gli uomini.
In un mondo in cui le donne non hanno ancora acquisito coscienza dei propri diritti, 
Mirandolina, abituata ad essere apprezzata da tutti gli uomini e ad imporsi sulle altre 
persone, lotta ogni giorno per dirigere la sua locanda conservando indipendenza e dignità.
Lo spettacolo si svolge su due piani di comunicazione: il primo tra tutti i personaggi della 
commedia ed il secondo tra la protagonista ed il pubblico, il quale si trova coinvolto 
attivamente nella rappresentazione.
Il nutrito gruppo di artisti è riuscito a confermare con eleganza la straordinarietà di un’opera 
scritta quasi trecento anni fa, conferendole freschezza e modernità.

Eleonora Portolan
Classe 4^ E, I.S.I.S. Liceo Le Filandiere - San Vito al Tagliamento
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LA LOCANDIERA
di Carlo Goldoni
adattamento e drammaturgia 
di Francesco Niccolini
con Amanda Sandrelli, 
Alex Cendron, Giuliana Colzi, 
Andrea Costagli, Dimitri Frosali, 
Massimo Salvianti, Lucia Socci
regia di Paolo Valerio e 
Francesco Niccolini

Auditorium Comunale Hermann Zotti 
San Vito al Tagliamento
26 novembre 2018

PERCORSO “I CLASSICI”
SPETTACOLO ADOTTATO DA:
I.S.I.S. Liceo Le Filandiere
San Vito al Tagliamento
Classe: 4^ E
Coordinatore: prof. Francesco Colussi
I.S.I.S. P. Sarpi
San Vito al Tagliamento
Classi: 4^ A SIA - 4^ A TUR
Coordinatrice: prof.ssa Vania Bianco
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Fra di voi e me vi è qualche differenza... 
“Fra di voi e me vi è qualche differenza”: con questa battuta si apre “La locandiera”, spettacolo 
andato in scena il 26 novembre 2018 all’Auditorium Zotti di San Vito al Tagliamento.
La commedia, scritta da Carlo Goldoni nel 1753, ritrae la vittoriosa sfida della locandiera 
Mirandolina: la conquista di un giovane cavaliere che considera le donne addirittura 
come un’infermità insopportabile. 
La pièce è ambientata a Firenze. Il caos e gli scompigli ne sono protagonisti insieme ai 
personaggi: il Conte senza un soldo, il ricco Marchese che offre regali di enorme valore 
alla giovane Mirandolina, il Cavaliere di Ripafratta. Quest’ultimo provoca un immediato 
interesse in Mirandolina la quale, non sentendosi apprezzata da lui come si aspetta, si 
sente sfidata, così escogita una trappola per farlo cadere ai suoi piedi.
Nel corso della vicenda compaiono altri due personaggi femminili: Ortensia e Dejanira, 
due attrici che, fingendosi nobildonne, cercano di ottenere favori dagli ospiti di 
Mirandolina senza però riuscirci, al contrario della protagonista che riesce a fare 
innamorare di sé tutti mentre si prende gioco di loro senza che se ne accorgano. 
Nel finale però vediamo che rinuncia a questo suo potere per sposare il cameriere 
Fabrizio, mantenendo così fede alla promessa fatta al padre morente e lasciando gli 
altri pretendenti a mani vuote. A noi la commedia è piaciuta molto perché l’autore 
attraverso una storia semplice è riuscito a rappresentare la società dell’epoca mettendo 
in luce i vizi e i difetti delle varie classi sociali. 

Alessandro Alberti, Giulio Comparin, Nicola Giacomel, Sara Iop, Gianluca Parpinel
Classe 4^ A SIA, I.S.I.S. P. Sarpi - San Vito al Tagliamento

Un’astuta locandiera 
Il 26 novembre 2018 è stato presentato all’Auditorium Zotti di San Vito al Tagliamento 
lo spettacolo tratto dalla commedia più conosciuta di Goldoni: “La Locandiera”. 
L’interprete principale era Amanda Sandrelli e la regia era affidata a Paolo Valerio. 
La scena è una locanda della Firenze del ‘700 in cui agiscono nobili dediti prevalentemente 
all’ozio o a futili occupazioni e borghesi che invece lavorano per garantirsi da vivere. 
Lo spettacolo quindi non punta solo al divertimento, ma invita il pubblico a riflettere sui 
diversi ruoli sociali e sull’eterna lotta per la sopravvivenza. 
La storia ruota tutta intorno a Mirandolina, l’attraente e astuta proprietaria di una 
locanda, che utilizza l’arte della seduzione per circondarsi di spasimanti. La serata è stata 
un successo grazie all’eccellente interpretazione degli attori che tra battute dall’effetto 
comico sono stati capaci di trasportarci nel ‘700 di Goldoni e a trasmetterci l’idea dei 
caratteri tipici di quella società. A emergere su tutti è stata ovviamente la figura di 
Mirandolina: intelligente, bella e consapevole di sé, la “locandiera” ha come primo 
interesse il profitto della sua attività e quindi sa disimpegnarsi con stile dai mediocri 
tentativi di seduzione del Conte e del Marchese e anche tener testa all’orgoglio borioso 
del Cavaliere, facendolo infine cedere. E ci piace molto questa donna determinata a cui 
vorrebbero assomigliare le donne di oggi.

Aurora Moccia, Sofia Marcuzzi, Antonia Berto, Elisabeth Adjar, Oumaima Sabri 
Classe 4^ A TUR, I.S.I.S. P. Sarpi - San Vito al Tagliamento
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L’IMPORTANZA DI CHIAMARSI 
ERNESTO
di Oscar Wilde
regia, scene e costumi di 
Ferdinando Bruni e Francesco Frongia
con Ida Marinelli, Elena Russo Arman, 
Luca Toracca, Nicola Stravalaci, 
Giuseppe Lanino, Riccardo Buffonini, 
Cinzia Spanò, Camilla Violante Scheller

Auditorium Comunale Hermann Zotti 
San Vito al Tagliamento
4 febbraio 2019

PERCORSO “I CLASSICI”
SPETTACOLO ADOTTATO DA:
I.S.I.S. Liceo Le Filandiere
San Vito al Tagliamento
Classi: 5^ F - 5^ H
Coordinatori: prof. Francesco Colussi, 
Maria Piera Tramontin

La commedia della nostra vita 
“L’Importanza di chiamarsi Ernesto”, un mix di controsensi (annunciati già dal titolo) e 
convenzioni sociali abbinati ad una buona dose di ipocrisia e menzogna, parole-chiave 
di quell’alta, ma comica, società vittoriana.
Un umorismo nonsense quello dell’esteta Oscar Wilde, un’ironia dall’apparenza 
bizzarra, ma intrisa di significati da cogliere... basti pensare al nome Ernest, che 
richiama il termine earnest (onesto).
Chissà se questo particolare ragazzo di campagna riteneva valesse la pena l’essere 
‘onesto’, o ‘franco’... Per rispondere non ci si può dimenticare del fatto che all’inizio della 
commedia Ernest è un nome utile quanto fasullo, sfruttato da Jack che, spesso assalito 
dalla noia della vita di campagna, fugge in città con la fantastica scusa di dover assistere 
un suo fratello scapestrato (ma immaginario!), noto per le sue innumerevoli bravate. 
E così ecco che il giovanotto, raggiungendo la città, quasi cambia la sua identità, 
facendosi conoscere come Ernest. Non sorprendetevi: Jack/Ernest non è l’unico... è 
in buona compagnia! Il suo caro amico Algernon, ometto aristocratico e acculturato, 
ha ben presente quanto lunghi e soffocanti siano gli eventi mondani in famiglia, ma 
ha anche ben capito come poterli evitare: ma certo, un suo amico molto malato di 
nome Bunbury - guarda caso... - si ammala sempre quando arriva qualche parente! La 
commedia, dal finale lieto (ma non svelabile!) prosegue attraverso fraintendimenti e 
scene ironiche: una Gwendolen innamorata di Jack/Ernest, ma ostacolata dalla madre 
- donna un po’ “preziosa”… - che mai accetterebbe che la sua figlioletta sposasse uno 
dalle origini incerte; e poi Cecily, ragazza tanto svogliata nello studio quanto con la 
testa tra le nuvole e persa per un sogno: conquistare un uomo che si chiami Ernest.
Divertente, coinvolgente, ben recitata: la commedia di “Ernest/Earnest” è la commedia 
della nostra vita!

Angelica Albino, Beatrice Benvenuto
Classe 5^ H, I.S.I.S. Liceo Le Filandiere - San Vito al Tagliamento

Dandismo e ironia 
“L’importanza di chiamarsi Ernesto”, commedia in tre atti scritta nel 1895 da Oscar Wilde, 
è stata rappresentata in chiave moderna dalla compagnia Teatro dell’Elfo.
La storia narra di John (o meglio Jack) Worthing, tutore di Cecily Cardew, amabile ragazza 
che vive nella campagna vicina a Londra, al riparo dalle “tentazioni” della città. Uomo 
onesto quando è in questa veste, John ha inventato l’esistenza di un fratello per motivare 
le sue trasferte nella capitale, dove vive la fidanzata Gwendolen, cugina dell’amico 
Algernon. L’uomo, però, si è presentato a lei come Ernest, nome molto amato dalla 
donna. Desideroso di sposarla, John prende una decisione rispetto al fratello immaginario 
da cui avrà origine tutta una catena di rivelazioni. La versione dello spettacolo a cui ho 
assistito è stata davvero curata nei minimi particolari, dagli elementi di arredamento agli 
abiti dei personaggi (da sottolineare la bellezza e l’eleganza dei completi tartan di John e 
Algernon, rispettivamente di colore rosso e blu, che spiccavano sulle pareti chiare).
Gli ambienti erano prevalentemente degli interni, stanze create con l’utilizzo di oggetti 
di arredamento come le due poltroncine bianche, la poltrona sferoidale arancione e il 
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Il teatro di Wilde: umorismo senza tempo 
“L’importanza di chiamarsi Ernesto”, andato in scena lunedì 4 febbraio all’Auditorium 
Zotti di San Vito al Tagliamento per la regia di Ferdinando Bruni e Francesco Frongia, 
incarna perfettamente lo spirito burlesco e arguto di Oscar Wilde e la sua pungente 
ironia sulla società londinese a lui contemporanea.
Il dramma racconta di due uomini innamorati di due donne che desiderano sposarsi solo 
con un uomo che si chiami Ernest. Entrambi sono così costretti a inventarsi un’identità 
fasulla per ingraziarsi le due fanciulle e cambiano il loro nome in Ernest. Ma la farsa 
non dura a lungo e le conseguenze sconvolgeranno le vite di tutte le famiglie coinvolte.
I personaggi di Wilde, poi, non annoiano mai: i dialoghi tra Algernon (Riccardo 
Buffonini) e John (Giuseppe Lanino), i due disonesti “Ernest”, ricordano molto 
l’affascinante Lord Henry del “Ritratto di Dorian Gray” e il suo spirito da dandy.  
In questa esilarante satira sociale i giovani sono infatti i protagonisti assoluti e i 
bravissimi attori riescono subito ad attirare le simpatie del pubblico. 
I costumi e la scenografia, volutamente kitsch, trasmettono perfettamente l’idea della 
differenza tra l’anziana Lady Bracknell e la nuova, sguaiata generazione, per la quale lo 
stesso Wilde prova un’evidente simpatia. 
“L’importanza di chiamarsi Ernesto” di Bruni e Frongia porta in scena l’umorismo 
ottocentesco di Wilde e con quello riesce a far ridere dall’inizio alla fine un pubblico del 
Duemila, inducendolo a riflettere sui tabù sociali, su quanto poco essi siano cambiati e 
su quanto, in fondo, siano ridicoli.

Carlo Tomba

tavolino, tutti in stile pop-moderno, dal tono vagamente vintage, molto destabilizzante 
rispetto alle atmosfere vittoriane che ci si poteva attendere. L’utilizzo del colore bianco è 
stato fondamentale sia dal punto di vista scenico, sia dal punto di vista tematico: bianco 
come purezza, onestà e verità ed eleganza, caratteristiche che nello spettacolo appaiono 
distorte, prive della loro reale connotazione, e che sono parole-chiave imprescindibili per 
lo sviluppo della storia. Infatti il colore candido, che ha in sé il concetto di puro, è un 
richiamo implicito al nome del protagonista, Ernest, la cui pronuncia in inglese suona 
in modo simile a Earnest, che significa onesto, sincero, veritiero. Creando questo gioco 
antitetico che unisce la reale etimologia del nome e il comportamento falso assunto 
da Ernest, lo spettacolo diventa scenario di scontri tra il vero e il fasullo. Ma l’impiego 
del bianco potrebbe essere stato scelto anche per dare un’idea neutra dello spazio e del 
tempo, permettendo così di rappresentare atteggiamenti comuni a tutte le epoche e a 
tutte le società, così che lo spettatore possa rispecchiarvisi e riflettere sulla sua condotta.
“L’importanza di chiamarsi Ernesto” è stato a mio giudizio uno spettacolo veramente ben 
ideato e ben costruito. Ho adorato i comportamenti e le espressioni un po’ caricaturali di 
tutti gli attori. Se potessi, lo rivedrei volentieri e sicuramente lo consiglierei a tutti.

Vanessa Bravo
Classe 5^ H, I.S.I.S. Liceo Le Filandiere - San Vito al Tagliamento

Dalla redazione de l’ABC DEL TEATRO 
Una messa in scena di puro gusto wildiano 
Il fascino e la raffinatezza dell’ironia di Oscar Wilde sono una pietra miliare della 
letteratura e della drammaturgia mondiale. Si pensi a Lord Henry, personaggio 
letterario de “Il ritratto di Dorian Gray”, che come un semidio cammina in terra avvolto 
da un alone di eleganza sensuale spargendo sentenze che ribaltano il senso comune. 
La stessa essenza di Lord Henry si ritrova in John Worthing e Algernon Moncrieff, 
protagonisti di “L’importanza di chiamarsi Ernesto”, “commedia frivola per gente 
seria”. Entrambi appartengono alla società mondana e, facendo giochi di identità, 
si recano, secondo piacimento, in campagna per sfuggire il peso della vita sociale 
inglese o in città per sottrarsi all’ozio tedioso delle monotone colline campagnole. 
Frivolezza, intrighi superficiali, finte gioie, lusso e galanterie d’effetto: tutto secondo 
una logica dell’apparire, del presentarsi, quindi dell’estetica. Questa tendenza a mettere 
peso sull’estetica, di puro gusto wildiano, è il punto focale della poetica dell’autore e viene 
perfettamente rappresentato nella messa in scena di Ferdinando Bruni e Francesco Frongia. 
La commedia, andata in scena all’Auditorium Zotti di San Vito al Tagliamento, è stata 
un successo. L’opera è stata rappresentata integralmente, nella bellezza dei suoi tre 
atti. I personaggi erano ben definiti e gli attori, una battuta dopo l’altra, “gridavano” 
appassionatamente il gusto che provavano a “portarci” i loro personaggi. Molto 
dinamico e curato nei minimi aspetti, per esempio nelle entrate e nelle uscite ad 
effetto dei personaggi, lo spettacolo rispetta la sostanza del testo di Wilde pur nella 
modernizzazione di costumi e scenografia, che non toglie nulla alla grandezza del testo, 
ma anzi vi aggiunge spessore. È, in tutto e per tutto, uno spettacolo vivo.

Miruna Ioana Drajneanu
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L’AVARO
di Molière
adattamento e regia di Ugo Chiti
con Alessandro Benvenuti, Giuliana 
Colzi, Andrea Costagli, Dimitri 
Frosali, Massimo Salvianti, Lucia 
Socci, Gabriele Giaffreda, Paolo 
Ciotti, Elisa Proietti

Teatro Pier Paolo Pasolini 
Casarsa della Delizia
5 febbraio 2019

PERCORSO “I CLASSICI”
SPETTACOLO ADOTTATO DA:
I.S.I.S. Liceo Le Filandiere
San Vito al Tagliamento
Classi: 3^ B - 4^ C
Coordinatrici: prof.sse Elena Marzotto, 
Natalia Troia
I.S.I.S. P. Sarpi
San Vito al Tagliamento
Classe: 4^ B SIA 
Coordinatrice: prof.ssa Sara Antoniali

Segnaliamo che il PPT di Asia Muccin, Filippo China, Federica Basso, Fabio Basso della 
Classe 5^ B SIA dell’ I.S.I.S. P. Sarpi  - San Vito al Tagliamento si trova sul sito di “Adotta 
uno spettacolo” (ndr): www.adottaunospettacolo.it

Vecchi vs giovani 
“L’avaro” di Molière racconta la storia di un vecchio avaro, Arpagone, che vive nell’ansia 
di essere derubato e con l’affanno di trarre beneficio dal matrimonio dei figli Elisa e 
Cleante. I due ragazzi si innamoreranno invece di giovani di umili origini. Da questo 
bizzarro intreccio nascerà una moltitudine di equivoci che sfoceranno nel colpo di scena 
finale dato da un ricco titolato, Anselmo, che riconoscerà Valerio e Marianna come 
propri figli rendendo così possibile la realizzazione dei loro progetti. 
Questa commedia presenta molte caratteristiche riconducibili al teatro plautino, prima 
tra tutte l’utilizzo dei tipi fissi, personaggi dai tratti caricaturali e privi di qualsiasi 
spessore psicologico. Arpagone rappresenta il tipo dell’avaro e del vecchio innamorato; 
Cleante veste i panni del giovane innamorato che, con l’aiuto del servo astuto - Freccia 
- cerca il modo di sposare l’amata. Il servo adulatore è rappresentato invece da Valerio, 
che cerca di conquistare il favore di Arpagone per sposare sua figlia. 
Sia nella società di Plauto che in quella di Molière il ruolo del capofamiglia era 
fondamentale: infatti dipendevano da lui le scelte economiche e sociali dei familiari. 
Proprio per questo Elisa e Cleante riescono a rendersi indipendenti e coronare i loro 
sogni d’amore solo con l’arrivo di Anselmo. 
Quanto all’allestimento di Arca Azzurra Teatro, una delle sue peculiarità è l’utilizzo di 
un filo rosso teso nella scena a simboleggiare, secondo noi, il fato. Inoltre abbiamo 
apprezzato lo spettacolo particolarmente per la rottura dell’illusione scenica attraverso 
il dialogo con il pubblico. 

Gianluca Fancel, Enrico Vizzon, Alex Mascherin, Gabriele Cassone, Harrison D’Itria
Classe 3^ B, Liceo I.S.I.S. Le Filandiere - San Vito al Tagliamento

Una rivisitazione del senex avarus 
In questa commedia ispirata all’“Aulularia” di Plauto, portata in scena da Arca Azzurra 
Teatro, Alessandro Benvenuti non tradisce le aspettative del pubblico interpretando 
Arpagone, il vecchio avaro protagonista dell’opera. Questo personaggio viene 
ridicolizzato all’estremo per il suo attaccamento al denaro e per la totale mancanza 
di sentimenti, in particolare nei confronti dei figli Cleante ed Elisa. Questi, entrambi 
innamorati di due figure di condizione sociale inferiore - almeno apparentemente - 
non soddisfano il volere del padre riguardo alle scelte di matrimonio. Dopo una serie 
di sotterfugi, subdoli inganni e fraintendimenti i figli di Arpagone possono finalmente 
sposarsi con chi amano veramente, mentre il loro anziano padre morirà solo, ma felice 
perché è riuscito a recuperare il suo adorato denaro: era stato infatti derubato di 
diecimila ducati ossessivamente custoditi, e questo lo aveva portato alla disperazione e 
indotto ad accusare chiunque fosse nella sua abitazione. 
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Amore vs Ricchezza
Lo spettacolo mette in scena “L’avaro” di Molière, il quale aveva preso spunto dalla 
commedia plautina “L’Aulularia”. 
Il protagonista è un vecchio avaro, Arpagone, che custodisce con molta cura un’ingente 
somma di denaro, ma che si ostina a non spendere per la dote di sua figlia Elisa, che 
desidera maritare con un uomo vecchio e ricco. La stessa sorte, a parti invertite, intende 
riservare anche all’altro suo figlio Cleante.
Il padre è interessato esclusivamente ai soldi e vede i due matrimoni solamente come 
un affare vantaggioso per sé. I due giovani però si sono già promessi ai rispettivi amanti 
di umili origini e cercano di convincere il padre a concedere loro la libertà di scegliere 
con chi passare il resto della vita. Cleante viene poi a scoprire che il padre è un usuraio 
e rimane ancora più deluso dal suo comportamento. Con un grande colpo di scena, 
Arpagone comunica ai suoi figli di volersi sposare con Mariana, colei di cui Cleante è 
follemente innamorato. Infine vincerà l’amore.
Una commedia ricca di equivoci che la rendono esilarante. Come nelle opere di Plauto, 
è presente il metateatro che coinvolge il pubblico nelle riflessioni di Arpagone. L’efficacia 
di questo spettacolo sta nella caricatura dei personaggi dei quali vengono esaltati e resi 
iperbolici i tratti salienti. 
Quest’opera ci suggerisce degli spunti di riflessione sull’isolamento che deriva dall’avidità 
e sull’importanza di creare dei rapporti solidi basati sulla fiducia e sull’affetto reciproco.
 
Elisa Ballardin, Harleen Kaur, Lucia Pit
Classe 3^ B, I.S.I.S. Liceo Le Filandiere - San Vito al Tagliamento

In modo analogo al tipo fisso del senex avarus protagonista dell’“Aulularia”, Arpagone 
incarna l’amara comicità di un uomo che pone il denaro al di sopra di ogni 
affetto familiare. Aspetti tipici di questo personaggio dai tratti caricaturali sono 
infatti i comportamenti buffoneschi contrapposti a note patetiche e drammatiche, 
particolarmente accentuate nel celebre monologo della disperazione. Tutte queste 
peculiarità pongono in primo piano la figura dell’avaro a discapito degli altri personaggi, 
anche se, a differenza dell’opera plautina, i disinvolti e sfacciati ruoli femminili hanno 
comunque parte rilevante. Arpagone, nella sua esuberanza riesce inoltre ad esprimere 
verità psicologiche mediante la beffa grottesca.

Carlotta Barbagallo, Sofia Blaseotto, Francesca Carniel, Anna Nadalin, Ilaria Peschiutta
Classe 3^ B, I.S.I.S. Liceo Le Filandiere - San Vito al Tagliamento

Un “Avaro” spettacolare
Il 5 febbraio 2019 al Teatro Pasolini di Casarsa è stato rappresentato “L’avaro” di 
Molière, interpretato dalla compagnia Arca Azzurra Teatro: è durato due ore e mezza 
e ne è valsa la pena, secondo noi.
Lo spettacolo, che è stato ambientato nel periodo in cui visse l’autore, porta in scena 
l’avidità di un padre sempre assetato di soldi e costantemente occupato a far credere 
a chi gli sta intorno, compresi i due figli ed i servitori, di non avere le ricchezze che 
in realtà possiede. Ci ha colpito l’ingordigia che porta l’uomo a trasformare i figli in 
strumenti per aumentare il suo patrimonio (vuole infatti che trovino persone ricche 
da sposare) e a considerarli dei pesi da mantenere, non delle persone da amare. Il 
protagonista risulta un vero e proprio avaro spettacolare! 
Passando all’aspetto scenico, nel palco c’erano giusto “quattro” elementi per rappresentare 
i luoghi: una scenografia simbolica, ma convincente ed adatta ai personaggi, alla trama 
e all’ambientazione. Efficaci anche gli effetti sonori: musiche di accompagnamento e 
rumori naturali. Inoltre i costumi e il trucco si rifacevano all’epoca di Molière.
Per concludere, gli attori in generale hanno recitato bene, ma ha spiccato per bravura 
e immedesimazione nel personaggio l’attore protagonista: secondo noi Alessandro 
Benvenuti ha saputo dare l’impressione non di recitare una parte, ma di essere un vero 
e proprio avaro. Soprattutto grazie a lui le due ore e mezza della rappresentazione sono 
state piacevoli. Ci sentiamo quindi di consigliare la visione di questo spettacolo a un 
pubblico ampio, di tutte le età.
 
Samuele Ceolin, Mirko Fantin
Classe 4^ B SIA, I.S.I.S. P. SARPI - San Vito al Tagliamento
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Segnaliamo che la locandina di Alice Del Frate, Gaia Foltran, Beatrice Nadal, Francesca 
Carlet, Camilla Vettorel, Iris Dal Cin, Veronica Pessotto, Eleonora Rossi e Natasha Mazzariol 
della classe 4^ ASC, I.S.I.S. Licei G.A. Pujati - Sacile e quella della classe 4^ AU del Liceo 
Leopardi-Majorana - Pordenone si trovano sul sito di “Adotta uno spettacolo” (ndr): 
www.adottaunospettacolo.it

Un carnevale degli orrori che sconvolge e seduce
Un governo corrotto, un popolo che dimentica troppo in fretta, una vendetta a lungo 
covata in una società narcisistica dominata dal desiderio di celebrità, dal sesso e dal 
denaro: non l’ultima stagione di Game of Thrones, bensì “La tragedia del vendicatore”, 
opera teatrale scritta da Thomas Middleton, drammaturgo dell’età elisabettiana, e 
adattata da Declan Donnellan, regista di origini irlandesi. 
La tragedia ruota attorno ai tentativi di Vindice, aiutato da suo fratello Ippolito, di 
uccidere il Duca, sovrano perverso e lussurioso che aveva assassinato la fidanzata del 
protagonista, in mezzo agli intrighi di corte, in un continuo di tradimenti e colpi di 
scena, tra figli che spodestano i padri, fratelli che complottano contro fratelli, madri 
che fanno prostituire le figlie. 
L’intera tragedia può (e, forse, deve) essere letta come una denuncia della corruzione 
delle istituzioni (sia politiche che religiose), della potenza del denaro e dell’ambizione per 
il potere, che non possono che portare alla soppressione di ogni remora morale, in una 
rappresentazione pensata per l’Inghilterra del ‘600, ma che si adatta perfettamente 
anche ai giorni nostri, dimostrando ancora una volta come i classici vadano in 
profondità nell’animo umano, parlandoci ancora oggi, dopo più di quattrocento anni, e 
riuscendo ad esprimere un’incredibile attualità. 
Protagoniste sono dunque le pulsioni, soprattutto quelle negative, che muovono le 
persone, e in particolare il desiderio di vendetta, una lama a doppio taglio che finisce per 
danneggiare l’uomo. Lo spettacolo si chiude infatti con un carnevale degli orrori, nel quale 
quasi tutti i personaggi muoiono, senza l’emergere di vincitori, ma solamente di sconfitti. 
Con forza e incredibile energia il messaggio ci è arrivato, gravido del suo spessore e della 
sua urgente attualità, coinvolgendoci e appassionandoci in un’atmosfera magnetica.

Valentina Fabbro, Niccolò Fagotto, Anna Foletto, Chiara Rui
Classe 5^ Scientifico e Classico, Licei Don Bosco - Pordenone

È così che usciamo dal teatro: stupiti, straniati, turbati ma affascinati
È un’opera originalissima e potentissima, un’ora e cinquanta minuti pazzeschi che 
ti fanno incollare alla sedia. Il Piccolo Teatro di Milano è portatore di innovazioni 
incredibili, al limite tra realtà e finzione, del testo seicentesco di Thomas Middleton. 
Altamente drammatico: vendette, rancori, dolori e morte dominano la scena in modo 
sublime. Il pubblico è inizialmente perplesso ma, man mano che l’opera procede, la 
capacità comunicativa degli attori e la trama coinvolgente si impossessano del teatro 
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Una spaventosa attualità
L’opera di Middleton tiene sempre vigile lo spettatore sulla possibilità che il male possa 
attaccare anche le persone virtuose, troppo fragili per difendersi. È questo il caso di 
Graziana, madre di Ippolito e Vindice, la quale viene manipolata da quest’ultimo, 
travestito nei panni di Piato. Graziana viene convinta ad accettare i doni di Lussurioso e 
a fare pressioni sulla figlia Castiza, vero oggetto del desiderio del giovane erede al trono. 
L’attrice che interpreta Graziana veste anche i panni della moglie del Duca, riuscendo 
a sdoppiarsi con estrema bravura e naturalezza. La Duchessa ha una personalità 
molto trasgressiva rispetto al tempo in cui è stata scritta l’opera; tradiva infatti suo 
marito con Spurio, figlio illegittimo del Duca, replicando così ai continui tradimenti del 
marito. Solitamente negli ambienti di corte era l’uomo che si intratteneva in continue 
relazioni extraconiugali, mentre la donna doveva rimanere fedele, pur sapendo dei 
continui tradimenti. In questo caso viene sconvolta questa pratica seguendo uno dei 
fili conduttori dell’opera, quello dell’imprevedibilità: la Duchessa ricambia l’infedeltà del 
marito tradendolo con il figliastro, incappando così in una sorta di incesto, tema che è 
stato sempre un tabù nel corso della storia, ma che è trattato da Middleton e reso molto 
bene dagli attori con sconvolgente semplicità e a tratti anche con ironia. Gli attori in 
scena si muovono in un ambiente buio, diviso da un lungo muro di legno che rimanda 
ai grandi portoni lignei delle case signorili e si apre di volta in volta per rivelare ambienti 
e pedane semoventi che trasportano i pochi, ma ben sfruttati, oggetti di scena. I colori 
di quest’ultima e dei costumi moderni sono tendenti al nero con qualche sprazzo di 
rosso cupo, che si accorda con le luci e che risalta sullo sfondo, dove in alcune scene 
vengono proiettati quadri di Andrea Mantegna, Tiziano e Piero della Francesca. Un’altra 
scelta molto azzeccata da parte del regista è l’uso in alcune scene delle telecamere che 
riprendono l’azione sul palco, ingrandita e proiettata in bianco e nero sullo sfondo. Ne è 
un esempio la scena della morte del Duca, che con questo metodo, appare ancora più 
drammatica. Infine l’utilizzo di una canzone allegra durante la scena finale, segnata dalla 
serie di omicidi, è particolarmente degna di nota, in quanto intensifica lo straniamento 
presente in tutto lo spettacolo tramite un’allegrezza nella morte che può apparire fuori 
luogo ma che invece può essere vista come la cifra dello spettacolo, in quanto ogni 
vendetta è motivo di felicità per chi la compie. Si può quindi concludere che intrigo, 
corruzione, narcisismo, lussuria e brama di potere, segnati da alcune vene ironiche, in una 
corte del Seicento, sono aspetti spaventosamente contemporanei.

Tommaso Bit, Francesco Romor
Classe 4^ A SC, I.S.I.S. Licei G.A. Pujati - Sacile 

Evil’s nest
With great ability, the director condensed the original play into a scarce two hours and 
brought it to life through a simple and yet dynamic set, made up of wooden panels 
equipped with sliding doors, ideal for the actors who can enter and leave the stage 
lights with calculation, quick and precise. The array of props is minimalist and carefully 
planned, essential and direct in fulfilling its purpose. Vindice leads the audience through 
the events that revolve around the various family members, each involved in their fair 
share of misdeeds. He asks the audience firm and disquieting questions that float in the 
air unanswered, having nonetheless their desired effect on the viewers who watch and 
think. The characters all represent their main vice or virtue and therefore it is possible to 

e di noi spettatori. Il filone principale di tutto lo spettacolo è il bisogno di vendetta 
che Vindice necessita di soddisfare nei confronti del Duca di un corte italiana non ben 
specificata, che ha stuprato e avvelenato la sua promessa sposa poco prima delle 
nozze. La vendetta si realizza attraverso una serie d’inganni, intrecci, tradimenti e 
scene di morte spettacolari, quasi come in un film.
La vendetta ha però un risvolto tragico infatti in un sabba infernale tutti arrivano ad 
uccidere tutti, una vendetta che non è stata vendetta ma più un suicidio del Vendicatore. 
Incredibile quanto una così macabra opera teatrale possa coinvolgere e trasmettere un 
senso di stupore gioioso e allo stesso tempo sconvolgente. 
L’autore è riuscito a parlarci con un’ironia amara, rappresentando una realtà a tratti 
grottesca; compie una critica dura e senza filtri ad una società ossessionata dal denaro 
e dal potere, tormentata dall’inquietudine. Tutti i personaggi in scena dicono una 
cosa e ne pensano un’altra, ingannandosi consapevolmente a vicenda e mescolando 
ironia, istinti animaleschi e forte aggressività in un’unica grande scena incredibilmente 
efficace e macabra. Anche la musica contribuisce a sorprendere lo spettatore creando 
un effetto quasi comico, soprattutto nel carosello finale in cui l’allegra canzonetta di 
sottofondo stride con la drammaticità degli eventi e intensifica ancora di più l’effetto di 
straniamento. Ed è così che usciamo dal teatro: stupiti, straniati, turbati ma affascinati.

Silvia Santandrea, Giorgia Muggeo 
Classe 5^ Scientifico e Classico, Licei Don Bosco - Pordenone

Nomi-identità come maschere
“La tragedia del vendicatore”, tratta dall’omonima opera del drammaturgo Thomas 
Middleton, racconta di intrighi, corruzione, promiscuità sessuale, sete di potere... e 
vendetta, all’interno di una nobile casata. La storia inizia con Vindice, il protagonista, 
che decide di vendicare, a qualunque prezzo e in qualunque modo, la morte prematura 
e violenta della sua promessa sposa Gloriana, stuprata e uccisa dal Duca, il nobile 
capostipite, poco prima delle nozze. Aiutato da Ippolito, si introduce con inganno nel 
palazzo dando così il via alla sua sete di vendetta che porterà, alla fine, alla morte di 
tutti: un vero sabba infernale in cui tutti uccidono tutti. Ma se all’inizio si può avere 
per il protagonista un’umana comprensione, con il susseguirsi dei tragici avvenimenti 
il sentimento di vendetta, troppo lucido e feroce, crea una sorta di repulsione e, 
soprattutto, di riflessione. La vendetta è un’arma a doppio taglio: con il punire gli altri 
finiamo per punire noi stessi. E il finale del dramma ne è la prova.
Particolare importante, e non scontato, è il fatto che l’autore ha attribuito a ciascun 
personaggio un nome-identità come, ad esempio, Castiza, Lussurioso, Ambizioso... in 
modo che lo spettatore possa, fin da subito, identificarne ruolo e personalità.
Un po’ come la funzione della maschera nel teatro.
La tipizzazione di ciascun personaggio è stata sottolineata, sì, dal nome-identità, ma 
anche da abilità e professionalità di ogni singolo attore, che si è calato nel proprio ruolo 
in modo tanto realistico da lasciare tutti sbigottiti.
Tutto ciò ha permesso a noi spettatori di seguire con più facilità l’intreccio della storia, 
non così semplice ed emotivamente coinvolgente, in quanto “lastricato” da tante morti 
violente e… inutili. 

Beatrice Tessaro
Classe 4^ A U, Liceo Leopardi-Majorana - Pordenone
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Dalla redazione de l’ABC DEL TEATRO 
Un miscuglio di folle divertimento e sano orrore
“La tragedia del vendicatore” di Donnellan è uno spettacolo spietato, divertente e 
caratterizzato da una grande energia. Da una parte ci sono la violenza inaudita, il 
sadismo dei personaggi e la freddezza disumana con cui questi si ammazzano l’un 
l’altro, dall’altra il delirio di una vendetta sfuggita di mano: un insieme che conferisce 
un aspetto grottesco all’intera vicenda. Il risultato è un paradossale miscuglio di 
divertimento folle e di sano orrore.
Gli attori poi, giovani molti e bravissimi tutti, portano sul palco una vitalità contagiosa 
con la loro frizzante energia che conferisce alla tragedia una leggerezza senza la quale 
l’atto unico rischierebbe forse di risultare pesante. Anche il testo ha un merito notevole 
nel buon esito di questo spettacolo in cui tutto funziona: la trama coinvolgente, le frasi 
aforistiche e i vari temi trattati non appaiono estranei e sul palco riconosciamo ancora 
l’uomo in tutta la sua bestiale bassezza. 
Insomma, “La tragedia del vendicatore” assorbe completamente lo spettatore per 
l’intera sua durata, lo coinvolge emotivamente e intellettualmente: si ride e si piange, 
ma incredibilmente si lascia la sala carichi di vita.

Carlo Tomba

deduce their nature simply knowing their names. Lussurioso, Spurio, Supervacuo, Castiza, 
Ambizioso: they are all stock characters. And as the tension rises, the equivocations, 
betrayals and murders thicken in rapid fire, until these peak as the characters are stirred 
into a frenzy. The play closes with a macabre dance that rivals and seems to complete the 
one initiated in the beginning. They both feature shaking hands, tapping feet, stomping 
and frighteningly wide smiles, not to mention the rushed jazz music that invades the 
theatre with a sense of urgency. It might even represent the blood rushing in one’s ears or 
the fast heart beats one of the characters might hear when raising their knives against 
their victim. What words can be used to further define this performance? Fast-paced, 
both serious and unexpectedly comic: all in all of astonishingly deep impact. 

Giulia Elayna Stewart
Classe 4^ A SC, I.S.I.S. Licei G.A.Pujati - Sacile

Il palcoscenico, specchio di una società malata
“La tragedia del Vendicatore” è un’opera scritta dal drammaturgo britannico Thomas 
Middleton nel 1606. Ripresa dal regista inglese Declan Donnellan, viene reinterpretata 
mantenendo intatta la trama originale, che è legata ad un ambiente di corte elisabettino, 
ma lo spettatore odierno è travolto dall’attualità dei temi trattati, sottolineata anche 
dall’uso di costumi e tecnologie moderne, che conferiscono un tratto anacronistico che 
aumenta la suggestione durante le quasi due ore dello spettacolo.Il palcoscenico diviene 
lo specchio di una società malata, completamente accentrata attorno alla sete di 
potere di una famiglia reale. “La tragedia del Vendicatore” parla di Vindice (interpretato 
da un brillante Fausto Cabra), uomo consumato dalla rabbia e dall’odio per la famiglia 
reale ed in particolare per il Duca (Massimiliano Speziani), artefice della morte della 
sua amata, Gloriana, e della storia della sua cieca e crudele vendetta ai danni di 
ogni singolo componente della corte reale. Vindice, aiutato da suo fratello Ippolito 
(Raffaele Esposito), servitore del figlio più grande del duca, Lussurioso (interpretato da 
Ivan Alovisio), compierà una strage, spesso agendo in maniera indiretta, uccidendo il 
Duca e mettendo tutti i suoi figli uno contro l’altro, muovendo i fili che porteranno allo 
sterminio della famiglia. Ma Vindice ha anche una sorella, Castiza (Marta Malvestiti), 
la persona più importante per lui, bisognosa di protezione ad ogni costo. Però Castiza 
è il nuovo oggetto del desiderio di Lussurioso, che per possederla assumerà Vindice, 
sotto le mentite spoglie di Piano, per aiutarlo nel suo intento, dando però così inizio alla 
caduta della sua famiglia. Gli attori hanno svolto un ruolo magistrale, con gestualità 
forte e decisa, voci potenti ed espressive ed un uso molto interessante della telecamera, 
particolarmente in due momenti dell’azione: la morte del Duca e la danza infernale 
conclusiva. La telecamera riusciva a proiettare sullo sfondo della scena, con un filtro 
bianco e nero, i dettagli che sarebbero altrimenti sfuggiti all’occhio dello spettatore, 
dando maggior risalto alla recitazione che quindi veniva enfatizzata. I richiami all’opera 
di Shakespeare, “Amleto”, erano presenti e ben riconoscibili, ma non hanno influenzato 
negativamente il risultato finale.
Uno spettacolo violento, folle, audace. La regia è stata impeccabile, ha contribuito 
a regalarci questo spettacolo dalle note tragiche e infernali, che fa regnare la morte 
sovrana su una famiglia nobile consumata dal desiderio di potere e di dominio. 

Lorenzo Ferdinando Campaner
Classe 4^ Scienze Applicate, Liceo E. Vendramini - Pordenone
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Quali strade per la felicità
Infelicità, tristezza e senso di colpa sono le tre emozioni che divorano Halvard Solness, 
protagonista del dramma teatrale “Il costruttore Solness”. La sua vita è completamente 
dominata dalla brama del successo, dalla continua tensione verso la perfezione tanto 
da arrivare a sfidare persino il sommo Iddio. Ebbene sarà proprio questa vertigine che 
lo farà sprofondare negli abissi dell’insoddisfazione. Si renderà conto di aver perso ogni 
briciola di felicità e di aver sprecato una vita intera coltivando frutti che si sarebbero 
disgregati tra le sue dita. Quest’opera riesce a infiltrarsi perfettamente nelle vite di chi 
non si accontenta mai, di chi non è mai grato, di chi ambisce a un piacere sempre più 
irraggiungibile, causa, come sostiene anche Leopardi, dell’infelicità umana. È questo 
un sentimento di ambizione “malata” che, oltre a caratterizzare la sensibilità collettiva 
alla fine dell’Ottocento, è presente tutt’ora nella nostra società. Cercare a tutti i costi 
la felicità è un desiderio legittimo, ma forse il segreto per raggiungerla sta nel sapersi 
accontentare. Il messaggio di questo spettacolo è che il compito di decidere quali 
strade vogliamo percorrere nelle nostre vite sta a noi stessi: sia esso cercare in tutti 
i modi di raggiungere le nostre ambizioni facendoci anche del male, come Solness, 
oppure facendo sempre e solo il nostro dovere, come Aline (la moglie di Solness), o 
ancora affidandoci al nostro talento, alla nostra passione, come Ragnar, con il rischio 
però di poter essere buttati giù da chi non accetta il nostro successo. 
Oggi la maggior parte delle persone si accontenta di una vita per così dire ‘regolare’ 
senza rincorrere questa maledetta felicità, perché condizionata dalla sicurezza, dal 
conformismo, dal tradizionalismo, tutti elementi che sembrano assicurare la serenità e 
la completa soddisfazione della propria vita, ma la pièce teatrale ci offre svariati spunti 
di riflessione sull’importanza dei ricordi, della famiglia e dei legami affettivi. 

Martina Busetto, Veronica Della Zotta, Persis Osei
Classe 5^ C LIN, Liceo Scientifico M. Grigoletti - Pordenone

Andare vagando con l’immaginazione, per costruire e inventare
Il mestiere di costruttore è diventato un ostacolo per l’anziano Solness, il quale è ormai 
impaurito dal futuro dal quale già si sente emarginato. Solness si abbandona alle 
richieste di Hilde di dar sfogo alla sua anima ed evadere dalla gabbia in cui da anni 
rimane imprigionato (la monotonia del suo lavoro e di un matrimonio essenzialmente 
spezzato). La costruzione di castelli in aria promessa a Hilde e da lei pretesa dopo dieci 
anni si trasforma in una via d’uscita da una realtà che spinge gli uomini ad adattarsi 
ad una menzogna sociale. Ibsen sfrutta l’attività lavorativa del suo protagonista per 
dare vita a considerazioni riguardanti il futuro dell’umanità e ancora più specificamente 
il senso della vita del singolo individuo in una società, quella della seconda metà 
dell’Ottocento, già molto competitiva, facendosi portavoce di una provocazione 
scomoda non soltanto per il pubblico di allora: ancora oggi una riflessione così 
impegnativa, ricca di allusioni e fantasie, rende ardua la comprensione. Specialmente 
i giovani sono condotti a compiere scelte pratiche, con finalità ben precise, senza la 
possibilità di immaginarsi all’interno di realtà diverse, che appaiono troppo lontane 
dalla realizzabilità. Le decisioni di ognuno sembrano sempre di più essere dettate dalle 
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Il costruttore Solness: un’inutile esistenza
L’interpretazione della compagnia Orsini, diretta dal regista Alessandro Serra, ha 
espresso fra pathos e misteriosa ambiguità l’intento ibseniano, rappresentando con 
scenografie minimaliste, costumi semplici e affascinanti giochi di luce la trama più che 
mai attuale, che presenta le vicende di un prestigioso costruttore, che altro non ha che 
fama e potenza nel suo settore professionale. Tale modo di essere lo porta a provare 
diffidenza verso i giovani talenti che si intromettono nel suo cupo mondo (Ragnar) 
e, nel contempo, a sentirsi sopraffatto dal fascino della giovane Hilde Wangel, che 
ricorda all’uomo l’incontro avvenuto dieci anni prima e le promesse fatte a lei, bambina 
sognante, che per molto tempo ha cullato rosee speranze.
La performance recitativa suscita nello spettatore un senso di amarezza e di compassione 
per l’ingenuità puerile di Hilde (Lucia Lavia), ma anche per la vita senza valori veri del 
costruttore (Umberto Orsini), condannato a vivere con timori e rimorsi, anche a causa 
della perdita dei figli. La carica erotica che si sprigiona tra i due personaggi vivifica il 
ritmo delle scene con ambigua allusività.
Lo spettatore può calarsi nella mente dell’imprenditore che, come un relitto, è desolata, 
priva di essenza e colore, colma di fantasmi che tormentano la fragile psiche dell’uomo.
La rappresentazione offre un disegno del risultato a cui si giunge votandosi esclusivamente 
al Dio Denaro, seguendo senza etica le regole della fredda economia, ignorando morale 
e sentimenti; mostra come la razionalità usata in modo sbagliato porti l’uomo ad a 
essere una fredda macchina, dall’esistenza inutile.

Samuele Lisetto
Classe 4^ B U, Liceo Leopardi-Majorana - Pordenone

Dalla redazione de l’ABC DEL TEATRO
Nuove generazioni che uccidono quelle passate
“Il costruttore Solness” di Henrik Ibsen, messo in scena per la regia di Alessandro Serra, 
esprime un evidente messaggio sociale: le nuove generazioni superano e uccidono 
simbolicamente quelle passate. Come dice Umberto Orsini: “Giovani che uccidono i 
vecchi spingendoli ad essere giovani e vecchi che uccidono sé stessi nel tentativo di 
raggiungere l’impossibile ardore giovanile”.
Il costruttore, interpretato da Orsini, è un uomo tutto d’un pezzo, che ha imparato il 
suo mestiere da solo e si è affermato nel mondo edile a partire da un tragico incendio. 
Anni indietro aveva conosciuto l’adolescente Hilde e, affascinato da lei, le aveva 
promesso “un regno”. Dieci anni dopo Hilde torna da Solness a riscuotere ciò che ritiene 
le spetti. La pièce si sviluppa da questo e altri scontri generazionali. 
Con Orsini sono in scena Lucia Lavia, Renata Palminiello, Pietro Micci, Chiara Degani, 
Salvo Drago e Flavio Bonacci. La scenografia squadrata e rigida permette, attraverso 
precise dinamiche, di creare molteplici scenari dai colori metallici e freddi, mentre i 
costumi - abiti attuali - distinguono bene i personaggi: le nuove generazioni hanno un 
abbigliamento colorato e brillante, mentre le vecchie indossano abiti dai colori scuri 
e spenti. Data la straordinaria bravura degli attori consiglio lo spettacolo a tutti, ma 
raccomando di informarsi sul teatro di Ibsen prima della visione.

Federico Tallon

prospettive di guadagno e non più dalle propensioni e dalle preferenze del singolo. E 
invece Ibsen sembra suggerire che, nonostante la rigida uniformità cui il mondo esterno 
quasi ci obbliga, la mente umana non può fare a meno di sognare e tendere verso 
l’infinito e l’indefinito. La vita di ogni essere umano si compone di più elementi dando 
origine ad una sorta di costruzione, e solo vivendo diviene possibile svelarne l’unicità. 
Pur sapendo che si tratta di uno stato d’animo fittizio e talvolta ingannevole, nessuno 
si sente più al sicuro di colui che è in grado di fare di questi castelli in cielo la propria 
casa, anche se solo immaginaria. 

Francesca De Nardo, Jessica Maganza, Elisa Moretto, Lisa Sole Gaiotto, Priscilla Osei
Classe 5^ C LIN, Liceo Scientifico M. Grigoletti - Pordenone

Le vertigini di Solness
Henrik Johan Ibsen rappresentò per la prima volta nel 1893 a Berlino il dramma Il 
costruttore Solness. La rivisitazione di questo dramma, diretta da Serra e messa in scena 
dalla compagnia Orsini, ci racconta delle probabili ultime ore di vita di Halvard Solness 
(Umberto Orsini), un affermato architetto che trova nel lavoro la sua unica fonte di 
felicità e per questo è restio a cedere il posto al suo brillante collaboratore Ragnar (Salvo 
Drago), figlio di Knut Brovik (Flavio Bonacci), maestro dello stesso Solness. 
Ovviamente Ragnar capisce la situazione e, per questo, entra in conflitto con il 
protagonista, il quale gli impedisce di evolvere professionalmente. Una testimonianza 
della moglie Aline informa che il costruttore soffre di vertigini, e ciò sembra costituire 
un’efficace metafora di quello che è il più grande terrore di Solness: perdere il suo 
primato lavorativo, cadendo così dall’alto della sua affermata carriera e finendo 
schiantato a terra. L’amore di Kaja, promessa a Ragnar, sembra inoltre voler sanare la 
voragine apertasi nell’animo di Solness alla morte dei figli; è un amore fine a se stesso, 
probabilmente non corrisposto, di cui il costruttore si fa forte nel tentativo di riconciliarsi 
con se medesimo. La storia, infatti, gravita attorno al suo dissidio interiore, causato dal 
fallimento famigliare e dalla paura di un prossimo fallimento professionale.
A stravolgere la vita di Halvard è il ritorno della giovane Hilde (Lucia Lavia), una ragazza 
che il vecchio Costruttore aveva conosciuto molti anni prima, quando lei era ancora una 
bambina, e alla quale aveva promesso, in preda ai fumi dell’alcol, una vita meravigliosa 
piena di tutte quelle fantasie alle quali le fanciulle non possono resistere.
Hilde irrompe nella sua vita rivendicando ciò che le era stato promesso e scombinando 
tutte le certezze del protagonista: purtroppo o per fortuna, costringerà Solness a 
ripercorrere alcuni momenti della sua vita e rivivere emozioni che erano ormai seppellite. 
Sarà infatti sotto la persuasione di Hilde che si convincerà ad approvare i progetti di 
Ragnar, riconoscendo così la sua competenza. Il dramma si conclude quindi con l’ascesa 
del costruttore in cima ad una sua opera, lasciando lo spettatore in sospeso sulla sua 
sorte. 

Isabel Buosi, Alessandro Bristot
Classe 4^ B U, Liceo Leopardi-Majorana - Pordenone
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Shakespeare moderno
Nello spettacolo “Sogno d’una notte di mezza estate”, portato in scena dal Teatro 
dell’Elfo ormai da più di 30 anni, si rappresenta la shakespeariana distinzione tra mondo 
degli Umani, dove dominano la ragione e la legge, simboleggiate dalla luce e dal giorno, 
e il regno delle Fate e degli Elfi, che segue le regole della natura intesa come passione 
e sensualità, simboleggiate dalla notte. Questo divario è reso ancora più evidente dalla 
scenografia, chiara e luminosa nella corte, scura e fiabesca del bosco, e dalle diverse 
sfaccettature dell’amore: da una parte l’amore composto e dolce tra Ippolita e Teseo nel 
mondo degli uomini, dall’altra quello volgare, passionale, quasi primordiale tra Oberon 
e Titania, nel regno delle fate.
La passione trova magnifica espressione anche nelle coreografie acrobatiche dei folletti 
e delle fate, nei gesti e nei dialoghi ricchi di allusioni sessuali e doppi sensi.
Così come nel testo di Shakespeare, il mondo degli artigiani è il regno di mezzo che 
serve a collegare la realtà con le idee. Agli artigiani-artisti viene assegnato il compito 
di alleggerire il racconto tramite l’ironia e la goffaggine che fanno ridere il pubblico, 
in particolare il personaggio di Bottom, nel libro tessitore e nello spettacolo chef con 
un forte accento bergamasco, che con le sue battute e la sua continua iperattività 
cattura subito l’attenzione di tutti gli spettatori. La trama e i personaggi sono gli stessi 
di Shakespeare, lo spettacolo viene però modernizzato e reso più malizioso, così da non 
risultare troppo impegnativo per l’attenzione del pubblico, nonostante la durata.

Sara Colaianni
Classe 4^ A AFM e 4^ A SIA, I.S.I.S. G. Marchesini - Sacile

“Sogno d’una notte di mezza estate”: tra fiaba e realtà
“Sogno di una notte di mezza estate” di William Shakespeare è un’opera portata in 
scena da oltre trent’anni dal Teatro dell’Elfo.
L’ottimo utilizzo dell’intreccio tiene viva l’attenzione dello spettatore che assiste 
contemporaneamente a tre fabule diverse, ma complementari che a volte si scontrano 
e altre si fondono. Il giorno e la notte, rispettivamente il Mondo degli uomini e il Regno 
delle fate e degli elfi coesistono nella loro profonda diversità: il primo dettato da regole, 
schemi, per quanto sentimentale e fluido pur sempre inquadrato da linee dritte che 
costringono i protagonisti a trattenere le loro passioni. Il secondo animale, istintivo, 
libero da qualsiasi legame, eccede nei desideri carnali, ma al tempo stesso l’atmosfera 
è favolistica, grazie anche alla scenografia e ai costumi fiabeschi. Si amalgamano alla 
perfezione anche grazie al fatto che negli stessi attori, Enzo Curcurù e Sara Borsarelli, si 
incarnano le figure di Teseo e Oberon e di Ippolita e Titania.
Il regista non si concentra solo sull’esagerazione delle passioni con parole e gesti a 
doppio senso e balli sensuali o scatenati, ma anche sulla dimensione onirica e per alcuni 
dettagli, come le coreografie e i costumi delle fate, gotica. 
La recitazione è superba, inutile dire, “teatrale”. Per citare alcuni esempi, Oberon ha 
una presenza scenica straordinaria non solo grazie al portamento, ma anche per il tono 
caldo e profondo della voce dell’interprete; Puck traduce l’aspetto piccolo e dispettoso 
del folletto con la risata sonora e acuta, quasi fastidiosa, e con la dinamicità; Elena, 
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The dark side of ... the reality
Sogno.
Elfi, fate e folletti,
incantesimi e illusioni,
tramano sul palcoscenico 
un malizioso inganno
di nodi
e di incanto.

Irrazionali fragilità,
le ombre si dipanano
come nella realtà.

La provvidenziale follia
del sentimento,
trova in conclusione
la sua lieve 
e giocosa soluzione.
E al calar del sipario,
nel mio letto,
io continuo a scoprirmi
Elena appassionata, 
col sorriso di Puck, il folletto, 
in una notte d’estate,
a teatro,
appena sognata.

Eleonora Del Piero
Classe 3^ B LIN, Liceo Scientifico M. Grigoletti - Pordenone

Magia e sogno, indiscussi protagonisti
Il “Sogno di una notte di mezza estate” di William Shakespeare ha come protagonisti 
quattro giovani: Elena, Ermia, Lisandro e Demetrio, che si trovano ad affrontare, 
sottoposti ai capricci della Fortuna, molte peripezie.
Numerose sono le comparse che svolgono un ruolo fondamentale nella vicenda, ora 
complicando, ora risolvendo le situazioni. I temi chiave sono la magia e il sogno. 
La prima è rappresentata dall’amore, un sentimento incontrollabile, che con il suo 
potere riesce a vincere qualsiasi cosa; è simboleggiato dal succo del fiore magico 
che agisce sugli occhi. Il sogno, invece, non è presente solo nel titolo, ma nell’intera 
narrazione e serve a spiegare meglio eventi che possono risultare apparentemente 
strani e incompatibili con la realtà. La “notte” allude ad avvenimenti nascosti, 
misteriosi, irrazionali. L’”estate”, invece, rappresenta il vitalismo, la grande voglia di 
vivere e, in particolare, l’amore, l’artefice di emozioni positive. 
Gli attori si sono rivelati veri e propri ginnasti saltando, ad esempio, da una parte 
all’altra del palcoscenico con grande agilità e disinvoltura, o mettendo in scena 
complessi balli e canti. Mi sono piaciuti molto i differenti e innumerevoli effetti 
scenografici; si è fatto ricorso alla simbologia cromatica consueta e tipica della 

interpretata da un’attrice particolarmente bella, sfrutta i lunghi capelli lisci facendoli 
svolazzare, sbattendoli, frustando con essi l’aria e tirandoseli verso l’altro o ai lati a 
simboleggiare la follia del suo sentimento.
La scenografia, imponente ma semplice, distingue bene gli spazi e i regni e permette 
di sviluppare la scena non solo orizzontalmente, ma anche in altezza con personaggi 
arrampicati, seduti e addormentati sull’impalcatura.

Laura Zago
Classe 4^ A AFM e 4^ A SIA, I.S.I.S. G. Marchesini - Sacile

Intrecci magici
Sogni, magie, cuori.
Filastrocche di fate,
ricerche di giovani
in una notte d’estate.
L’ossessione e i capricci si risolvono
presto in amore,
l’entrata nel bosco in esperienza
d’empatico ardore.
Tra lampi, equivoci e matti dispetti,
la storia diviene ognor più complessa,
e i sentimenti, perché irrisi,
fan girare la testa.
Delle gocce negli occhi
da un folletto stillate
indurranno le coppie a spaiarsi
e ad amare ingannate.
Gli intrecci poi sciolti
da lampi di bontà,
trasformeranno il sogno
in vivida realtà.
E la mattina tutti crederanno
alla notturna magia,
vivendo lieti,
insieme
e in armonia.

Vanessa Pirro
Classe 3^ B LIN, Liceo Scientifico M. Grigoletti - Pordenone
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Il Sogno... in rima
A teatro noi ci raduniamo
per veder inscenare quello che accade quando sogniamo.
A presentarsi sulla scena ci sono i due sposini 
che parlan di banchetti, cibo e vini.
Lisandro ed Ermia si vogliono sposare,
ma Egeo, di vedere sua figlia con Lisandro, non ci vuole proprio pensare!
È Demetrio, del padre di Ermia il prediletto
che però solo il cuore di Elena riesce a far battere nel petto.
Se la storia non sembra troppo complicata, 
è perché non si sa dell’arrivo della fata.
Oberon e Titania, re e regina delle fate, 
per il possesso di un fanciullo quasi si prendono a sprangate!
A giungere ad Atene c’è anche una compagnia teatrale
della quale Nick Bottom è il pagliaccio principale.
In testa d’asino verrà trasformato
e a causa del filtro d’amore da Titania sarà amato.
Infatti, il servitore Puck da Oberon era stato inviato
a cercare il filtro che il danno ha causato.
Ma Puck si diverte a giocare con i sentimenti
e di quelli dei quattro innamorati fa rimescolamenti.
Ma non c’è da temere, il lieto fine è vicino:
si sta infatti avvicinando il mattino.
Alla luce del giorno ognuno sarà con il proprio amato:
Ermia con Lisandro, Elena con Demetrio, come tanto avevan sperato.
Questa è la storia dalla Compagnia dell’Elfo inscenata,
che in ben tre ore è stata raccontata.
Il cielo notturno con il blu scuro è stato rappresentato
e le mura del castello, aprendosi, hanno il bosco magico rivelato.
I personaggi con battute spinte si sono destreggiati:
è proprio per questo che li abbiamo tanto apprezzati!
Fuori dallo spazio e dal tempo le nostre menti sono state accompagnate,
trasportate nel loro sogno di una notte di mezza estate.

Alessia Cavaliere, Veronica Giacomello
Classe 3^ C SCA, Liceo Scientifico M. Grigoletti - Pordenone

L’amore è proprio bello…
Il “Sogno” al Verdi, il 16 aprile, è stato rappresentato:
dalla Compagnia dell’Elfo in italiano è stato adattato.
Da William Shakespeare nel 1595 è stato scritto,
racconta soprattutto di amori in conflitto.
A causa di Puck, degli errori ci sono stati,
ma grazie alla magia, ad una conclusione sono arrivati.
In una notte tutto è successo,
e si è alfin concluso questo sogno complesso. 
La compagnia con un unico sfondo,

letteratura: ogni azione, ogni emozione, corrispondeva ad un colore. 
Il rosso, ad esempio, nella narrazione rappresentava l’amore, la violenza, il forte 
valore emotivo. Il blu il mistero, l’ambiguità; mentre colori più scuri, come il nero o il 
viola, la paura, il male e l’indecisione. 
Affascinanti i costumi, curati i dettagli, per una rappresentazione fluida, piacevole e 
intrigante, sostanzialmente rispettosa del testo originale. 

Viola Piazza
Classe 3^ B LIN, Liceo Scientifico M. Grigoletti - Pordenone

Quando l’amore incontra la magia
L’opera, di shakespeariana tradizione
(ad Elio De Capitani la regia appartiene)
va in scena al Teatro Verdi di Pordenone:
la Compagnia dell’Elfo ci intrattiene.
Controversie d’amore fondano la trama
nel sogno di una notte di mezza estate:
in una giornata che il caldo richiama
si scontrano anime giovani e agitate.
C’è chi fugge nel bosco di nascosto
seguito da chi si strugge di gelosia
e chi cerca di rimetter tutto a posto
riesce solo a ingarbugliar con la magia.
Chi credeva d’esser amato, ne era certo,
non vien più ricambiato e si dispiace,
ma per fortuna, dopo lo sconcerto,
tutto al meglio si risolve come a noi piace.
La vicenda si rivela, alla fine, solo un sogno
tra equivoci e trama coinvolgente.
Gli spettatori di preoccuparsi non han bisogno:
Shakespeare sa essere divertente!
La scena assai semplice appare
un arco e poco altro di contorno,
ma aprendosi si può anche trasformare
con le luci un po’ notte e un po’ giorno.
Gli attori, sulla scena, si scambian le battute
in costumi d’epoca e un linguaggio da ammirare.
Le vicende raccontate a noi son piaciute
sì che la visione ad altri vogliam raccomandare.

Davide Bincoletto, Angelo De Cesco
Classe 3^ C SCA, Liceo Scientifico M. Grigoletti - Pordenone
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A rendere il tutto ancora più surreale è la presenza di fate ed elfi, che abilmente si 
insinuano nella trama iniziale, dando infine vita ad uno spettacolo dove il mondo della 
Grecia, precisamente un’Atene da noi riconosciuta, appare stravolto. 
È anche l’ambientazione così particolarmente rivisitata che cala lo spettacolo in quella 
dimensione onirica e misteriosa che avvolge lo spettatore, fino a farlo risvegliare, dopo 
qualche ora, a spettacolo concluso, sul pianeta Terra.
È stata proprio questa la sensazione che ci ha travolto, quella di aver intrapreso un 
viaggio nei meandri più strabilianti della realtà. Un sogno, per l’appunto, reso tale anche 
dall’esperienza degli attori e dalla loro inesauribile capacità di trasmettere sensazioni, 
non solo a parole ma anche attraverso tutta quella sfera di comunicazione che è la 
gestualità, legata ad una buona dose di sensualità ed erotismo. 

Mathilde Alzetta, Alberto Gardonio, Guido Polesel, Jacopo Vallifuoco
Classe 3^ C C, Liceo Leopardi-Majorana - Pordenone 

“Per ora buonanotte, signori e signore. Non siate avari di mano: 
siamo amici, e in cambio Robin vi farà felici.”
Cosi si chiude lo spettacolo “Sogno di una notte di mezza estate”, rappresentato 
martedì 16 aprile 2019 a cui noi, classe 3^ CC, abbiamo assistito recandoci al Teatro 
Verdi di Pordenone. È una delle più celebri e rappresentate commedie shakespeariane, 
in questa occasione diretta dal regista Elio De Capitani. Il testo intreccia le avventure 
amorose di uomini, donne, elfi e fate. Proprio questo amore, che si racconta tra nobili 
palazzi e boschi incantati, diventa il protagonista della vicenda. La cornice della storia 
è l’imminente matrimonio di Teseo ed Ippolita. La trama presenta molti personaggi, 
amanti e amici, che vedranno come protagonisti Lisandro, Ermia, Elena, Demetrio e 
tanti altri tra uomini ed esseri fatati. Le coppie, a seguito dell’incantesimo di un fiore 
magico, si mescoleranno più volte. Chi farà muovere la vicenda sarà Puck, un folletto, il 
personaggio più caotico e divertente della commedia. Involontariamente infatti creerà 
continui disguidi e problemi tra gli amanti, ma infine riuscirà anche a sistemare le 
cose facendo tornare tutto alla normalità. Tutta la commedia si svolge all’insegna del 
divertimento, dell’assurdo e della follia dei sentimenti. Tre ore circa di spettacolo pieno, 
dove scenografie e personaggi si susseguono con ritmo scandito da dialoghi vivaci e 
brillanti che ben rappresentano lo stile della commedia del più grande drammaturgo 
inglese. Nessuno spazio alla noia, al contrario lo spettatore segue le vicende in un 
crescendo di intrecci fino al classico lieto fine. È forse per questo che la commedia, 
scritta attorno al 1595, viene ancora rappresentata con grande successo.

Carola P. Greco, Angela D’Apice, Simone Iantorno, Andrea Braido
Classe 3^ C C, Liceo Leopardi-Majorana - Pordenone 

Una fantastica fantasia 
Leitmotiv: magia e amore.
Una commedia generata da un sorriso aereo, avvolta in un’atmosfera sospesa tra sogno 
e realtà, un ineffabile soffio di magia, rinchiuso in una bolla silenziosa, quasi onirica. 
Il paradigma dei triangoli amorosi varca la porta del Teatro Verdi di Pordenone il 16 

è riuscita a trasformare il castello in bosco, in un secondo.
Shakespeare con le parole riesce a giocare;
affinché la commedia sia più facile d’ascoltare.
L’autore cerca di insegnare,
come non sempre le aspettative si possan realizzare.
Lo evidenziano gli intrecci personali,
ed i loro risultati conflittuali.
All’inizio sembra quasi una tragedia, 
ma la comicità degli attori conferma esser una commedia.
L’amore è proprio bello,
speriamo non ci sia sempre un tale macello!

Matteo Cattaneo, Nicole Vivian
Classe 3^ C SCA, Liceo Scientifico M. Grigoletti - Pordenone

Sogno di una notte... Qualche impressione
Il giorno 16 aprile ci siamo recati al Teatro Verdi di Pordenone per vedere l’opera 
teatrale “Sogno di una notte di mezza estate” di Shakespeare. L’opera è stata rivista 
dal regista della compagnia Teatro dell’Elfo rispetto all’originale che è stato ripreso in 
chiave satirica, talvolta sottolineando però eccessivamente aspetti a sfondo erotico. 
Nonostante la bravura degli attori, l’opera è risultata un po’ pesante a causa della 
durata eccessiva. Un aspetto positivo è stata invece la cura per la scenografia che ha 
rispettato l’idea di teatro dell’epoca di Shakespeare.
(Nicole Gremese, Nicole Fratin, Lia Benetti, Giada Canal, Adriana Carp)

Lo spettacolo teatrale presenta degli elementi farseschi e buffoneschi che lo rendono 
leggero anche se talvolta in modo troppo osè. 
Considerando però il tenore di quelli che immaginiamo potrebbero essere stati gli 
spettacoli all’epoca di Shakespeare, la resa dev’essere coerente. Infatti nel 1500 non era 
raro che nei teatri elisabettiani si giocasse spesso con doppi sensi anche molto evidenti, 
che lasciano perplesso lo spettatore contemporaneo, che li accetta sui media ma un 
po’ meno a teatro. Nonostante queste sbavature, abbiamo apprezzato le citazioni dalle 
altre opere di Shakespeare, i costumi che costituiscono un’unione tra passato e presente 
e la scenografia adatta al contesto. 
Anche la performance degli attori era potente ed espressiva, in particolare è risultata 
divertente la decisione di dare ad ogni artigiano uno specifico accento.
(Sara Carpenè, Lorenzo Feltrin, Martina Piccoli, Valentina Soranzo)

Classe 4^ B SU, I.S.I.S. Licei Pujati - Sacile 

Sogno o son desto?
In questa versione del celeberrimo “Sogno” sin dall’ inizio l’intricata trama shakespeariana 
ha trovato soluzione nell’abilità degli attori, che hanno magicamente trasformato il 
palcoscenico in un mondo di fantasia, che facilmente mescola le vicende di quattro 
giovani amanti, legati fra loro da amori non ricambiati e proibiti. 
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Dalla redazione de l’ABC DEL TEATRO 
Un “Sogno” che non delude mai 
Andato in scena per la prima volta nel 1981 per la regia di Gabriele Salvatores, oggi, 
dopo più di trent’anni, il “Sogno di una notte di mezza estate” del Teatro dell’Elfo viene 
diretto da Elio de Capitani con una compagnia che annovera ancora alcuni attori della 
prima messa in scena. Lo spettacolo unisce perfettamente vari aspetti e linguaggi: da 
un lato quello poetico delle creature della notte e della corte di Atene, dall’altro quello 
colloquiale e comico dei cinque artigiani-attori. In questa pièce il corpo, fondamentale 
strumento di un attore, viene sfruttato al massimo, infatti i quattro giovani ateniesi 
mettono in campo un’accentuata fisicità dettata dalla loro età giovanile e quindi 
anche una gestualità sessualmente esplicita non risulta mai volgare. I personaggi 
interagiscono, si muovono sul palco danzando, correndo e saltando, a tal punto che, a 
volte, il movimento prevale sulla parola e lo spettatore rischia di porre troppa attenzione 
sulle azioni e meno sulle battute. Tutti, creature e mortali, sono colorati di ironia la 
quale, unita alla bravura degli attori, mantiene viva l’attenzione e non stanca mai. 
Sono inoltre fondamentali gli effetti scenotecnici che fanno risuonare tuoni e fulmini, 
ricreano l’alba o la notte, perfino la voce delle creature notturne viene amplificata e 
resa più profonda e cupa. La scenografia, sul fronte di stile classicheggiante e sul retro 
più spoglia e scura, divide perfettamente i due luoghi della storia, Atene e la foresta, 
catapultando il pubblico in un ambiente favolistico. “Sogno di una notte di mezza 
estate” è la commedia della trasfigurazione, della magia, delle apparenze e questi temi 
nello spettacolo vengono pienamente ricreati. 

Federico Tallon

aprile 2019 con un must della drammaturgia: “Sogno di una notte di mezza estate” di 
William Shakespeare. Tra illusione e realtà, tra proibizione e ribellione, tra concretezza e 
incanto, si snoda la storia di due amori concatenati tra loro: quello di Ermia, innamorata 
e corrisposta da Lisandro ma costretta, nella società patriarcale dell’antica Atene, a 
sposare Demetrio, e quello di Elena, stregata da un amore cieco e inarrestabile per il 
promesso della bella Ermia, ma costantemente rifiutata e ripudiata dallo stesso.
I personaggi vengono cullati dalla magia, da un lato inebriante e incontrastabile persino 
per coloro che la professano, dall’altro sfogo di bizzarria ed equivoci, immancabili in una 
commedia. Infatti, con eccelsa moderazione, il riso e la serietà risultano armoniosamente 
ponderati in tutta la rappresentazione: lo spettacolo assume le forme rarefatte di una 
bilancia perfettamente in equilibrio tra l’incalzante comicità dei lavoratori della corte di 
Teseo e la quasi ossimorica leggerezza assunta dal phatos delle vicende incantate del 
bosco, luogo dove tutto viene stravolto. Tuttavia, però, a sorprendere e ad affascinare lo 
spettatore non è solo l’avvincente trama scritta da uno dei cardini della drammaturgia 
e rievocata dalla efficace traduzione di Dario Del Corno, ma soprattutto il modo in 
cui è stato vinto il rischio di portare sulla scena una rappresentazione traboccante di 
aspettative: la regia di Elio De Capitani e i numerosi attori, accompagnati dalle note 
di Mendelssohn, si destreggiano, tra re, fate e folletti, con brillante spontaneità e con 
un’interpretazione talmente superba da riuscire a trasportare lo spettatore nel sogno di 
una calda, appassionante notte d’estate, brulicante di intrighi e di amore. 

Isabel Gallo
Classe 5^ A S, Liceo Leopardi-Majorana - Pordenone

Una voce contro
Deludente il riadattamento del “Sogno” Shakespeariano.  Nonostante le ottime capacità 
del gruppo di giovani attori, la riscrittura del testo manca di presa, ed i tentativi di 
dare allo spettacolo un tono moderno ed una comicità più adatta al pubblico odierno 
scadono in un maldestro tentativo di strappare la risata. L’ironia è scontata e v’è 
una sovrabbondanza di battute convenzionali o a sfondo sessuale, le quali, se usate 
saggiamente potrebbero anche essere efficaci, ma vengono invece abusate e reiterate 
inutilmente anche quando non necessarie, oltre a non venire bilanciate dal restante 
corpo comico, che risulta spiccio e poco efficace. Nota positiva va all’allestimento ed 
agli abiti di scena che formano quadri ben costruiti e godibili alla vista; nonché di nuovo 
alla capacità, soprattutto di alcuni degli attori protagonisti, che si sono comunque 
distinti, conferendo dignità ai propri personaggi.

Leonardo Fantuzzi
Classe 5^ A S, Liceo Leopardi-Majorana - Pordenone
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Alle 5 da me… ci divertiremo! 
È domenica 24 marzo, sono quasi le 21 e noi siamo tutti qui, al Teatro Mascherini di Azzano 
Decimo. Comodamente seduti, attendiamo l’inizio dello spettacolo, chiedendoci: Sarà 
davvero così esilarante come dicono? Ci piegheremo dalle risate? Vediamo… 
Si abbassano le luci, silenzio in sala: entrano due personaggi - i protagonisti? - vestiti 
a festa, lei con un lungo e pomposo vestito bianco, probabilmente nei panni di una 
sposa, mentre lui, lo sposo, indossa un semplice ma elegante vestito nero. Si dirigono 
verso il palco con passo sicuro, salgono, si rivolgono alla platea: sì, sono loro, Gaia De 
Laurentiis e Ugo Dighero. Attori che ben presto scopriremo essere molto talentuosi. Da 
subito le loro voci profonde catturano la nostra attenzione: è quasi impossibile staccargli 
gli occhi di dosso. Le loro capacità interpretative spiccano quando assumono ben cinque 
ruoli diversi. I due, Charlotte e Jean Marc, vicini di casa, non si sono mai scambiati più 
di un saluto, ma entrambi desiderano trovare qualcuno con cui passare il resto della 
vita e creare una famiglia. Prima di riuscirvi, però, entrambi incorrono in appuntamenti 
che si riveleranno terribili: Gaia De Laurentiis si immedesima in quattro donne che si 
susseguono nell’appartamento dell’uomo e successivamente i ruoli saranno invertiti 
perché sarà Ugo Dighero a trasformarsi in altrettanti uomini che avranno dei disastrosi 
appuntamenti con lei.
Impressioni da subito positive, le risate non mancano: lo spettacolo tratta in maniera 
realistica alcuni momenti della vita quotidiana, sdrammatizzandoli con un umorismo 
talvolta banale, che comunque suscita genuino divertimento.
Ma la vera protagonista dell’intero spettacolo è la scenografia, semplice eppure 
d’effetto, capace di ricreare l’ambiente accogliente di un piccolo appartamento di una 
città francese e di rendere l’intero spettacolo molto dinamico: i due attori hanno infatti 
la possibilità di muoversi molto, nonostante la commedia si svolga in un unico luogo.
“Alle 5 da me”: un’idea originale, fresca e divertente, sicuramente un ottimo modo di 
trascorrere una serata di sano divertimento.

Irene Loisotto, Anna Mariutto, Eva Vettor
Classe 3^ A C , Liceo Leopardi-Majorana - Pordenone

Scusa, ma alle 5 ho da fare...
“Alle 5 da me” è la classica commedia romantica: c’è lui, Jean Marc, c’è lei, Charlotte, 
e c’è la loro storia. Lo spettacolo si apre mostrando una scenografia deliziosa, ricca di 
colori pastello, semplice e complessa allo stesso tempo, ad opera di Matteo Soltanto. È in 
questo spazio che si svolge l’intero spettacolo, all’interno degli appartamenti di lui e di lei.
Si presentano in scena i protagonisti, interpretati da Gaia de Laurentiis e Ugo Dighero, 
e sembra che questo debba essere uno spettacolo innovativo, non la solita commediola 
nella quale si susseguono una serie di luoghi comuni.
Purtroppo, però, “Alle 5 da me” è una commediola ricca di luoghi comuni e non 
particolarmente brillante: si tratta solo di un “elenco” di personaggi estremamente 
caricaturali, veri e propri stereotipi, che agiscono in modo totalmente prevedibile. Per di 
più sembra che l’unica cosa importante sia far ridere e quindi c’è una ancor più pesante 
ridicolizzazione delle situazioni proposte, che non riesce ad accontentare il palato fine 
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è strettamente legata ad Antoine, l’uomo ossessionato dallo stato di salute della figlia, 
in quanto entrambi sono oppressi da affanni; così Clementine, la donna infortunata, e 
Alex, il montanaro incontenibile, sono accomunati dall’essere entrambi ingestibili. 
La rappresentazione è inoltre ricca di effetti che condizionano il ritmo (analisi, sommari, 
ellissi) e l’ordine (analessi) degli avvenimenti. Il tutto condito da sprazzi di metateatro 
che di tanto in tanto rompono la finzione scenica. 
Chiaro e forte il significato della commedia: spesso si è spinti a cercare un bene lontano 
quando è più vicino di quanto si pensi. Un tema antico che qui trova un’originale 
rivisitazione. 

Carlo Pavan
Classe 3^ A C , Liceo Leopardi-Majorana - Pordenone

La vita è anche leggerezza!
Risate, equivoci e uno humour d’eccezione sono gli ingredienti che rendono piacevole e 
coinvolgente la commedia “Alle 5 da me”.
Protagonisti sono una donna in cerca di un marito che appaghi il suo spirito materno 
e un uomo che tenta di trovare una compagna per la vita. Entrambi ripercorrono, 
attraverso un esilarante flashback, le rispettive vicende d’amore: tra appuntamenti 
singolari ed incontri bizzarri, alla fine scopriranno che il loro partner ideale si trova 
proprio dietro la porta.
Una commedia assolutamente originale: dalla scenografia, che rispecchia l’atmosfera 
vivace che si va creando all’interno della storia, all’interpretazione degli attori, che 
riescono a riempire la scena con il loro talento.
Gaia De Laurentiis (Charlotte) e Ugo Dighero (Jean Marc) danno vita in modo 
sorprendente ad otto appuntamenti spassosi: dalla “donna pantera” al medico, dal 
becchino all’uomo di montagna, una vera e propria tavolozza di variegati personaggi.
Le capacità drammaturgiche dell’autore francese, Pierre Chesnot, si fondono con 
l’esperienza e la bravura italiana creando una serie di situazioni assolutamente uniche 
che riescono ad intrattenere facilmente e affabilmente il pubblico.
All’interno delle scene si alternano i due protagonisti che, tra cambi di costumi e 
ribaltamenti di personaggi, riescono a dare vita ad una brillante commedia strutturata 
a regola d’arte per farci divertire.
“Alle 5 da me” non affronta argomenti rilevanti o sofisticati, ma semplicemente ritrova 
la leggerezza e forse anche l’ingenuità con cui qualche volta dovrebbe essere affrontata 
la vita.

Giorgia Manfè
Classe 3^ B C, Liceo Leopardi-Majorana - Pordenone

Lui e lei appassionatamente
Un uomo e una donna. Lui alla disperata ricerca di affetto, di un amore che non impegni 
una sola notte; lei desiderosa di costruire una famiglia e dunque di approfondire a questo 
fine alcune conoscenze. All’apertura del sipario Lui, in smoking, a un metro dalla sua 
Lei, vestita di un candido e maestoso abito bianco. Attraverso un flashback vengono 

di chi è alla ricerca di commedie innovative. Interessante è il parallelismo delle storie dei 
due protagonisti, che però a lungo andare risulta noioso: entrambi incontrano persone 
che non si rivelano per niente interessate a loro o che hanno un carattere troppo difficile. 
Insomma, “Alle 5 da me” non è per niente una pièce brillante che si distingua per 
originalità: può solo compiacere un pubblico che non ha mai visto una commedia o che 
si accontenta di battute, situazioni e personaggi triti e ritriti. 

Letizia Borghese 
Classe 3^ A C, Liceo Leopardi-Majorana - Pordenone

Troverai l’amore
Recentemente, presso il Teatro Mascherini di Azzano Decimo è andato in scena, con 
la regia di Stefano Artissunch, “Alle 5 da me” di Pierre Chesnot, divertente commedia 
che racconta la storia di due coinquilini: un uomo, Jean-Marc, e una donna, Charlotte, 
entrambi impegnati a trovare l’anima gemella.
Lui in cerca di stabilità affettiva, lei tormentata dal desiderio di maternità, prima di 
incontrare la propria metà dovranno conoscere cinque corteggiatori totalmente distanti 
dai loro standard: si tratta di personaggi differenti, da quelli più profondi ai più grotteschi. 
Ad impersonare sia questi ultimi sia i protagonisti sono Gaia De Laurentiis e Ugo Dighero, 
che con le loro capacità attoriali rendono la commedia ancor più frizzante.
È un’opera semplice, vivace e moderna, proprio come la scenografia scelta, che ripropone 
con un tocco di colore le abitazioni dei due coinquilini. Le luci, curate da Giorgio Morgese, 
puntano i protagonisti, delimitano l’area dove gli attori si muovono e, insieme alle 
musiche originali e intriganti della Banda Osiris, contribuiscono a creare l’atmosfera.
“Alle 5 da me” è, come si dice, una macchina del divertimento che conquista il pubblico, 
anche se purtroppo il finale non è poi così inaspettato.
Tuttavia, questa è l’opera teatrale giusta per chiunque volesse godersi un’ora e mezza di 
pura spensieratezza ed evasione dal mondo esterno.

Maria Margherita Drigo
Classe 3^ A C, Liceo Leopardi-Majorana - Pordenone

Quattro chiacchiere con i novelli sposi 
Due coniugi francesi che, prima di incontrarsi, hanno coltivato rapporti con diversi 
amanti, hanno ora intenzione di confidare gli aneddoti della loro vita a un pubblico. 
Una vicenda semplice e dal sapore francese è quella dello spettacolo “Alle 5 da me” di 
Pierre Chesnot, che rende molto bene la molteplicità del reale grazie alla bravura degli 
attori che la rappresentano. 
Non appena si apre il sipario la platea si ritrova immersa in una scenografia dai colori più 
disparati, riflesso della diversità che caratterizza la società portata in scena. 
Si tratta di un gruppo eterogeneo di dieci personaggi (cinque uomini e cinque donne) 
interpretati da due soli attori (Ugo Dighero e Gaia De Laurentiis). Questo pastiche viene 
comunque mantenuto coeso da alcune simmetrie e parallelismi sia sul piano strutturale 
(i personaggi maschili e personaggi femminili sono di pari numero, la commedia si 
divide in due parti uguali, narrate rispettivamente dal marito e dalla moglie) sia tra i 
vari personaggi: Marlene, la donna perennemente preoccupata di ricevere una sanzione, 



Alla ricerca dell’amore 
La commedia ”Alle 5 da me’’, ambientata in Francia, tratta in modo esilarante della 
disperata ricerca di un uomo e di una donna decisi a trovare il loro grande amore.
L’opera, scritta da Pierre Chesnot e portata in scena dal regista Stefano Artissunch, 
ha come protagonisti due vicini di casa, interpretati da Gaia De Laurentiis e da Ugo 
Dighero; nel corso della storia vengono raccontati i fallimentari incontri sentimentali 
dei due. La protagonista, che allo stesso tempo interpreta le cinque ospiti del vicino, 
desidera trovare qualcuno che le garantisca la maternità, invitando i suoi spasimanti 
(interpretati dallo stesso Dighero) a casa propria. A sua volta l’uomo invita nel suo 
appartamento, sempre alle cinque di pomeriggio, cinque donne, mosso dal desiderio di 
trovare una stabilità affettiva.
Questi appuntamenti totalmente disastrosi porteranno ad un finale inaspettato, che 
cambierà la vita dei due protagonisti.
La comicità dell’opera sta proprio nella singolarità degli ospiti dei due personaggi, resa 
grazie alla grande capacità dei due attori di passare in modo molto naturale da un 
personaggio all’alto mantenendo intatte le stravaganti personalità dei corteggiatori. 
Pur nella loro comicità, i vari tipi non risultano in alcun modo irrealistici, anzi, è proprio 
la loro complessità a renderli molto credibili.
La commedia è inoltre resa più accattivante dalla scenografia di Matteo Soltanto, che 
consiste in un complesso intrigo di forme e colori i quali, insieme alle musiche della 
Banda Osiris, rendono più dinamica tutta la scena.
L’opera, con il suo grande numero di battute e di personaggi, risulta quindi essere 
il perfetto connubio di tutti questi particolari, che si fondono in un’intelligente e 
coinvolgente comicità.

Mariasole Ortolan
Classe 3^ B C, Liceo Leopardi-Majorana - Pordenone

presentati il vero inizio della storia e la successione delle vicende che hanno portato al 
loro incontro. Lui, Ugo Dighero, si accinge ad invitare nel suo appartamento diverse 
donne. Ne vengono presentate cinque. La prima terrorizzata al pensiero di ricevere una 
multa e furiosa nei confronti di una poliziotta, un’altra completamente fasciata a causa 
di una brutta caduta, la terza un medico, poi una ballerina e infine la quinta, dotata di 
un carattere eccessivamente estroverso.
Lei, Gaia De Laurentiis, procede allo stesso modo. Conosce diversi uomini, dal montanaro 
con accento palesemente veneto all’addetto alle pompe funebri, dall’uomo sposato, 
continuamente in contatto con la figlia colpita da morbillo, al gentiluomo.
Si susseguono innumerevoli imprevisti, esilaranti battute e curiose incomprensioni, in 
un’atmosfera vivace, di pura allegria, capace di coinvolgere il pubblico e tenere alta la 
sua attenzione. Nonostante i temi non ‘alti’, la bravura degli attori e la particolarità 
della scenografia hanno reso lo spettacolo piacevole ed interessante. Interessante 
poiché, anche se estremizzate, le situazioni affrontate dai protagonisti riguardano la 
quotidianità, la vita di tutti noi; noi che, come loro, aspiriamo a una realizzazione non 
solo professionale ma anche sentimentale. E speriamo che la nostra storia abbia lo 
stesso loro lieto fine: da semplici uomo e donna sono diventati Lui e Lei.

Cristina Barbante 
Classe 3^ B C, Liceo Leopardi-Majorana - Pordenone

Il meglio accade quando meno te l’aspetti!
Domenica 24 marzo 2019 il Teatro Mascherini di Azzano Decimo si è trasformato 
nel condominio di due parigini, interpretati da Gaia de Laurentiis (Charlotte) e 
Ugo Dighero (Jean Marc), in cerca della loro “dolce metà”: in scena la simpatica 
commedia “Alle 5 da me”.
I protagonisti hanno dato vita a sei personaggi ciascuno, inscenando le varie e 
rocambolesche vicende d’amore capitate loro prima di incontrarsi. Uno in cerca di 
stabilità affettiva, l’altra desiderosa di diventare madre, non attuano un’accurata 
selezione dei loro possibili partner ed incontrano nei rispettivi appartamenti, sempre 
alle cinque del pomeriggio, personaggi a dir poco stravaganti che creano situazioni 
esilaranti, a volte quasi imbarazzanti. Con un testo all’insegna dell’umorismo e le vivaci 
musiche della Banda Osiris, il pubblico ha potuto trascorrere una bella serata, sorridendo 
bonariamente davanti alle peripezie sentimentali portate in scena; è infatti una 
commedia leggera e spensierata, di una comicità intelligente, mai banale o grottesca, 
quella che Stefano Artissunch ha diretto basandosi sul testo di Pierre Chesnot.
La vicenda si conclude in modo inaspettato, facendo incontrare i due protagonisti 
che scoprono di aver finalmente trovato la propria anima gemella. Forse anche una 
commedia fresca e leggera come questa può far riflettere sul fatto che spesso la felicità 
non va cercata e che il meglio accade sempre “quando meno te l’aspetti”: non bisogna 
avere fretta di raggiungere qualcosa che poi arriverà da solo, con una passeggiata in 
giardino, un incontro al cinema o, come in questo caso, semplicemente conoscendo 
meglio i propri vicini di casa.

Cecilia Moro
Classe 3^ B C, Liceo Leopardi-Majorana - Pordenone

Al
le

 5
 d

a 
m

e

5352



55

C
op

en
ag

he
n

55

COPENAGHEN
di Michael Frayn
con Umberto Orsini, 
Massimo Popolizio, Giuliana Lojodice
regia di Mauro Avogadro

Auditorium Comunale Hermann Zotti 
San Vito al Tagliamento
21 dicembre 2018

PERCORSO “IL TEATRO DELLE 
EMOZIONI”
SPETTACOLO ADOTTATO DA:
I.S.I.S. Liceo Le Filandiere
San Vito al Tagliamento
Classi: 5^ A - 5^ B - 5^ F
Coordinatori: prof. Elena Marzotto, 
Monica Tesolin, Francesco Colussi

Segnaliamo che la locandina di Marco Pol Bodetto, Enrico Vallar, Federico Maresca, 
Nicolò Dreon della Classe 5^ B dell’I.S.I.S. Licei Le Filandiere - San Vito al Tagliamento si 
trova sul sito di “Adotta uno spettacolo” (ndr):  www.adottaunospettacolo.it

La fisica ben oltre le formule
L’ambiente, buio e spoglio e tre personaggi vestiti di grigio, a volte seduti, a volte in 
piedi: una scena che non permette distrazioni. Questo contesto induce a prestare 
particolare attenzione al dialogo dei tre: Niels Bohr e Karl Heisenberg, entrambi premi 
Nobel per la fisica, e Margrethe, moglie di Bohr. 
Nel 1941 Heisenberg fa visita al suo amico e maestro Bohr a Copenaghen, dove 
quest’ultimo vive con la moglie. Il dialogo risulta spesso difficile da comprendere per i 
contenuti di argomento tecnico e scientifico, che richiedono competenze e conoscenze 
precise. Si apre infatti un dibattito scientifico tra i due fisici. La presenza di Margrethe 
permette una lettura psicologica della personalità dei due scienziati: entrambi animati 
dall’amore per la scienza, hanno però teorie ed approcci diversi, come è evidente anche 
la loro diversa indole (Bohr più calmo, Heisenberg impulsivo). 
Tra i vari riferimenti a fisica e filosofia, si intuisce che il nucleo del loro dibattito ruota 
attorno alla funzione della scienza, che è positiva nella misura in cui è utile all’uomo, 
ma può essere anche molto pericolosa per l’umanità. Vengono toccati temi di estrema 
attualità, che anche oggi fanno riflettere su quale sia il limite per la ricerca scientifica 
nel rispetto dell’etica. 

Silvia Pighin, Andrea Pascatti
Classe 5^ A, I.S.I.S. Liceo Le Filandiere - San Vito al Tagliamento

Oltre la fisica 
1941. Copenaghen. Uno spazio che ricorda un’aula di fisica: nella semplice scenografia 
spiccano infatti grandi lavagne ricoperte da complesse formule. Il pubblico assiste alla 
rievocazione di uno degli incontri più discussi in ambito storico-scientifico. 
Due scienziati e una donna, interpretati da Umberto Orsini, Massimo Popolizio e 
Giuliana Lojodice, sono protagonisti della discussione avvenuta in terra danese durante 
l’occupazione nazista. 
L’atmosfera è irreale e tesa: Heisenberg si reca dal maestro Bohr per parlare della 
ricerca scientifica a cui al tempo erano interessati entrambi. 
La portata dell’incontro era molto alta, in quanto il fisico tedesco era a capo del 
progetto atomico nazista, mentre lo scienziato danese era probabilmente in contatto 
con i centri di ricerca alleati.
Ma perché Heisenberg si è recato a Copenaghen? Tre sono le ipotesi che la Storia ha 
avanzato e che gli attori hanno saputo rendere magistralmente. 
L’intreccio della narrazione tiene conto di diversi fattori, ma mette soprattutto in 
evidenza le ragioni storico-politiche alla base dell’incontro dei due fisici. 
Uno degli elementi del dibattito sarà proprio il rapporto tra scienza e politica. 
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parlato e come avessero chiarito le loro rispettive posizioni dopo che la loro amicizia 
era stata messa in crisi dal legame di Heisenberg con la Germania di Hitler; ma, 
soprattutto, ci si è interrogati su quale fosse l’argomento, la richiesta o la domanda che 
causò la fine del loro legame. 
Immersi in una scenografia minimale, composta da lavagne coperte da formule fisiche, 
Niels, Karl e Margrethe, ormai morti, si incontrano in una dimensione ultraterrena, da cui 
possono rivelarci i dettagli della loro misteriosa conversazione. In una rappresentazione 
teatrale dove scienza, storia, filosofia ed etica sono temi continuamente sovrapposti e 
inevitabilmente legati tra loro, i protagonisti incarnano personalità diverse: li giovanile 
impeto scientifico che muove Heisenberg, che spesso ci appare come un fisico tanto 
abile quanto arrivista e ostinato, si contrappone alla garbata razionalità di Niels Bohr 
che, come un maestro spirituale, tenta di mantenere la calma e la saggezza che lo 
contraddistinguono. Margrethe ha un ruolo fondamentale: la sua ignoranza in campo 
scientifico è pienamente compensata dalla capacità di comprendere le emozioni e di 
individuare le forze irrazionali che guidano l’operato di Niels e Karl, mostrandoci come 
la fisica teorica, che appare fredda e oggettiva, sia elaborata da uomini imperfetti, 
che pensano e provano sentimenti. È proprio la scoperta della meccanica quantistica a 
sovvertire la concezione di scienza come materia perfetta. 
La natura microscopica è a tal punto complessa che non sempre si possono ottenere 
tutte le risposte che cerchiamo attraverso l’analisi e la scrittura di formule da cui si 
deducono numeri o dati certi: a volte si giunge a risultati probabilistici, relativi ai limiti 
dell’osservatore. Similmente al principio di indeterminazione teorizzato proprio da 
Heisenberg, secondo il quale posizione e velocità di una particella non possono essere 
determinate se non perturbando il sistema, anche le vite dei tre protagonisti sono 
indissolubilmente influenzate dagli avvenimenti esterni: la guerra, l’amicizia, l’amore, i 
lutti personali e il progetto nucleare, comune ad Alleati e Nazisti. La bomba atomica 
terrorizza e suscita profondi dubbi etici e morali, ma la sua invenzione è un obiettivo da 
raggiungere, imposto anche dalla paura stessa di essere sconfitti. 
L’opera teatrale di Michael Frayn è potente, appassionante, a tratti ironica, ricca 
di colpi di scena, estremamente coinvolgente perché tocca nel profondo chiunque, 
amante della fisica o meno. Nell’interpretazione magnifica degli attori, ci regala un’ora 
e mezza di spettacolo in cui alcuni degli argomenti più tecnici della fisica si mescolano 
magistralmente alle vicende storiche e alle vite dei protagonisti, che ci mostrano via via 
la loro complessità e le diverse sfaccettature le loro carattere.
“Copenaghen” ci dimostra come la scienza non sia costituita solo da formule o pura 
razionalità e mette a nudo tutti i suoi caratteri umani, di cui molti ignorano l’esistenza 
e l’importanza.

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

Lo scontro tra scienza ed etica ieri e oggi 
Entrare all’Auditorium Zotti ormai era per me abituale, ma quella sera sarebbe 
stato diverso. Mi accomodai e cominciò lo spettacolo che suscitò una moltitudine di 
interrogativi. “Copenaghen” mette in scena l’incontro tra Niels Bohr (Orsini) e Werner 
Karl Heisenberg (Popolizio) alla presenza della moglie di Bohr (Lojodice) che assiste 
commentando con pacatezza e, a volte, ironia il loro confronto. Accadde nel 1941 e 
ancora oggi il motivo della visita dell’allievo al maestro è incerto e discusso. Ciò che, 

Heisenberg affermerà infatti: “A volte è estremamente difficile separare la fisica dalla 
politica”. Entra in atto quindi anche la responsabilità etico-morale che pesa sulle 
spalle di entrambi gli scienziati, consapevoli del fatto che si era pericolosamente vicini 
alla costruzione della bomba atomica. 

Emma Simon, Anna Borile, Tobia Matarrese, Nicolò Giacomuzzo 
Classe 5^ A, I.S.I.S. Liceo Le Filandiere - San Vito al Tagliamento

La scienza tra progresso ed etica
In una stanza spoglia che ricorda un’aula universitaria viene rievocato l’incontro tra 
due fisici teorici, il tedesco Heisenberg e il danese Bohr, avvenuto a Copenaghen nel 
1941. I personaggi, ormai deceduti, si interrogano sulle vere motivazioni che spinsero 
Heisenberg a recarsi in Danimarca dal suo maestro e formulano delle ipotesi a riguardo. 
Questo incontro, ancora oggi poco chiaro, offre il pretesto per analizzare diverse 
tematiche, in particolare il legame tra il progresso scientifico e il senso etico dello 
scienziato, che deve tenere in considerazione il contesto socio-politico in cui vive e le 
conseguenze che le sue scoperte avranno sui civili. È Margarethe, moglie di Bohr, a 
rappresentare il punto di vista di quanti non appartengono al mondo scientifico e quindi 
sono interessati quasi esclusivamente al loro risvolto pratico. 
La visita di Heisenberg probabilmente non era finalizzata ad un confronto col maestro 
solo in campo scientifico, ma anche in ambito morale, date le conseguenze devastanti 
che le scoperte del fisico tedesco avrebbero potuto causare. Egli infatti si sente oppresso 
dalla responsabilità che le sue decisioni implicano riguardo il progetto atomico: come 
afferma lui stesso, le disposizioni del governo sulle armi nucleari sono dettate da quelle 
degli scienziati, i quali sono perciò responsabili dell’esito della guerra e delle ripercussioni 
delle loro scoperte sul mondo. 
Nonostante questo spettacolo sia collocato in un preciso arco di tempo, le tematiche 
affrontate sono molto attuali. Infatti ai giorni nostri lo sviluppo tecnologico progredisce 
quasi senza freni, e sempre più è necessario chiedersi se le nuove scoperte potranno 
avere delle implicazioni non etiche o essere utilizzate per nuocere ad altre persone. 

Petra Centis, Elisa Crucitti, Alice Pizzolitto 
Classe 5^ B, I.S.I.S. Liceo Le Filandiere - San Vito al Tagliamento

Il lato umano della scienza 
Settembre 1941, Copenaghen. Karl Heisenberg, uno dei più famosi fisici teorici 
tedeschi del ‘900, incontra dopo molto tempo Niels Bohr presso la dimora di questo 
in Danimarca. Date le origini semite del fisico danese, l’avvento del Nazismo aveva 
reso complicato il loro rapporto. Bohr, uno degli scopritori della teoria della meccanica 
quantistica, mentore e amico di lunga data del più giovane Karl, dopo cena propone 
“la passeggiata”: un’usanza che era sempre stata un’occasione per riflettere e discutere 
animatamente. I due rientrano però troppo presto rispetto al solito. 
Margrethe, moglie di Niels, tenta inutilmente di sciogliere l’evidente tensione tra loro, 
che si congedano con freddezza. Sarà questo il loro ultimo incontro. 
Per anni ci si è chiesti cosa si fossero detti, di quali problemi scientifici e morali avessero 
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che solo Bohr, quattro anni dopo, poté comprendere. Un fisico è come il gatto vivo e 
morto di Schrödinger, perché la fisica lo stimola, lo tiene in vita, lo sprona a superare i 
limiti dello scibile, ma, come in questo caso, lo mette in lotta con la propria coscienza. 
Per Heisenberg non è facile quell’incontro: l’amicizia, il passato da allievo e il rispetto 
verso Bohr lo tormentano. Questo stato d’animo viene percepito dal suo interlocutore, 
creando così un continuo alternarsi di forze attrattive e repulsive tra i due, come 
fossero due particelle. Non sempre, quando ci si trova ad un bivio, si è sicuri di quale 
strada percorrere, perché, come recita Heisenberg nel corso dello spettacolo, “non sai 
se girare a destra, non sai se girare a sinistra e, alla fine, muori”, ed è proprio questa la 
sua fine. Forse però il suo destino fu più felice di quello di Bohr, che dovette combattere 
il senso di colpa per il fatto che l’atomica fu testata su viventi, ovvero gli abitanti 
delle città di Hiroshima e Nagasaki. In conclusione diventa evidente il collegamento 
tra fisica e filosofia, in particolare con Kierkegaard e Schopenhauer. Non sempre si 
può scegliere, perché da ogni scelta scaturiscono centinaia di possibili conseguenze 
e centinaia di nuove scelte pronte a metterci alla prova e davanti alle quali non 
sapremmo come comportarci. Forse non sapremo mai come andò quella sera tra i 
due geni e, come Margrethe Bohr che apre la rappresentazione esordendo con “Ma 
perché?”, continueremo a chiedercelo: come lei, tutti noi siamo “animali metafisici”, e 
ci interroghiamo costantemente su noi stessi.

Mattia Stefani 
Classe 5^ B, I.S.I.S. Liceo Le Filandiere - San Vito al Tagliamento 

Dalla redazione de l’ABC DEL TEATRO
Magistrale interpretazione di una pièce complessa
Con in testa le parole scritte da Michael Frayn, con indosso “i panni” di grandi 
personalità della scienza e con ormai tanti anni di repliche alle spalle, Umberto 
Orsini, Massimo Popolizio e Giuliana Lojodice salgono sul palco di San Vito al 
Tagliamento proponendoci lo spettacolo “Copenaghen”. Nel rievocare l’incontro tra i 
fisici teorici Werner Heinsenberg e Niels Bohr in presenza della moglie di quest’ultimo, 
Frayn indaga le ragioni per cui l’allievo ha voluto rivedere il maestro nella Copenaghen 
del 1941 occupata dai tedeschi. Entrano in gioco teorie scientifiche fondamentali che i 
due scienziati condividono e segreti di spessore su cui non concordano. 
Magistrale la prova dei tre attori, capaci di tenere avvinto il pubblico nonostante la 
complessità del testo, tutto giocato sul dialogo e, di necessità, poco “agito”.

Miruna Ioana Drajneanu

però, genera in noi è una sensazione di indeterminazione, la stessa descritta dal principio 
di Heisenberg. Assistere ci fa riflettere sulle questioni fisiche, ma soprattutto etiche, 
dell’epoca. Bisogna considerare lecito progettare una bomba che, pur rappresentando 
un progresso scientifico, potrebbe uccidere molti individui? La riflessione è estremamente 
attuale se si pensa all’etica sottesa a scoperte quali le modificazioni del DNA dei feti o 
la creazione di bombe a idrogeno. 
Interessante, anche se a tratti caotica, è la sovrapposizione dei piani temporali, 
sottolineata dalla recitazione e dalle luci, come ha dichiarato lo stesso Orsini in 
un’intervista. Il movimento è una delle chiavi per comprendere lo spettacolo: lo 
spostamento degli oggetti e soprattutto degli attori è utilizzato per far spiccare questi 
ultimi e, a volte, per farci provare quel senso di indeterminazione sopra citato. Sullo 
sfondo un’aula a gradoni con grandi lavagne, sulle quali sono scritte in modo caotico 
formule fisiche e matematiche, ci rende consapevoli della nostra piccolezza come 
uomini, se confrontata con la grandezza della scienza. 
Durante lo svolgersi della vicenda riecheggia una domanda: “Perché è venuto a 
Copenaghen?”. Come disse Einstein, non esisterà mai una verità unica e assoluta, ma 
sarà sempre tutto relativo, mutevole a seconda dei punti di vista, o, come direbbe 
lui, dei sistemi di riferimento. Pertanto ognuno di noi ora si interrogherà su cosa 
fosse effettivamente accaduto nel giardino di Bohr nel 1941: probabilmente nessuno 
conoscerà mai la risposta. 

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

“Copenaghen”: tra fisica, etica e politica
Perché nel 1941 Heisenberg fece visita a Bohr nella capitale danese al tempo occupata 
dai nazisti? Perché lo stesso Bohr cacciò l’ex-allievo dopo una passeggiata che terminò 
in preda alla furia? “Copenaghen” mette in scena un dialogo tra i due grandi fisici, 
cercando di dare delle risposte a questi quesiti e sottolineando come non sempre si 
riesca a conciliare la scienza, la politica e, tanto meno, l’etica. Entrambi gli scienziati 
ambivano ad essere importanti per le loro scoperte. Capire come progettare una bomba 
nucleare sarebbe stato per loro un rilevante traguardo, ma questo da un lato li avrebbe 
resi famosi, dall’altro avrebbe avuto delle conseguenze all’epoca inimmaginabili. 
L’applicazione su larga scala di un’arma così potente avrebbe senza dubbio spazzato 
via migliaia e migliaia di vite senza lasciare scampo. Essere l’inventore di uno strumento 
di distruzione di tale tipo comporta un peso morale enorme: come fare allora a trovare 
un rapporto equilibrato tra fisica, etica e politica? Perché anche la politica era al centro 
di questo scenario della metà del Novecento. 
Cosa disse in quell’incontro Heisenberg al suo maestro? Che avrebbe collaborato con 
Hitler e il suo piano o che avrebbe tentato di sabotarlo? Che il suo consiglio era di unirsi 
a lui per ottenere protezione dalla Gestapo o che la sua visita era finalizzata a scusarsi 
per quello che avrebbe tentato di realizzare senza ripensamenti etici? È proprio questo 
il tema che maggiormente emerge dall’opera. 
Così come i due protagonisti, altri grandi studiosi di materie scientifiche si saranno 
trovati davanti a scoperte alla loro portata, la cui diffusione però avrebbe avuto 
ripercussioni sociali e morali sul piano personale. 
Come in passato, c’è ancora competizione tra i due personaggi, perché scoprire il 
funzionamento dell’atomica significherebbe vincere la guerra, ma ad un prezzo alto, 
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MATILDE E IL TRAM 
PER SAN VITTORE
di Renato Sarti
dal libro di Giuseppe Valota
“Dalla fabbrica ai lager”
drammaturgia di Marco Di Stefano
con Maddalena Crippa, 
Marta Marangoni, Rossana Mola
regia di Renato Sarti

Auditorium Comunale Hermann Zotti 
San Vito al Tagliamento
31 gennaio 2019

PERCORSO “IL TEATRO DELLE 
EMOZIONI”
SPETTACOLO ADOTTATO DA:
I.S.I.S. Liceo Le Filandiere
San Vito al Tagliamento
Classe: 3^ D
Coordinatore: prof. Francesco Colussi
I.S.I.S. P. Sarpi
San Vito al Tagliamento
Classe: 3^ C RIM 
Coordinatore: prof. Alessandro Dose

Boom! Siete in arresto!
Paura: ecco il sentimento che più ci resta dopo la visione di “Matilde e il tram per San 
Vittore”. La casa dovrebbe essere un luogo sicuro, caldo e sereno, non un luogo dove si viene 
svegliati di soprassalto in piena notte e si deve salutare chi probabilmente non tornerà più. 
Le luci, gli effetti acustici e la tensione inscenata dalle tre protagoniste – le bravissime 
Maddalena Crippa, Marta Marangoni e Rossana Mola del Teatro della Cooperativa di Milano 
– ci fanno sprofondare nel dramma di una dittatura infame che pensa solo a distruggere 
e creare odio. Le tre attrici hanno saputo tessere la tela di freddezza e tristezza di quel 
periodo, raccontare la speranza che lo sciopero potesse cambiare qualcosa e la disfatta 
amara pochi giorni dopo. Tutto inizia infatti con il racconto dei tre grandi scioperi nella zona 
industriale di Milano, a partire dal marzo 1943, quando migliaia di uomini e di donne pronti 
a cambiare il proprio destino fecero fermare le più grandi fabbriche, pagando poi a caro 
prezzo la loro azione, perché questa scintilla di cambiamento portò a molte deportazioni e 
a molte morti. La regia di Renato Sarti rende i boom delle porte che si aprivano di colpo a 
notte fonda facendo rovesciare tavoli di metallo sul palcoscenico spoglio: il botto annuncia 
l’arrivo dei poliziotti, la paura nel vedere il teschio sui loro berretti e la spietatezza con cui 
mariti, fratelli, padri venivano separati dalle loro mogli, sorelle, figlie per poi essere lasciati a 
un destino crudele. Le tre protagoniste, con vari colpi di scena, ci raccontano che le donne 
non demordono e vanno a cercare dappertutto i loro cari, ma l’unica cosa che vedono è un 
treno che parte. Eppure sperano e spereranno sempre, magari cercando tra i biglietti sparsi 
alla stazione quello dei loro familiari. Ma non tutti torneranno, e quelli che tornano spesso 
sono diversi, senza più luce negli occhi.

Denise Sforzin
Classe 3^ C RIM, I.S.I.S. P. Sarpi - San Vito al Tagliamento
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Luci e ombre di uno spettacolo su cui meditare
Come anticipa il sottotitolo, “Ad un passo” tratta di episodi della Prima guerra mondiale 
e dell’attuale scenario del Medio-Oriente. Il pubblico ha dunque assistito alle vicende 
di personaggi del passato (un generale malato, un tenente meridionale, un contadino 
veneto, una ragazza austriaca) e del presente (un politico, un pilota di droni americani, 
una sposa siriana, un imam afgano). Le vite di quasi tutti sono appese ad un filo, alcuni 
sono consapevoli del fatto che quel filo sta per rompersi, altri vogliono infrangere la 
flebile speranza che sorregge l’esistenza altrui. Lo spettacolo è nato come esibizione 
itinerante da svolgersi nei luoghi della Grande Guerra; pur tenendo conto di questo dato 
e della difficoltà dei temi portati in scena, il prodotto finale sembra non aver convinto gli 
spettatori. Tra quanto non ha funzionato la scenografia, che non regge il confronto con i 
luoghi per cui l’opera è stata concepita, e la scelta di proiettare immagini su pannelli per 
riprodurre la natura e suggerire le emozioni dei personaggi e le atmosfere degli eventi. 
Da sottolineare comunque l’importanza di aspetti su cui è doveroso riflettere: in primis 
il tema della guerra, proposto non in chiave oggettivamente storica, ma avvalendosi 
dello sguardo e delle sensazioni di quelli che l’hanno vissuta, il che permette al pubblico 
di immedesimarsi in loro. Interessante è anche l’intreccio tra passato e presente, 
collegati dallo stato di conflitto. La vita di un soldato valeva 15 lire nelle trincee del 1917; 
quella di un cittadino innocente ucciso per sbaglio vale oggi 6000 dollari. Come se una 
vita potesse essere stimata in denaro. Ancora, il conflitto può essere vendetta, come 
gridano una ragazza-soldato austriaca e un imam afgano, ma può anche assumere il 
senso paradossale di voler garantire la pace. Una cosa è certa: se nella Grande Guerra 
i soldati perdevano la testa perché costretti ad uccidere i propri simili per ragioni a 
loro incomprensibili, nella guerra moderna chiunque potrebbe essere un combattente, 
magari seduto in un comodo ufficio: così lontano dal campo di battaglia da non sentirsi 
nemmeno coinvolto, quasi non fosse lui a causare la morte di altri uomini. L’avanzamento 
tecnologico di cui i droni sono simbolo ha portato anche a un’evoluzione umana in 
ambito bellico: i nuovi soldati, come - pur con le ovvie differenze - i militari tedeschi della 
Germania nazista, sono all’interno di un meccanismo in cui ognuno svolge il suo piccolo 
ruolo e nessuno si sente colpevole dell’esito finale poiché si uccide in modo indiretto, 
quasi senza accorgersene, e perciò senza sentire dolore e sensi di colpa come in passato.
“Ad un passo” richiede un certo sforzo interpretativo allo spettatore, che deve districarsi
tra una notevole mole di informazioni e un filo logico non sempre facile da seguire. 
L’impegno richiesto al pubblico è parallelo a quello degli attori in scena, che cercano 
di andare oltre la superficie del personaggio per puntare all’essenza del tema dello 
spettacolo: la guerra. Una presenza costante nella vita dell’uomo, il quale preferisce 
cercare innovazioni tecnologiche sempre più efficaci, che gli permettano di non sentirsi 
coinvolto direttamente in essa, invece di rifiutarla con tutto sé stesso, in uno sforzo la cui 
origine si perde nel passato, ma che si conferma attuale generazione dopo generazione, 
legando passato e presente.

Davide Pignatale
Classe 5^ E, I.S.I.S. Liceo Le Filandiere - San Vito al Tagliamento
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Dalle memorie di Caporetto alle guerre che 
sono oggi a un passo da noi…

AD UN PASSO
Dalle memorie di Caporetto 
alle guerre che sono oggi a un passo 
da noi…
di e con Marta Riservato, 
Roberto Pagura, Fabiano Fantini, 
Massimiliano Donato

Teatro Comunale di Zoppola
8 febbraio 2019

PERCORSO “IL TEATRO DELLE 
EMOZIONI”
SPETTACOLO ADOTTATO DA:
I.S.I.S. Liceo Le Filandiere
San Vito al Tagliamento
Classe: 5^ E 
Coordinatrice: prof.ssa 
Maria Piera Tramontin
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MIO EROE 
di e con Giuliana Musso
regia di Giuliana Musso
con la complicità di Alberto Rizzi

Teatro Comunale G. Verdi 
Maniago
9 febbraio 2019

PERCORSO “IL TEATRO DELLE 
EMOZIONI”
SPETTACOLO ADOTTATO DA:
I.S.I.S. E. Torricelli 
Maniago
Classe: 3^ C
Coordinatrice: prof.ssa 
Cristina Marchini

Gli eroi che “sono andati avanti”
Quando e perché si usa per gli alpini l’espressione “andare avanti”? Ce lo racconta 
Giuliana Musso nel suo spettacolo “Mio eroe”, attraverso la voce di tre delle molte madri 
che nel corso della missione militare in Afghanistan, durata tredici interminabili anni, 
hanno perso i loro figli, che quindi “sono andati avanti”. Questi, prima di essere alpini, 
erano persone che, mentre obbedivano agli ordini, a loro volta sparavano. E adesso dove 
sono? Sono nella memoria e nella pelle delle madri che silenziosamente, quasi impaurite 
dai pregiudizi, li rivedono in ogni cosa, in ogni oggetto della casa e nelle parole di chi, 
come loro, sa cosa voglia dire vivere costantemente con la consapevolezza che il proprio 
figlio potrebbe morire da un momento all’altro senza avere la possibilità di salutarlo. È 
d’aiuto in questi casi il pensiero che quei ragazzi credevano in quello che facevano? Che 
si erano arruolati di loro spontanea volontà, orgogliosi del passo fatto? Non abbastanza 
per le madri che ogni giorno si chiedevano e si chiedono tuttora se farsi la guerra sia 
davvero l’ultima possibilità per risolvere le cose, e che ancora non capiscono per cosa i 
figli siano morti. 
Non colpevolizzano chi ha tolto loro a vita, in fondo ognuno esegue solo gli ordini 
ricevuti in queste circostanze; tantomeno colpevolizzano lo Stato, che da un lato ha 
deciso di spedirli in quell’inferno e dall’altro è lì a consegnare medaglie e riconoscimenti 
che, se ricevuti in cambio della vita, a nulla valgono. 
Ognuna decide quindi di affrontare in modi diversi questi drammi, che colpiscono con 
la stessa velocità e potenza distruttrice di una bomba: c’è chi si rifiuta di credere alla 
realtà, trovando uno spiraglio d’aria nello sperare che il figlio sia ancora da qualche 
parte, in giro per il mondo e non in una bara; chi invece sa bene come sono andate le 
cose e continua a vivere anche per lui; chi fatica a riprendersi e rimane intrappolata 
nell’inevitabile divisione del “prima” e del “dopo”. 
Uno spettacolo che inconsapevolmente ti priva di ogni solidità emotiva; una tematica 
che, seppur sentita lontana da qualcuno, rende lo spettatore partecipe di ogni 
emozione. Performance estremamente toccante e performer che non necessita di 
nessun contorno particolare. Ad avvalorare il tutto le musiche, le quali contribuiscono a 
rendere impossibile il non lasciarsi pervadere da ogni parola e movimento. 

Sara Massaro
Classe 3^ C, I.S.I.S. E. Torricelli - Maniago 
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MARATONA DI NEW YORK
di Edoardo Erba
con Fiona May e Luisa Cattaneo
regia di Andrea Bruno Savelli

Teatro Comunale G. Verdi 
Maniago
20 febbraio 2019

Teatro Pier Paolo Pasolini 
Casarsa della Delizia
21 febbraio 2019

PERCORSO “IL TEATRO DELLE 
EMOZIONI”
SPETTACOLO ADOTTATO DA:
I.S.I.S. E. Torricelli 
Maniago
Classi: 4^ A - 4^ S 
Coordinatrice: prof.ssa 
Cristina Marchini
Liceo Leopardi-Majorana
Pordenone
Classi: 1^ C – 1^ D 
Coordinatrice: prof.ssa Giulia Pascot

Segnaliamo che la locandina della Classe 1^ CU dell’I.S.I.S. Leopardi-Majorana - 
Pordenone e la locandina e il video della Classe 1^ DU del Liceo Leopardi-Majorana 
- Pordenone si trovano sul sito di “Adotta uno spettacolo” (ndr): 
www.adottaunospettacolo.it

Una corsa che rappresenta la vita
“Maratona di New York” costituisce una grande sfida recitativa nel nuovo 
allestimento, proposto da Andrea Bruno Savelli, che affida il ruolo di interpreti a 
Fiona May e Luisa Cattaneo. 
Esse rappresentano rispettivamente due donne, una determinata e sicura di sé, l’altra 
più insicura e impaurita, legata ad un passato da cui non riesce a separarsi. 
Entrambe si stanno allenando per un’imminente maratona e mentre corrono si 
raccontano in breve le loro storie personali. Luisa vorrebbe tornare indietro, spaccare 
tutte le facce che non ha mai spaccato, fare tutto ciò che non ha mai fatto; Fiona 
la incita a stringere i denti, a lottare, a non arrendersi, perché ogni giorno si deve 
dimostrare qualcosa per ottenere un risultato in questa vita. Eppure, man mano che 
procedono, la situazione sembra rovesciarsi: Luisa, che inizialmente aveva un’andatura 
sbilenca, acquista dinamicità, stacca l’altra, corre sempre più velocemente, non può 
più fermarsi; Fiona invece appare sempre più in affanno, tanto che rallenta fino ad 
abbandonare l’amica, lasciandola sola nella sua ultima corsa.
Uno spettacolo incalzante, coinvolgente e intenso ma allo stesso tempo leggero, che 
narrando la semplice storia di due donne rappresenta un’amicizia vera, onesta, che 
riesce ad emergere e a prevalere nonostante la conclusione brusca e inattesa.
La scena è vivace, le due attrici corrono praticamente per tutta la durata dello 
spettacolo, creando un’atmosfera dinamica e ricca di emozioni. La strada e la corsa 
rappresentano la vita, piena di ostacoli, dolori, sudore e memorie. Fiona e Luisa 
sviluppano una sorta di rincorsa verbale, un continuo scambio di battute che cresce con 
l’aumentare dei loro battiti cardiaci, col rumore incalzante delle loro suole, giungendo 
ad una conclusione inaspettata, soggetta a diverse interpretazioni. 
Lo spettacolo si conclude infatti con l’abbandono della scena da parte di Fiona May, 
lasciata indietro dall’amica che invece continua a correre, intenta a recitare un monologo 
da cui il pubblico comprende che tutto l’accaduto è stato frutto dell’immaginazione 
della protagonista. 

Matteo Barzan, Sara Ferrara, Nicola Istrice, Amra Odobasic, Federico Marcolina Laubia, 
Matteo Schinella, Alessandro Siega
Classe 4^ A, I.S.I.S. E. Torricelli - Maniago 
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Maratona di New York
La vita è come una continua corsa per andare dove il destino porta.
Non si pensa mai alla fine fin quando non si oltrepassa il confine.
Improvvisamente accade qualcosa che stravolge i piani di ogni cosa:
ti troverai a lottare tra vita e morte giocando in continuazione con la sorte.
L’angelo custode è sempre al tuo fianco facendoti arrivare al traguardo meno stanco, 
e dopo una vita movimentata ci sarà una meta inaspettata.

Classe 1^ C U, Liceo Leopardi-Majorana - Pordenone

Dalla redazione de l’ABC DEL TEATRO 
Spettacolo imperfetto ma coinvolgente 
Mercoledì 20 febbraio è andato in scena a Maniago “Maratona di New York” di Edoardo 
Erba, per la regia di Andrea Bruno Savelli. 
Diversamente da precedenti rappresentazioni, questa volta in scena non hanno corso 
due uomini, ma due donne: Luisa Cattaneo e la campionessa di salto in lungo Fiona May. 
Sul palco, le due attrici corrono dall’inizio alla fine, sommando allo sforzo fisico della 
corsa la difficoltà della recitazione, che comunque non ne esce penalizzata. 
Uno spettacolo senza dubbio coraggioso, considerata la difficoltà oggettiva della 
messinscena, e affascinante nella sua complessa preparazione: Luisa Cattaneo ha 
imparato da Fiona May a essere un’atleta, e Fiona May ha imparato da Luisa Cattaneo 
a essere un’attrice di teatro. Il bello di questo spettacolo è forse proprio questo: la 
condivisione di esperienze. E come in scena il personaggio di Fiona May esorta quello di 
Luisa Cattaneo a correre, così dietro le quinte le due attrici si sono spronate a vicenda 
per la realizzazione di questo spettacolo. “Maratona di New York” racconta infatti la 
storia di due donne che si incontrano la notte per prepararsi alla maratona e correndo 
si raccontano, si espongono, fino al finale del tutto inaspettato.
Lo spettacolo ha però la pecca di perdersi in aneddoti superflui e meramente decorativi, 
perdendo di vista l’obiettivo, che appare in definitiva un po’ confuso. Non si può dire che 
“Maratona di New York” sia perfettamente riuscito, ma ha comunque il suo fascino e 
non manca di far riflettere. 

Carlo Tomba 
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CRONACHE DEL BAMBINO ANATRA
di Sonia Antinori 
con Maria Ariis e Carla Manzon
regia di Gigi Dall’Aglio

Teatro Comunale Marcello Mascherini 
Azzano Decimo
9 marzo 2019

PERCORSO “IL TEATRO DELLE 
EMOZIONI”
SPETTACOLO ADOTTATO DA:
Liceo Leopardi-Majorana
Pordenone
Classi: 1^ E – 2^ E U 
Coordinatrici: prof.sse Giulia Pascot, 
Anna Ferrara

Segnaliamo che le locandine di Martina Fant, Giorgia Lombardo, Agnese Beriotto della 
Classe 2^ EU dell’I.S.I.S. Leopardi-Majorana - Pordenone e della Classe 1^ E U sempre 
del Liceo Leopardi-Majorana - Pordenone, si trovano sul sito di “Adotta uno spettacolo” 
(ndr): www.adottaunospettacolo.it

Il bambino anatra
Il bambino anatra: così era chiamato,
da tutti è stato sottovalutato. 
Come un cigno ora vola sulle sue ali,
e a tutti mostrerà i suoi ideali.
La dislessia non è una malattia,
è solo un ostacolo lungo la via.
Ma come ogni ostacolo può esser superato,
l’essenziale è essere fortemente motivato.

Angelo Fanelli, Giulia Sellan
Classe 2^ E U, Liceo Leopardi-Majorana - Pordenone

Dislessia, portami via
Dislessia, portami via,
portami oltre le parole,
parole che volano,
volano pazze nella mia testa.
<< Testa sbagliata >>, mi dicono.
Dicono <<Brutto>>,
<<Brutto anatroccolo!>>.
Ma l’anatroccolo vola,
vola e muta,
diviene un cigno,
un cigno stupendo che in cielo
si libra leggero…
Dislessia, portami via.

Agnese Beriotto, Martina Fant, Giorgia Lombardo 
Classe 2^ E U, Liceo Leopardi-Majorana - Pordenone

CRONACHE DEL BAMBINO ANATRA

fo
to

: ©
20

18
 L

uc
a 

A.
 d

’A
go

st
in

o 
/ P

ho
cu

s A
ge

nc
y



72

C
ro

na
ch

e 
de

l b
am

bi
no

 a
na

tr
a

73

Dalla redazione de l’ABC DEL TEATRO 
Il bambino anatra che diventò cigno
Lo spettacolo “Cronache del bambino anatra” tratta il tema della dislessia attraverso 
i personaggi di Dario, interpretato da Carla Manzon, e di sua madre Luisa, interpretata 
da Maria Ariis. La regia è di Gigi Dall’Aglio, la drammaturgia di Sonia Antinori. 
Le vicende sono narrate in un lungo flashback di Dario che rivive la sua infanzia e la sua 
adolescenza attraverso oggetti trovati nella borsa della madre, venuta a mancare. Il 
pubblico viene trasportato negli anni ‘60, quando il protagonista era solo un bambino, e 
da qui parte la vicenda che è una storia di incomprensioni: Luisa non capisce come mai 
il figlio abbia tanta difficoltà a leggere e a scrivere nonostante sia molto intelligente; 
Dario non si spiega perché le lettere sul foglio diventino chiazze indistinte né perché 
tutti lo facciano sentire inadeguato e diverso. Il fatto che all’epoca nessuno conoscesse 
la dislessia mette il pubblico in posizione di vantaggio rispetto ai personaggi, e così, 
vedendo Luisa che rimprovera Dario perché sa scrivere i geroglifici e non le lettere 
dell’alfabeto italiano, nasce nello spettatore un senso di ingiustizia che lo porta a stare 
dalla parte del bambino. La vita di Dario trascorre burrascosa tra litigi e irrequietezze 
finché il ragazzo non va a vivere da solo. Ma se Dario diventa adulto, Luisa invecchia, 
il che produce l’inevitabile capovolgimento di ruoli tra “adulto” e “bambino”: il figlio 
dunque si prenderà cura della madre. 
La storia non è incentrata solo sulle difficoltà di Dario, ma anche su quelle di Luisa: 
il disturbo del figlio la confonde, la destabilizza, creando un distacco tra lei e Dario. 
Entrambi affrontano poi un percorso di maturazione che li porterà a comprendersi: 
commovente il monologo della madre che si scusa con il figlio per essere stata 
“ignorante e impotente, ma irriducibile”. Dario, invece, trasformerà i limiti e le difficoltà 
in forza, prendendosi una rivincita contro quanti lo credevano stupido e tale lo hanno 
fatto sentire: Il bambino anatra diventerà un bel cigno.
Penso che questo spettacolo debba essere visto da tutti, ma soprattutto dagli studenti: 
sa trattare un tema delicato come la dislessia con professionalità e sensibilità. 

Federico Tallon 

Le “Cronache del bambino anatra”

Classe 1^ E U, Liceo Leopardi-Majorana - Pordenone
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VECCHIA SARAI TU!
di Antonella Questa 
e Francesco Brandi
con Antonella Questa
regia di Francesco Brandi

Auditorium Comunale Hermann Zotti 
San Vito al Tagliamento
10 marzo 2019

PERCORSO “IL TEATRO DELLE 
EMOZIONI”
SPETTACOLO ADOTTATO DA:
I.S.I.S. Liceo Le Filandiere
San Vito al Tagliamento
Classe: 3^ D
Coordinatore: prof. Francesco Colussi
I.S.I.S. P. Sarpi
San Vito al Tagliamento
Classi: 5^ A AFM – 5^ A TUR
Coordinatrici: prof.sse Sara Antoniali, 
Marta Coghetto, Vania Bianco, 
Fabiola Fontanel

Tre generazioni a confronto
Lo spettacolo visto presso l’Auditorium Zotti di San Vito al Tagliamento lo scorso 10 
marzo 2019 si intitola “Vecchia sarai tu!”. L’attrice è stata Antonella Questa, diretta 
dalla regia di Francesco Brandi per una durata di circa 90 minuti. Lo spettacolo è stato 
offerto dalla compagnia teatrale LaQ-Prod. La vicenda si svolge prevalentemente in 
un ospizio dove il principale personaggio è l’anziana Armida, rinchiusa dalla nuora. Gli 
altri personaggi dell’opera sono Sabine (nuora) ossessionata dall’invecchiamento e 
della cura del proprio corpo e Monica (nipote) che non trova mai tempo per visitare la 
nonna a causa dei suoi impegni. I tre personaggi sono stati rappresentati dalla stessa 
attrice, che per distinguerli indossava un foulard in tre modi diversi e li caratterizzava 
attraverso il linguaggio e gli atteggiamenti del corpo. Per raffigurare l’ambiente della 
casa di riposo sono stati utilizzati una sedia e una luce che raffigurava l’ascensore (noi 
l’abbiamo interpretata simbolicamente come la luce divina della libertà), mentre gli altri 
luoghi erano indicati da effetti sonori e giochi di luce. Il pubblico ha molto apprezzato 
la rappresentazione, al termine della quale gli applausi sono durati almeno una decina 
di minuti. Dal nostro punto di vista l’attrice è stata impeccabile nel rappresentare tre 
personaggi di età e cultura differenti e nell’utilizzare la chiave comica per far divertire 
il pubblico. Lo spettacolo ci ha indotto a riflettere su diverse questioni, ma soprattutto 
sul trattamento degli anziani, che spesso vengono “abbandonati” e dimenticati.

Alexandru Gavriliuc, Rachele Morettin, Elisa Campardo, Beatrice Mantellato
Classe 5^ A AFM, I.S.I.S. P. Sarpi - San Vito al Tagliamento

Un inesausto bisogno di vita
“Vecchia sarai tu!” è un monologo interpretato da Antonella Questa, che dà voce a tre 
personaggi appartenenti a tre diverse generazioni e legati da vincoli familiari. Un lungo 
foulard, drappeggiato di volta in volta in diverse fogge, e una diversa caratterizzazione 
linguistica consentono allo spettatore di identificare quale delle tre donne l’attrice 
interpreta in quel momento. Affidandosi ad una scenografia minimalista che utilizza 
come unico oggetto scenico una sedia, la protagonista presenta tre generazioni 
differenti, accomunate da una medesima condizione di solitudine legata al trascorrere 
inesorabile del tempo e ai suoi effetti nelle diverse età della vita. Nonostante la 
complessità del monologo, lo spettacolo è accessibile e piacevole anche per un pubblico 
eterogeneo. L’attrice, con grande forza interpretativa, riesce a comunicare profondi 
valori umani attraverso la chiave comica. (...) Personaggi solo evocati dalle donne 
sono le figure maschili, assenti dalle vicende familiari. Nella parte conclusiva, traspare 
il messaggio sostanziale dello spettacolo: non si deve concentrare la propria vita sugli 
aspetti più superficiali, ma bisogna lasciarsi trasportare dagli affetti, dalle emozioni 
e dai veri valori a cui dobbiamo dedicare parte del nostro tempo, prezioso perché 
irrecuperabile. La rappresentazione è riuscita a emozionare, a far riflettere e a divertire 
il pubblico che ha lungamente applaudito l’attrice. 

Cindy Bianchet, Alessia Catto, Asia Di Lorenzo, Micaela Falanga, Isabella Maccorin, 
Sara Mellini, Lorenzo Salanti, Bhupinder Sheemar, Gaia Agata Zilli
Classe 5^ A TUR, I.S.I.S. P. Sarpi - San Vito al Tagliamento
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Moderna riproposta della Bibbia
“La Bibbia riveduta e scorretta” è un musical degli Oblivion, un gruppo di cinque attori 
la cui popolarità deriva anche dal grande successo dello spettacolo “I Promessi Sposi 
in dieci minuti”. 
È il 1455, anno in cui Gutenberg inventa la stampa a caratteri mobili. Ansioso per il 
primo libro da pubblicare, l’inventore viene raggiunto dal Signore, Dio Onnipotente, il 
quale, dopo millenni, vuole far stampare la propria autobiografia che ha scolpito sulla 
pietra, facendola così conoscere a tutto il mondo con il nome di Bibbia. 
Gutenberg decide di dare alle stampe il “mano-scolpito”, ma vuole modificarlo, poiché, 
da bravo editore quale pensa di essere, sa cosa vogliono leggere i lettori e ritiene che 
le vicende narrate siano poco avvincenti. Dopo numerosi diverbi causati da alcuni 
personaggi, come ad esempio il rapper JC, figlio di Dio, si arriva ad una versione finale, 
nella quale vengono citati episodi conosciuti come quelli di Adamo ed Eva, di Noè e la 
sua Arca e di Caino e Abele. 
Lo spettacolo è realizzato in modo molto intelligente, poiché la rivisitazione in chiave 
moderna delle Sacre Scritture viene trattata con attenzione, evitando di dissacrarle e 
adattandole ai giorni nostri. La rappresentazione, volta agli adulti ma anche ai ragazzi, 
è risultata piacevole e spiritosa grazie all’utilizzo di un linguaggio vicino al mondo dei 
giovani; inoltre è stata curata in modo preciso sotto ogni punto di vista, a partire dalla 
sceneggiatura fino ai brani inediti. L’unica nota stonata è l’aver inserito, talvolta, alcuni 
elementi che per qualcuno potevano risultare volgari. Nonostante ciò, il musical è 
vivamente consigliato.

Elisa Bortolussi
Classe 1^ E, I.S.I.S. Liceo Le Filandiere - San Vito al Tagliamento

Gli Oblivion alle prese con la Bibbia
“La Bibbia riveduta e scorretta”, interpretata dagli Oblivion, è stata una bella 
rappresentazione, ben realizzata e quasi senza difetti. Molto curati i costumi e le parti 
cantate, meno felice, invece, l’uso delle luci e degli effetti sonori. 
Gli attori ci portano all’inizio dell’età moderna, quando Gutenberg inventa la stampa a 
caratteri mobili e cerca il suo primo titolo da pubblicare. Quando tutto sembra perduto, 
si presenta alla sua porta il Signore chiedendogli se voglia stampare il Suo libro. 
Lui accetta, legge il “mano-scolpito” e lo modifica per farlo diventare un best seller. 
La rappresentazione continua con alcune discussioni sulle modalità di stesura del testo 
e sulla riproposta di vicende dall’Antico e Nuovo Testamento per concludersi con la 
stampa. Ho apprezzato molto questo spettacolo, soprattutto per il susseguirsi di canti 
e balli molto divertenti. L’impresa di trattare gli argomenti della Bibbia senza essere 
troppo irriverenti era davvero ardua, ma gli attori ci sono riusciti. Alla fine hanno detto 
in modo chiaro che sarebbe sbagliato non rispettare le Sacre Scritture. 
Se dovessi cambiare qualcosa, sostituirei qualche argomento proposto. Per esempio, 
non affronterei il tema della circoncisione perché qualche spettatore potrebbe ritenerlo 
offensivo, mentre aggiungerei qualche storia più avvincente, come le dieci piaghe 
d’Egitto. Nel complesso però la scelta degli episodi va bene. Un altro aspetto che 

La
 B

ib
bi

a 
riv

ed
ut

a 
e 

sc
or

re
tt

a

77

LA BIBBIA RIVEDUTA E SCORRETTA
scritto da Davide Calabrese, 
Lorenzo Scuda, Fabio Vagnarelli
musiche di Lorenzo Scuda
con gli Oblivion: Graziana Borciani, 
Davide Calabrese, Francesca Folloni, 
Lorenzo Scuda, Fabio Vagnarelli
regia di Giorgio Gallione

Teatro Pier Paolo Pasolini 
Casarsa della Delizia
24 marzo 2019
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Coordinatrici: prof.sse Monica Tesolin, 
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portato a uno spettacolo magnifico sotto ogni punto di vista. Importante il messaggio 
che ci ha lasciato: la Bibbia va adattata alle situazioni quotidiane e va interpretata con 
maggiore umanità. 

Arianna Forlin, Valentina Zoccolan, Francesca Zorzi 
Classe 3^ F, I.S.I.S. Liceo Le Filandiere - San Vito al Tagliamento 

La nuova storia di Noè & C.
Sono gli Oblivion a ideare il primo musical che tratta in maniera originale e divertente 
la Bibbia raccontando la stesura di quello che Johann Gutenberg voleva fosse il primo e 
più importante best-seller della storia.
Scoperta la stampa a caratteri mobili, Gutenberg si fa editore: è qui che Dio in persona 
si presenta nella prima stamperia portando con sé delle pesanti lastre di pietra sulle 
quali aveva scolpito la storia della sua vita. Ma Gutenberg sapeva ciò che il pubblico 
avrebbe voluto leggere, quindi, in seguito a molteplici discussioni, trasforma una serie di 
scene prive di nessi in una vera e propria storia. Include all’interno di esse tutta la verità 
sulla creazione del Mondo, la costruzione dell’arca per la quale Noè, secondo la versione 
“oblivioniana”, avrebbe sfruttato tavole di legno e mobili Ikea, e la dura storia di Gesù 
visto come un giovane ribelle, tipico della società moderna.
Ancora una volta, questo gruppo di cinque artisti si afferma con grande merito, 
proponendo una performance a metà tra il comico e il musicale. Un lavoro di alto livello, 
assolutamente da non perdere!

Diego Belluz, Alex Moro, Jennifer Pasut, Alberto Vidali 
Classe 3^ F, I.S.I.S. Liceo Le Filandiere - San Vito al Tagliamento

Un trionfo tra musica e comicità
Il musical è un continuo susseguirsi di battute e musica. Il duro lavoro di stesura degli 
Oblivion negli ultimi anni ha dato come frutto uno spettacolo che accomuna, davanti 
ad una risata, diverse generazioni a suon di musica in uno spettacolo accessibile a 
chiunque, esplosivo e colorato. 
Cura dei dettagli e talento decretano il successo di questa comica messa in scena 
di uno degli episodi più importanti della storia umana e per l’intera, e notevole, 
durata dell’esibizione (circa due ore), gli Oblivion sono riusciti a mantenere un ritmo 
sempre alto, senza cali di intensità e sempre accompagnati dalle fragorose risate 
del pubblico. Personalmente abbiamo particolarmente apprezzato il coraggio da 
parte degli Oblivion di ironizzare su tematiche che nell’immaginario comune sono 
viste come intoccabili. Particolarmente apprezzabile è anche il messaggio finale del 
tutto attuale: i cinque cantanti ci esortano a sviluppare la capacità di riflettere e di 
saper giudicare con pensiero critico senza accettare, indiscriminatamente, tutto ciò 
che ci viene dato per vero.

Massimo Di Cosimo, Massimiliano Fantuz, Enrico Cogo
Classe 3^ F, I.S.I.S. Liceo Le Filandiere - San Vito al Tagliamento

modificherei riguarda le parti cantate: anche se si tratta di un musical, ne proporrei 
di meno. Infine, allungherei lo spettacolo, anche se immagino la fatica impiegata per 
realizzarlo. Consiglierei “La Bibbia riveduta e scorretta” a un pubblico di età superiore 
agli undici anni. 

Leonardo Battistella
Classe 1^ E, I.S.I.S. Liceo Le Filandiere - San Vito al Tagliamento

La Bibbia tra parodia e comicità 
Già il titolo, “La Bibbia riveduta e scorretta”, fa capire che non si tratta di una 
semplice riproposta del sacro libro, ma di una sorta di parodia riassuntiva in cui 
vengono raccontati alcuni episodi. Ci sono molti cambiamenti rispetto all’originale: 
ad esempio, Gesù si fa chiamare JC, fa il rapper e si rivolge continuamente al padre 
chiamandolo “Zio”; Giona divorato dalla balena diventa un sushi al contrario, l’Arca 
di Noè un prodotto Ikea, la lotta tra Caino e Abele una sfida tra un cuoco vegano 
e uno carnivoro nella gara di Paternoster Chef, Davide contro Golia un match con 
telecronaca, l’Ultima Cena di Gesù l’occasione per bere una birra Corona, la passione 
di Cristo una seduta di Ponzio Pilates in palestra. 
Lo spettacolo mi è piaciuto veramente tanto: è adatto a ragazzi della mia età e 
tratta un argomento importante, che spesso non viene affrontato a scuola, in modo 
molto comico ma senza banalizzarlo. Ci sono comunque dei punti negativi: in alcuni 
momenti il linguaggio è eccessivamente volgare, considerata anche la presenza di 
bambini tra il pubblico. Inoltre il finale è un po’ troppo sbrigativo. 
A parte questo, la rappresentazione è davvero ben riuscita.

Ledio Hushi
Classe 1^ E, I.S.I.S. Liceo Le Filandiere - San Vito al Tagliamento

La Bibbia si fa musical
“La Bibbia riveduta e scorretta” è un musical comico realizzato dal regista Giorgio 
Gallione, dagli attori Lorenzo Scuda, Fabio Vagnarelli, Davide Calabrese e con la 
partecipazione di Francesca Folloni e Graziana Borciani. Le canzoni sono state scritte 
da Lorenzo Scuda.
Lo show è ambientato nella Germania del 1455, sulla soglia dell’Età Moderna, quando 
Gutenberg giunge all’invenzione della stampa a caratteri mobili e cerca il libro perfetto 
da stampare come primo. 
La scelta cade su un’autobiografia scritta su pietra da Dio, che attendeva questo 
momento da millenni. La storia prosegue, con un ritmo incalzante e divertente, con la 
rivisitazione di varie vicende della Bibbia, in un’eterna discussione tra autore ed editore, 
per giungere al compimento dell’opera più famosa al mondo.
Durante lo spettacolo sono stati utilizzati effetti speciali come parti integranti delle 
scene o come oggetti in sé, che svolgono anche la funzione di caratterizzare ogni 
singolo personaggio. Il fumo, le luci e le scenografie hanno subito una continua 
evoluzione per tutta la durata della rappresentazione, riuscendo sempre a meravigliarci 
e suscitare in noi sorrisi. Chiaramente visibili le ore di lavoro e la passione che hanno 
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Segnaliamo che la locandina di Francesco Fabris, Chiara Perin, Lorenzo Santini della classe 
2^ B SCI, Liceo Scientifico M. Grigoletti - Pordenone e quella di Andrea Vacchio, Lorenzo 
Franzin, Antonio Casagrande e Altin Koka della classe 4^ B AFM dell’I.S.I.S. G. Marchesini 
- Sacile ed il video di Elisa Feudi, Francesca Turchetto, Matteo Tanzi, Luigi Guenzi, Giorgio 
Gasparini, Alessia Scarpa della classe 3^ D U, Liceo Leopardi-Majorana - Pordenone si 
trovano sul sito di “Adotta uno spettacolo” (ndr): www.adottaunospettacolo.it

Grido all’amata patria
In un piccolo paesino senza nome,
avvelenato dalla mafia e dalla corruzione,
viveva un vigile assai coraggioso,
tenace, onesto e per niente permaloso.

Disposto anche a perdere il lavoro,
per restar fedele al suo decoro,
affronta una battaglia più grande di lui 
con moralità e per vincer i tempi bui.

Sconfitto dall’ingiustizia e dalla corruzione,
non abbandona la sua ardua missione 
sospirando “Oh mia patria sì bella e perduta” 
alla lotta c’invita e guai a chi rifiuta!!!
 
Chiara Rui, Anna Foletto 
Classe 5^ Scientifico, Licei Don Bosco - Pordenone

Va pensiero... perché? 
Andare a teatro e porsi tante domande mentre gli attori recitano.
Mi succede qualche volta di canticchiare e intonare almeno il primo verso del “Va 
pensiero”, le parole emergono dalla memoria, e penso “è poesia”, ma non mi sono mai 
soffermata sul senso delle parole.
E scopro che è un inno contro la tirannia ed è il coro dei prigionieri ebrei che rimpiangono 
la patria perduta. Verdi lo utilizza in senso metaforico per affermare la volontà di unificare 
l’Italia: gli ebrei diventano gli italiani e Gerusalemme diventa l’Italia.
Poi c’è un vigile urbano costretto a lasciare il lavoro per non rinunciare alla propria 
integrità morale: rinuncia a un suo diritto, il lavoro, per non far parte degli intrighi di 
mafia, politica e imprenditoria collusa.
E come un flash, ricordo che esistono i furbetti del cartellino, i corrotti della sanità, la 
criminalità organizzata. Il vigile è quindi una mosca bianca? No, non è così.
“Va pensiero” mi porta al 1992, quando non tutti conoscevano Giovanni Falcone, Paolo 
Borsellino, l’identità degli uomini della loro scorta, ma da quel giorno, da quell’anno 
sappiamo che c’erano. Oggi ci sono altri che lottano per noi, contro la Mafia e le sue 
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VA PENSIERO 
di Marco Martinelli
ideazione e regia di Marco Martinelli 
ed Ermanna Montanari
con Ermanna Montanari, 
Alessandro Argnani, Salvatore Caruso, 
Tonia Garante, Roberto Magnani, 
Mirella Mastronardi, Ernesto Orrico, 
Gianni Parmiani, Laura Redaelli, 
Alessandro Renda

Teatro Comunale Giuseppe Verdi 
Pordenone
9-10 novembre 2018

PERCORSO “TEATRO È SOCIETÀ”
SPETTACOLO ADOTTATO DA:
Licei Don Bosco
Pordenone
Classe mista
Coordinatrici: prof.sse Donatella Del Piero, 
Jessica Tramontina
Liceo Scientifico M. Grigoletti
Pordenone
Classi: 2^ B SCI CLIL – 2^ C SCI
Coordinatrici: prof.sse Alessandra Pavan, 
Claudia Bruno
Liceo Leopardi-Majorana
Pordenone
Classi: 2^ A C – 2^ C C – 3^ D U
Coordinatrici: prof.sse Angela Piazza, 
Antonella Polesel, Maria Teresa Clemente
I.S.I.S. G. Marchesini
Sacile
Classe: 4^ B AFM
Coordinatrice: prof.ssa Marta Raminelli 
I.S.I.S. Licei G.A. Pujati
Sacile
Classe: 2^ A SC
Coordinatrice: prof.ssa Annamaria Mereu
I.S.I.S. P. Sarpi
San Vito al Tagliamento
Classe: 5^ AFM serale
Coordinatore: prof. Massimiliano Galati
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“appendici”. Lottano contro i “mulini a vento”? No, scelgono di stare dalla parte dei giusti. 
E tutti gli uomini che compiono quotidianamente miracoli, sono esseri soprannaturali? 
No, sono uomini retti. 
Il coro di “schiavi” continua a commuovere, “Va pensiero” è conosciuto in tutto il mondo 
e dà i brividi a chiunque lo ascolti, ma riesce ancora a sollecitare un desiderio di riscatto, 
che continua a riguardarci in quest’Italia odierna sommersa dagli scandali?
E qualcuno sembra chiederti: vuoi far parte del coro? Perché? Perché più voci ci sono più 
è possibile sperare che il Pensiero voli e cambi la realtà! Va pensiero...

Giorgia Muggeo
Classe 5^ Scientifico, Licei Don Bosco - Pordenone

Un qui che è un... ovunque
Lo spettacolo “Va pensiero” di Marco Martinelli è, come dice lo stesso regista, “un’opera 
di fantasia” che tuttavia si ispira ad un fatto di cronaca avvenuto nei primi anni del 
nuovo millennio in una cittadina dell’Emilia-Romagna. Racconta, infatti, la storia di un 
vigile urbano di nome Donato Ungaro che, per tenere fede ai suoi valori tentando di 
far giustizia nel suo paese, viene licenziato dal sindaco. Il nome della cittadina rimane 
volutamente ignoto, a indicare che ciò che viene messo in scena potrebbe avvenire in 
qualunque luogo. Riteniamo particolarmente interessante e audace questa scelta di 
attribuire un’idea di universalità all’accaduto, andando oltre i confini di un singolo paese 
e invitando così ad una profonda riflessione tutti coloro che fruiscono dell’opera.
La scelta della musica di Verdi, e in particolare dell’inno “Va pensiero”, va letta come 
un grido di speranza di fronte alla spregiudicatezza della mafia, alla corruzione, alla 
disonestà e alla miseria che affliggono il nostro Paese. Non solo il protagonista è 
partecipe nella diffusione di questo messaggio, ma anche altri personaggi, come “la 
sindaca”, fanno trasparire la loro interiorità e invitano gli spettatori a riflettere sulla loro 
integrità e responsabilità.
Per la cura e la professionalità con cui è stato rappresentato lo spettacolo e per il 
forte messaggio che trasmette, consigliamo la visione di quest’opera a chiunque 
voglia riflettere sull’impegno civile, sulla costruzione di una patria finalmente libera 
dall’omertà e dalla corruzione.

Valentina Fabbro, Silvia Magarotto, Camilla Rellini
Classe 5^ Scientifico, Licei Don Bosco – Pordenone

“Va pensiero”: spettatori a teatro, attori nella vita 
Lo spettacolo “Va pensiero”, il cui titolo è un evidente riferimento all’opera “Nabucco” 
di Verdi, si ispira ad un fatto realmente accaduto, ovvero la vicenda di Donato Ungaro, 
vigile urbano di una cittadina dell’Emilia-Romagna, che, in nome della propria etica e 
del proprio senso morale, non cede alla minaccia della mafia e della corruzione politica. 
A seguito della sua denuncia, Donato viene minacciato, perseguitato e infine licenziato 
proprio per non aver accettato di essere una pedina passiva di quell’insano ingranaggio 
politico e sociale italiano, che nasconde corruzione e illegalità dietro alla maschera 
della trasparenza ed efficienza politica. La recitazione degli attori è accompagnata dal 

coro che, interpretando alcune tra le più famose arie verdiane, permette al pubblico 
di soffermarsi a pensare ed interiorizzare il messaggio dello spettacolo, durante la 
rappresentazione stessa, ma induce anche un maggiore coinvolgimento emotivo, 
essendo la musica un forte veicolo espressivo. Tutti gli attori sono stati brillanti, ma 
particolarmente spicca Ermanna Montanari, il cui monologo è l’apice della performance: 
la protagonista penetra nelle coscienze del pubblico grazie ad una recitazione non solo 
di grande abilità, ma di un carisma capace di guidare gli spettatori ad una riflessione 
profonda e accorata. Il nostro agire legalmente e socialmente corretto è dettato 
esclusivamente dalla nostra coscienza, ovvero – per usare la sua espressione “dal timore 
di Dio”, oppure agiamo spinti esclusivamente dal timore delle conseguenze penali? In 
altre parole, siamo degli esseri che evitano di commettere il male, perché crediamo e 
combattiamo per il bene, o solo perché facciamo parte di un sistema nel quale ad ogni 
colpa corrisponde una condanna? 
Il messaggio dello spettacolo e il suo obiettivo sono proprio quelli di indurre il pubblico 
a riflettere, non solo nel momento in cui si è spettatori a teatro, ma soprattutto nella 
quotidianità in qualità di attori della nostra vita. 

Eleonora Trevisan
Classe 2^ C SCI, Liceo Scientifico M. Grigoletti - Pordenone

La Zarina domina la scena del “Va pensiero”
“Va pensiero” è uno spettacolo ideato e diretto dal regista Marco Martinelli.
Il titolo non deve trarre in errore: non si tratta di una revisione in chiave teatrale 
dell’opera verdiana ma di una rappresentazione che, partendo da un fatto di cronaca 
relativamente recente, mette a nudo un’Italia ben diversa da quella immaginata dal 
compositore risorgimentale Giuseppe Verdi.
Martinelli sceglie di affiancare le arie verdiane, espressione di un’epoca di speranze ed 
ideali, al racconto di un’Italia corrotta, popolata da personaggi privi di scrupoli e di 
meriti, con l’obiettivo di proporre una riflessione sull’attualità politica e sulla corruzione.
Protagonista del racconto è il vigile urbano Vincenzo Benedetti, uomo retto e tenace, 
animato da ideali di giustizia e onestà. Nello svolgimento del suo lavoro, egli si accorge 
di alcune irregolarità compiute dalla “Sindaca” e dall’Amministrazione del Comune per 
cui lavora. Nonostante i tentativi di corruzione perpetrati nei suoi confronti, Benedetti 
decide di denunciare l’accaduto e per questo viene licenziato.
Al personaggio positivo del vigile si oppone quello della Sindaca. Chiamata con disprezzo 
“Zarina”, per aver ereditato la poltrona dal padre, la donna è arrogante e opportunista. 
In cambio di tangenti, appoggia un imprenditore disonesto, legato alla mafia calabrese, 
ed è disposta a modificare il Piano Regolatore per far edificare una centrale vicino ad 
un fiume. Il personaggio della Sindaca, interpretato con grande bravura dall’attrice 
Ermanna Montanari, è forse il più interessante. Se da una parte è impossibile non 
prendere le distanze dalla sua disonestà e arroganza, dall’altra non si può non provare 
pena per una persona priva di affetti e di valori.
Gradevole è anche il ritmo dello spettacolo, scandito da una alternanza di narrazioni 
al microfono, rappresentazioni sceniche, interventi del coro, dialoghi e monologhi che 
mantengono viva l’attenzione dello spettatore.

Matteo Zarpellon
Classe 2^ C SCI, Liceo Scientifico M. Grigoletti - Pordenone
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qualunque, perché potrebbe riguardare chiunque.
Ad accompagnare gli attori ci sono il coro e la musica, che sottolineano il tono 
drammatico dello spettacolo.
Sfondi lavici, luci basse di un rosso cupo, maschere, ma soprattutto l’assurdità dell’orrore 
che sta compiendosi sul palco rendono la rappresentazione a tratti spaventosa e 
inquietante, inquietante in modo subdolo e sottile. Sottile come il brivido che corre 
lungo la schiena degli spettatori in platea quando la “Zarina”, di fronte alla muta 
domanda del pubblico, “Perché contribuire a tutto questo?” risponde: “E perché no?”.

Eleonora Franco 
Classe 2^ A C, Liceo Leopardi-Majorana - Pordenone 

La mafia nel “Va pensiero” di Martinelli
Parlando di mafia ci si immagina la Sicilia, la Campania, insomma, il sud Italia. 
Ma purtroppo questa non è una realtà ambientata solo nelle città di queste regioni, 
anche se fa comodo affermarlo, specialmente al nord. Continuare a negare la presenza 
di corruzioni e minacce non aiuterà a sconfiggere il problema, anzi, alimenterà la nostra 
autoconvinzione che questa criminalità non esista e, quando saremo tutti annebbiati 
da questo pensiero, allora lì la mafia avrà vinto. 
Ed è proprio questo il messaggio che viene trasmesso nello spettacolo teatrale “Va 
pensiero” messo in scena da Marco Martinelli, aiutato della moglie Ermanna Montanari, 
protagonista femminile dell’opera. Essi hanno raccontato una storia che parla di mafia, 
della mafia di Brescello, in Emilia-Romagna. La storia di un vigile che si è rifiutato di 
sottostare alle minacce mafiose, ha parlato, ha denunciato e, per aver detto la verità, 
ha perso il lavoro. I cittadini di quel paesino non gli hanno creduto, non hanno voluto 
credergli, perché “a Brescello non c’è mai stata la mafia e mai ci sarà”.
È qui rappresentato un tema importante, ma affrontato in modo serio e vivace al tempo 
stesso, grazie alla capacità degli attori che sono stati in grado di farci immedesimare 
nei personaggi interpretati. Sicuramente anche la presenza di un coro dal vivo, che è 
diverso in ogni città in cui lo spettacolo viene messo in scena, ha contribuito a tenere 
viva l’attenzione del pubblico, che si è sentito molto coinvolto soprattutto nel finale 
della rappresentazione, quando è stato distribuito il testo del “Va pensiero” di Verdi, così 
tutti gli spettatori hanno potuto cantare assieme agli attori.
È facile chiudere gli occhi ed immaginarsi un mondo senza minacce, senza guerra e 
senza razzismo, ma il mondo non è così e basta aprirli per accorgersene.
La mafia si può sconfiggere, ma bisogna ribellarsi. Questo è l’appello che Martinelli ha 
voluto lanciare a tutti gli Italiani, del sud e del nord: ribelliamoci noi, perché nessuno lo 
farà al nostro posto.

Caterina Gambron 
Classe 2^ A C, Liceo Leopardi-Majorana - Pordenone 

Applausi scroscianti per lo spettacolo “Va pensiero”
Tutto è buio, un silenzio assordante pervade la platea; la gente, spaesata, inizia a 
mormorare. All’improvviso una figura, una donna, entra caracollando in scena, scossa 
da conati di vomito. Cade, si rialza e crolla di nuovo... Un suono avvolge completamente 
il palco, un suono profondo, come se ci si trovasse negli abissi dell’oceano.
Presto la donna viene circondata da altre silhouette in nero, indefinite: da queste si 
stacca una ragazza, che avvicinandosi alla donna, la cinge con la fascia tricolore, 
quella da sindaco. Comincia così lo spettacolo “Va pensiero” di Marco Martinelli, una 
commedia che vuole parlare di un tema più che attuale: la diffusione della mafia e 
della ‘ndrangheta anche nelle regioni del nord Italia, in questo caso in un piccolo paese 
dell’Emilia-Romagna. Qui, un vigile urbano è deciso, a discapito di tutto, a non cedere alle 
pressioni della mafia e a mantenere la propria integrità morale, fino a farsi addirittura 
licenziare. A scandire lo svolgersi della vicenda niente meno che le arie del “Nabucco” 
di Verdi, che calzano a pennello e riescono ad alleggerire un tema così interessante 
ma impegnativo. Lo spettacolo è molto intrigante, specialmente il monologo recitato 
dal sindaco, interpretato da Ermanna Montanari, che fa particolarmente riflettere. La 
recitazione induce il pubblico, quasi in uno stato di trance, a perdere la cognizione del 
tempo, come se non ci fosse nulla intorno se non la voce della Montanari.
Emozionante il finale, quando la platea ha potuto cantare insieme agli attori e al coro 
sul palco l’aria del “Va pensiero”.
L’opera strappa al pubblico applausi scroscianti, scatenati anche dalla presenza di 
Donato Ungaro, il vigile alla cui storia si ispira.

Irene Peresson
Classe 2^ C SCI, Liceo Scientifico M. Grigoletti - Pordenone

“E perché no?”
“Se poteste buttare qualcuno che odiate da un ponte, lo fareste? Se poteste rubare 
milioni senza nemmeno il bisogno di fare una rapina in banca, lo fareste? So che non 
vi passerebbe mai per la testa, siete tutte brave persone in fondo, lo so. Ma chiedetevi: 
perché esitereste a fare qualcosa del genere? Per i vostri principi morali o… perché 
sarebbe svantaggioso per voi? Mettiamo che voi abbiate la certezza, allora, di non 
venire mai scoperti: lo fareste?” 
Il pubblico tace, davanti a una donna che, in pochi minuti, sul palco, di fronte a una 
platea di persone, sta mettendo in luce i demoni che si nascondono in ognuno di noi, 
dando forma, corpo e materia ai nostri pensieri più oscuri, a ciò che si nasconde nelle 
viscere della coscienza di ogni essere umano. Tutti pendono dalle sue labbra, tra gli 
spettatori è calato un silenzio tombale.
A parlare è la Zarina, il sindaco della città in cui si svolgono le vicende, nella quale, anche 
grazie alla sua complicità, dilaga la corruzione.
Dall’altro lato del ring troviamo Vincenzo Benedetti, vigile urbano e giornalista che, 
quando viene a conoscenza dei crimini dei quali il sindaco è complice, non esita a farsi 
licenziare pur di mantenere la sua integrità morale.
Lo scontro che avviene tra questi due personaggi rappresenta il fulcro del “Va pensiero”, 
lo spettacolo, basato su fatti realmente accaduti, con cui Marco Martinelli denuncia 
la corruzione e la mafia che, come delle nutrie infestanti, dilagano in tutta Italia. La 
storia è ambientata, quindi, in un paese qualunque dell’Emilia-Romagna, in un tempo 
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ci ha colpito in quanto è riuscito a trasmettere un messaggio importante a tutto il 
pubblico: il protagonista affronta anche le conseguenze più dolorose pur di seguire fino 
in fondo la sua coscienza e la legge. 
È una rappresentazione che ci ha insegnato tanto, in primo luogo il coraggio delle 
proprie scelte. Questo ci ha sottolineato Marco Martinelli anche nell’incontro che 
abbiamo avuto con lui, dopo lo spettacolo.
Il regista ci ha trasmesso anche la passione, sua e del suo cast, per il teatro del quale ci 
ha parlato con estremo trasporto ed emozione. 

Andrea Barlassina, Lisa Barbui, Giulia Florian, Gaia Maccoritti, Sara Morson, 
Elena Populin, Alessia Scarpa
Classe 3^ D U, Liceo Leopardi-Majorana - Pordenone

Insegui la verità
Sono poche le compagnie teatrali che forniscono al pubblico i testi dei brani musicali 
affinchè canti insieme agli attori. Il Teatro delle Albe di Marco Martinelli ed Ermanna 
Montanari è una di queste. Lui è il regista e drammaturgo, lei l’attrice protagonista.
Lo spettacolo si rifà ad un episodio realmente accaduto a Brescello, in Emilia-Romagna: 
una voce contro la mafia. È di Donato Ungaro che si parla, quel vigile urbano licenziato 
perché voleva giustizia, verità. 
La compagnia del Teatro delle Albe ha cambiato l’ambientazione della vicenda, 
collocandola in un paesino anonimo e intrecciando le storie dei vari abitanti: alcuni che 
vedono la propria terra inaridirsi, altri che da quella traggono vantaggio. 
Gli attori si calano in modo realistico nei personaggi che interpretano. Per tutta la 
durata dello spettacolo non sembra che essi stiano recitando, pare che siano solo se 
stessi. I gesti e i movimenti del corpo, dal modo di camminare elegante e femminile 
della “Zarina” all’atteggiamento arrogante dell’uomo mafioso, aiutano a rendere vero 
lo spettacolo, come se la vicenda si svolgesse lì in quel momento.
Dietro agli attori, però, c’è un fondale nero che suggerisce l’idea esatta di ciò che sta 
avvenendo: tutti sono vicini alla caduta nel baratro, nel buio. Al tempo stesso lo sfondo 
scuro permette al pubblico di concentrarsi maggiormente su chi recita.
Proprio per questo la scenografia non è ricca di oggetti: ce ne sono pochi, quel tanto 
che basta a far intendere l’ambiente in cui si muovono i personaggi.
La luce, come le musiche, rispecchia le varie situazioni, i diversi momenti della storia. 
Ad esempio, durante il monologo della “Zarina”, interpretata da Ermanna Montanari, 
il palco buio è illuminato dall’unico spot luminoso su di lei, come se Marco Martinelli 
volesse farla estraniare dal mondo, lasciarla da sola. Lì, a fare i conti con la coscienza.
Il pubblico è attento per tutta la durata dello spettacolo. Forse si riconosce nel vigile 
urbano o forse è semplicemente catturato da ciò che sta vedendo.
“Va pensiero” è un’opera che fa riflettere perché tratta di argomenti delicati ma attuali, 
come la mafia, la corruzione e anche la giustizia. Non sono chiacchiere da bar. 
Molte persone al posto di Donato Ungaro avrebbero taciuto o avrebbero accettato 
come consueti gli illeciti amministrativi. Ma ci si domanda mai quante altre voci nel 
mondo chiedono giustizia? 

Alessia Zaninotto
Classe 2^ C C, Liceo Leopardi-Majorana - Pordenone

Storia di una realtà che teme di essere reale
Un sipario che si apre, attori che camminano, vagabondano per il palco alla ricerca del 
proprio ruolo.
Si fermano, d’improvviso, e si girano verso il pubblico.
Hanno occhi che scrutano, vogliono identificare gli spettatori che hanno davanti, trovare 
il modo migliore per catturare la loro attenzione.
Cominciano in coro, dicono di voler raccontare una storia, in una città senza nome, in 
un tempo non troppo lontano.
L’inizio dello spettacolo è un movimento ben preciso, calcolato, studiato, si tratta di 
scambi di gesti, di parole, di sguardi.
Il pubblico segue, si interessa, si immedesima nei personaggi.
Una storia semplice, genuina, vera, soprattutto vera, che entra nelle menti, smuove 
qualcosa, e imprime come un ferro ardente un marchio nei cuori di chiunque si trovi 
faccia a faccia con la verità.
Siano favorevoli o meno non importa, perché tutto questo fa riflettere, comunque, 
chiunque. La Musica poi ha un ruolo fondamentale.
Culla gli animi, li spaventa, li irrigidisce o li scioglie, informa su un passato ormai 
irrimediabile e su un futuro apparentemente identico, senza accenni di cambiamento.
Qualcosa cambia, però, o cambierà, ce lo dice Verdi, in fondo.
Non è un’invenzione, non è fantasia. È realtà, quella che Martinelli ha scelto di presentare, 
sotto forma di spettacolo e di intrattenimento. È sempre e solo realtà.
E questa verità, questa realtà da cui è impossibile fuggire, porta solo un nome.
Uno solo.
Mafia.

Sara Alecci 
Classe 2^ A C, Liceo Leopardi-Majorana - Pordenone 

Gli ideali di Verdi contro la corruzione dell’Italia di oggi. 
“La lotta alla mafia dev’essere innanzitutto un movimento culturale
che abitui tutti a sentire la bellezza del fresco profumo della libertà 
che si oppone al puzzo del compromesso morale, dell’indifferenza, 
della contiguità e quindi della complicità”.
Paolo Borsellino

“Va pensiero” è un’opera teatrale ideata da Marco Martinelli in collaborazione con la 
sua compagna, Ermanna Montanari e con il Teatro delle Albe, che porta lo spettacolo 
in tutta Italia, con l’obiettivo di mettere in scena le problematiche di una società 
facilmente corruttibile e molto spesso omertosa.
Il protagonista, Vincenzo Benedetti, nel tentativo di affrontare la mafia si espone 
pubblicando un articolo sulla criminalità organizzata nel suo paese, in Emilia-Romagna, 
una criminalità che agisce liberamente davanti agli occhi di tutti, ma che nessuno ha il 
coraggio di ostacolare, per paura, ma anche per interesse.
Questa realtà viene rappresentata nell’opera attraverso vari punti di vista: sia di chi è 
cosciente dell’azione della mafia, sia di chi finge di non vedere.
A nostro parere questa rappresentazione è riuscita a mettere in evidenza alcune 
problematiche molto difficili da contrastare, che da sempre esistono. Lo spettacolo 
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Uno spettacolo corale
Un’opera teatrale, ma anche corale, creata da Marco Martinelli ed Ermanna Montanari, 
interprete tra l’altro di uno dei personaggi protagonisti, che narra della situazione 
quasi drammatica dell’Italia odierna, collegata al risorgimentalismo evocato con 
maestria dalla musica di Giuseppe Verdi. Si narra di un fatto di cronaca quasi 
contemporanea: il vigile urbano di una cittadina dell’Emilia-Romagna, Vincenzo 
Benedetti (interpretato da Alessandro Argnani) si fa “eroicamente” licenziare pur di 
non vedere intaccata la propria integrità morale a causa della mafia, della corruzione 
politica e dell’imprenditoria malavitosa. 
Nello spettacolo viene presentata un’ampia gamma di personaggi: la “Zarina“ 
(Ermanna Montanari) altezzosa e cinica, ma dubbiosa; il vigile Benedetti; la segretaria 
Licia (Laura Redealli), inconsapevole; l’imprenditore Dragone (Ernesto Orrico), un 
appartenente alla ‘ndrangheta; l’imprenditore Barauelli (Alessandro Reuda)quasi 
onesto; l’ufficio stampa comunale Sirioli (Roberto Magnani); la consulente Sacchi 
(Mirella Mastronardi) senza scrupoli; Tassinari (Gianni Parmiani); i gelatai napoletani 
Maria e Rosario (Tonia Garante e Salvatore Caruso) in fuga dalla mafia. 
Sono personaggi vicini alla realtà umana comune, ma allo stesso modo eticamente 
melodrammatici al punto da far sembrare la corruzione un fenomeno di cui si sono 
perse sia l’origine sia la speranza di farla sparire. Un aspetto particolare e interessante 
dello spettacolo è stata la scelta di ingaggiare un coro autoctono: così si rende ogni 
spettacolo unico nel suo genere e calato nel territorio, proprio perchè il coro non è 
necessariamente formato da professionisti. Il Coro Polifonico di Ruda, proveniente dalla 
provincia di Udine ha eseguito infatti alcuni brani di Verdi in modo eccellente, con 
l’accompagnamento e la direzione di Stefano Nanni e la consulenza di Gerardo Guccini. 
Le scenografie erano abbastanza spoglie, prive di elementi vistosi ma, nel complesso, 
l’aggiunta delle luci, gestite da Fabio Sajiz, permetteva agli spettatori di concentrarsi 
sugli attori e di non perdersi nessuna battuta.
Anche il suono, curato da Marco Olivieri e i costumi, ideati da Giada Masi, rendevano 
l’atmosfera ancora più coinvolgente per gli spettatori che riuscivano a cogliere e ad 
apprezzare al meglio gli spunti di riflessione.

Margherita Barazza, Martina Buoro, Aurora Nipitella, Alessandra Pitau, Sofia Russo
Classe 2^ A SC, I.S.I.S. Licei G.A. Pujati - Sacile

“Oh mia patria, sì bella e perduta!”
L’imponente tricolore. Il “chiuso per mafia” scritto su un cartello. Una piccola descrizione 
come sfondo. Elementi semplici che compongono lo scenario ridotto all’essenziale di 
un’opera sincera ed autentica, contraltare nobile alla miseria del presente. 
All’inizio del millennio, in uno sconosciuto paesino emiliano-romagnolo, Vincenzo 
Benedetti, vigile urbano e cronista del quotidiano locale, smaschera la società corrotta 
e codarda nella quale vive, dove mafia calabrese e giunta comunale sono più di semplici 
soci in affari: sono complici. 
Il coraggioso vigilante, consapevole che denunciando ciò si sarebbe schierato contro 
l’invincibile esercito della ‘ndrangheta, decide comunque di proseguire. Pone così la 
giustizia al primo posto giocandosi la carta “libertà di parola” in una partita difficile e 
persa in partenza, uscendone però da vincitore con la coscienza pulita. 
Gli interventi dell’ufficio stampa, della consulente finanziaria e del noto cacciatore, 

La voce di chi non rimane in silenzio
“Oh mia patria, sì bella e perduta”. Queste parole, come un motto liberatorio, 
racchiudono il soggetto dello spettacolo teatrale “Va pensiero”. Ambientato in una 
cittadina dell’Emilia-Romagna dal nome non precisato per evidenziare l’universalità del 
messaggio, lo spettacolo parla di una vicenda di malaffare politico-amministrativo che 
paradossalmente avviene proprio sotto gli occhi del sindaco, la “Zarina”.
Quest’ultima è la protagonista della scena culmine, quella in cui la “Zarina” interroga 
se stessa e il pubblico sul reale valore dei principi morali di ciascuno: quando si presenta 
l’occasione di commettere un reato, resistiamo alla tentazione per rispetto delle nostre 
regole morali o solo per paura di essere puniti?
In vicende intrecciate di mafia e corruzione, la giustizia veste i panni del vigile urbano 
Vincenzo Benedetti, che con grande tenacia alla fine riuscirà a fermare tutti questi 
soprusi. I personaggi, interpretati dal Teatro delle Albe, si muovono su un palcoscenico 
spoglio di arredi, ad eccezione di pochi elementi strettamente finalizzati a definire i 
contesti della vicenda. A questo scopo vengono utilizzate anche didascalie proiettate su 
uno schermo, che consentono di definire i lassi temporali tra gli eventi. La scenografia 
viene disfatta e ricomposta dagli stessi attori in scena. Avendo saputo di questo aspetto 
prima della visione dello spettacolo, ero un po’ perplessa: credevo infatti avrebbe creato 
confusione sulla scena. Tuttavia, piacevolmente stupita, devo dire che spesso non mi 
accorgevo neppure degli attori che cambiavano gli oggetti sul palcoscenico in quanto 
la mia attenzione veniva catturata da altri elementi.
Un ruolo fondamentale nell’opera di Marco Martinelli è svolto dalle musiche di Giuseppe 
Verdi che sono utilizzate come preghiera di libertà da parte di un’Italia oppressa. Queste 
musiche vengono affiancate dai componimenti contemporanei di Marco Olivieri, che, 
messi in sottofondo in alcune situazioni, riescono a rendere il contesto ancora più 
drammatico e inquietante, atmosfera maggiormente marcata anche dalle luci soffuse.
La contrapposizione tra i due generi musicali sembra anche suggerire di tenere sempre 
un occhio al presente ma l’altro al passato: in questo modo si può capire la realtà di oggi 
e imparare da ciò che è stato. Alle fine dello spettacolo, con la caduta del sindaco, 
si assiste al trionfo del bene. Vediamo dunque una Zarina privata dei suoi privilegi 
che, ormai distrutta, recita un “Padre nostro” al contrario, riferendosi anche al proprio 
padre, che le aveva procurato l’incarico con sporchi maneggi politici. 
Lo spettacolo riesce perfettamente nel suo intento di specchio ustorio: con le sue parole, 
Marco Martinelli riesce a riflettere la società e ad incendiare la nostra anima facendoci 
pensare quali sono le cause dei problemi del nostro Paese. È un invito a non restare 
indifferenti di fronte alle ingiustizie, ma a seguire l’esempio del vigile urbano che, a costo 
di perdere il lavoro, denuncia gli abusi del suo paesino. Intonare insieme le parole di “Va 
pensiero”, come una richiesta di libertà e un invito alla speranza, deve farci sentire parte 
di una comunità, di una società il cui buon funzionamento dipende anche dalle buone 
azioni di ogni singolo cittadino.

Lara Villa
Classe 2^ C C - Liceo Leopardi-Majorana - Pordenone
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Un’intera vita contro la mafia
Un uomo di nome Vincenzo Benedetti è un semplice ma coraggioso vigile della città di 
Brescello, il quale cerca di occuparsi della sicurezza dei cittadini e di tutelare l’ambiente 
del comune. Purtroppo però a capo dell’ente comunale c’è una donna corrotta da 
alcune pericolose organizzazioni mafiose. Il vigile combatte rendendo pubbliche le 
azioni compiute dalla mafia pubblicando alcuni articoli di giornale. A questo punto il 
sindaco decide di licenziarlo, ma, rimasto senza lavoro e con poche speranze di vittoria, 
l’uomo continua nella sua lotta contro l’ingiustizia e dopo svariati anni riesce a portare 
a termine la sua missione.
La “Zarina”, il sindaco, è il personaggio più significativo, più difficile da interpretare 
all’interno dello spettacolo. Riesce a far ragionare lo spettatore grazie al grandioso 
monologo che racconta del suo passato e di come ha dovuto seguire le orme del padre, 
anche lui sindaco. Questo discorso ci interroga sulla nostra morale e ci interroga sui 
nostri comportamenti. Il vigile Vincenzo è il protagonista dell’opera, il simbolo della 
forza di volontà e del coraggio. Egli cerca di combattere la mafia che rende difficile 
la vita dei cittadini di Brescello. Rappresenta tutte le persone che ogni giorno lottano 
contro l’ingiustizia e che a volte rischiano il lavoro, la perdita di un proprio caro o 
addirittura la propria vita.
Il titolo, “Va pensiero”, prende il nome dalla celebre aria lirica di Giuseppe Verdi. Spiega 
il forte rapporto tra lo spettacolo e lo spirito patriottico. Il regista infatti, grazie all’aiuto 
del Coro di Ruda e alla musica di Verdi riesce ad emozionare tutti gli spettatori. 
La scrittura semplice, con frequenti cambi di scena, e il forte contrasto tra le luci 
rendono l’atmosfera cupa ma efficace. Lo scopo dell’opera, tratta da una storia 
realmente accaduta, è sicuramente quello di far riflettere le persone sul loro contributo 
all’interno del Paese.

Nicola Pregnolato
Classe 4^ B AFM, I.S.I.S. G. Marchesini - Sacile 

Uno spiraglio nel buio dell’illegalità
Un riflettore acceso per diradare la nebbia prodotta dalle infiltrazioni mafiose, dalla 
corruzione, dalla collusione e dal declino dei valori morali in svariati comuni del Nord; il 
verdiano canto corale di un popolo stanco di essere asservito e desideroso di un nuovo 
Risorgimento. Questo vien da pensare dopo aver visto “Va pensiero”, lo spettacolo 
teatrale di Marco Martinelli; un dramma in due atti sull’Italia contemporanea, 
ambientato in Emilia-Romagna e pensato per esorcizzare il male. 
L’allestimento scenografico è scarno ed essenziale, in puro stile brechtiano. Il cinismo, la 
sfiducia e la caduta di valori che traspaiono nell’incalzante monologo della straordinaria 
Ermanna Montanari (la sindaca), si contrappongono al rigore morale del vigile urbano 
Vincenzo Benedetti (interpretato da Alessandro Argnani). 
Il tutto è arricchito dalla miriade di personaggi, degni dei peggiori gironi danteschi, che 
entrano in scena; interpretati dal valente cast di attori dello storico Teatro delle Albe di 
Ravenna, e dalle evocative melodie verdiane, ricordo sbiadito di una terra romantica, 
proposte dal Coro Polifonico di Ruda. Il plot narrativo prende spunto dalla storia vera di 
Donato Ungaro, vigile urbano di Brescello, il comune di Don Camillo e Peppone, sciolto 
per mafia nel 2016, che pur di adempiere al proprio dovere e non cedere al malaffare 
preferisce farsi licenziare. Tutto parte da una lucrosa speculazione immobiliare e da 

relitto del vecchio sistema, completano ed arricchiscono uno spettacolo profondo, 
specchio della società in declino. 
Un’esemplare tragedia civile di rabbrividente normalità che porta un titolo importante, 
accuratamente scelto poiché inno di resistenza, canto dominato dal dolore di un popolo 
esule e schiavo, oggi della criminalità organizzata, come nell’antichità dei Babilonesi, 
ecco il senso del Nabucco: “Va pensiero”. L’opera riflette sull’essenza del nostro paese, 
sollecita un desiderio di rivalsa per pulire e purificare l’Italia odierna, “sì bella e perduta”, 
soffocata dagli affari loschi e tempestata di scandali. Invita gli spettatori, o per meglio 
dire i cittadini, a ritrovare il senso delle parole “democrazia” ed “uguaglianza”, in 
un’epoca in cui non si può tacere la verità.

Lisa Feletti 
Classe 4^ B AFM, I.S.I.S. G. Marchesini - Sacile 

La forza di rialzarsi
Si presenta barcollando una figura femminile, quasi piegata da un dolore interno che la 
corrode. Conosciamo così la Sindaca, un soggetto che dovrebbe rappresentare lo Stato 
anche se si sottomette a ciò che dovrebbe combattere. Una donna forte che indossa 
sempre la sua fascia tricolore, dimenticandone però il significato. Un ruolo difficile 
da interpretare, dato il suo temperamento freddo e distaccato, ma reso benissimo 
dall’abilità dell’attrice. Ad accompagnarla una serie di personaggi: Benedetti, Licia, 
Dragone, Olmo, Rosario e Maria. Ognuno di loro con un obiettivo: chi combatte la 
mafia e chi si allea con essa. A schierarsi contro gli apparentemente deboli, coloro che 
credono nell’unità, nella legalità, nella libertà e nelle leggi, c’è chi punta tutto su potere, 
denaro, forza, avidità e chi è pronto a tenere un atteggiamento meschino per i propri 
interessi. Una storia già vista, conosciuta e sentita? No, è proprio quando tutto sembra 
peggiorare a vista d’occhio che qualcuno trova il coraggio di denunciare tale degrado. 
Un eroe moderno, un combattente che darebbe vita ed anima pur di perseguire la 
giusta causa. Un innocuo vigile urbano che decide di intromettersi in questioni non di 
sua competenza ma che oggi ammiriamo per tale scelta.
Un palco minimale enfatizza l’importanza della scena, facendo in modo che l’attenzione 
dello spettatore si concentri principalmente sul personaggio e sul valore che esso 
trasmette. Un aiuto anche dalle luci funzionali e dalle musiche del grande compositore 
Giuseppe Verdi, perfettamente calzanti con l’intensità dell’opera cui danno il titolo. 
Viene sottolineata in questo modo la forza di rialzarsi, anche quando tutto sembra 
perduto, che accomuna vigile e compositore. Martinelli, regista e abile drammaturgo, 
punta poi il dito verso la platea e verso il popolo italiano invitandolo a riflettere sul suo 
contributo morale alla vita del Paese. 

Antonella Fontanel 
Classe 4^ B AFM, I.S.I.S. G. Marchesini - Sacile 
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e mai noioso, fra un misto di ironia e drammaticità, in bilico tra il simpaticamente 
ridicolo ed il tremendamente reale, la storia è raccontata con un giusto pizzico di 
leggerezza che non appesantisce l’atmosfera, coadiuvata da una scenografia semplice 
ma allo stesso tempo incisiva, con i suoi colori forti e le scelte singolari del regista che 
permettono allo spettatore di sentirsi al centro della scena. 
Tutta la recitazione viene accompagnata dal Coro Polifonico di Ruda, protagonista 
dell’esecuzione di alcuni brani tratti dalle opere di Giuseppe Verdi, da cui deriva il 
titolo scelto per l’opera. Il coro tuttavia non è un semplice sostegno alla performance 
recitativa degli artisti in scena, ma diviene anch’esso elemento sostanziale e integrante 
dello spettacolo, che determina un coinvolgimento maggiore del pubblico. 
Alla fine del secondo atto si rimane con l’amaro in bocca per un finale inaspettato che 
induce a un’approfondita e intensa riflessione sul valore che si attribuisce alla giustizia 
ed alla propria integrità morale, non sempre capace di rinunciare al doppio gioco e di 
evitare i compromessi.

Cinzia Zanette, Eleonora Ros, Elena Sbruazzo, Amir Trevisiol
Classe 5^ AFM Serale, I.S.I.S. P. Sarpi – San Vito al Tagliamento

Dalla redazione de l’ABC DEL TEATRO 
Il vero problema sono le nutrie!
Nelle serate di venerdì 9 e sabato 10 novembre 2018 al Teatro Comunale Giuseppe 
Verdi di Pordenone è andato in scena “Va pensiero” di Marco Martinelli. Lo spettacolo, 
piuttosto impegnativo, propone al pubblico un tema molto difficile da affrontare, ma 
di cui è giusto, anzi indispensabile parlare. Quello che nel Nord Italia è stato a lungo 
considerato come un problema distante è ormai arrivato e ci affligge senza che nessuno 
agisca in merito: è una minaccia che sta sotto gli occhi di tutti, ma che si fa finta di 
non vedere. Martinelli pone fine a questo silenzio omertoso e ci propone uno spettacolo 
in cui un uomo, abbandonato dal suo paese, tenta di sanare da solo una devastante 
piaga: quella delle NUTRIE! 
Mentre un’irritabile sindaca è impegnata a mandare in rovina il proprio innominato 
paesino, la corruzione dilaga e i mafiosi tentato di portare a termine i loro affari, 
ostacolati da un vigile urbano particolarmente ficcanaso che indaga di qua e di là 
scrivendo addirittura sul giornale, il povero Olmo Tassinari dichiara guerra ai roditori, 
subdoli nemici pubblici: una guerra che da solo è destinato a perdere. 
Certo, Tassinari potrebbe anche apparirci come un personaggio del tutto secondario, 
senza dubbio non rientra nel nostro immaginario di eroe, ma lo sappiamo tutti che al 
Nord la mafia non c’è, non c’è mai stata, né ci sarà mai. Le nutrie invece sì, ci sono 
eccome. In realtà, il vigile, un certo Benedetti, e Tassinari hanno qualcosa in comune: 
sono stati entrambi lasciati soli dagli altri cittadini, sono entrambi nel giusto, stanno 
entrambi combattendo la propria battaglia. Certo, uno contro la mafia, l’altro contro 
le nutrie. Inutile dire quale sia la più importante.

Carlo Tomba

un’anomala incidenza di tumori sulla popolazione, dovuta allo sversamento doloso 
di rifiuti tossici in un fiume... insomma, cronaca di tutti i giorni. Durante le tre ore 
di spettacolo, interrotto solamente da una breve pausa, accadimenti, sentimenti e 
disvalori inducono a profonde riflessioni sulla deriva della società contemporanea, delle 
ideologie politiche e dei valori etici e morali.

Jessica Pederoda, Lara Scodeller, Paola Marchi, Sonia Lena
Classe 5^ AFM Serale, I.S.I.S. P. Sarpi – San Vito al Tagliamento

Oltre il coraggio, la mafia ai giorni nostri
Buio totale, silenzio, nella penombra una figura femminile vestita elegante, scossa 
da conati di vomito, si accascia a terra. Altri, vestiti di nero, fanno il loro ingresso, la 
circondano, lei si alza e cerca di darsi un contegno. Dal gruppo una ragazza si avvicina 
dandole una fascia tricolore, quella di sindaco. Si alza il sipario, partono la musica e i 
cori che accompagneranno tutto lo spettacolo. 
Un retro palco rosso videato con titoli ad ogni cambio scena, quasi fossero i capitoli di 
un romanzo, dove gli attori ricreano i diversi ambienti in cui si svolge la vicenda.
La storia riprende un fatto di cronaca dei primi anni duemila, in un piccolo comune 
dell’Emilia-Romagna dove un vigile urbano viene licenziato per aver denunciato gli 
intrecci di mafia e corruzione che avvengono nel proprio comune. 
La storia è quella di Vincenzo Benedetti, rientrato da Milano con moglie e figlia nel 
paese natio, dove, tra i ricordi di infanzia e vecchi amici, si accorge ben presto che tutto 
è cambiato: nuove facce che sembrano non curarsi della legge, edilizia abusiva e un 
sindaco, soprannominato la “Zarina”, estranea ai problemi dei cittadini. 
C’è anche un ambiguo progetto per una centrale elettrica sull’argine del Po, dagli oscuri 
finanziamenti. Benedetti denuncia gli avvenimenti e ben presto si ritrova oppresso e 
vittima della mafia, sotto gli occhi conniventi del sindaco. 
Tra gli attori una voce pacata e con tono confidenziale si interroga e interroga il 
pubblico su quali dovrebbero essere i valori ai giorni nostri, e perché in certe realtà 
possano accadere vicende così contorte e surreali che purtroppo costituiscono la realtà 
quotidiana. Uno dei tanti spunti di riflessione che offre questo spettacolo è l’eroico 
esempio di coraggio da parte di un comune cittadino dal quale si dovrebbe prendere 
esempio. 

Stefano Simone Tetti
Classe 5^ AFM Serale, I.S.I.S. P. Sarpi – San Vito al Tagliamento

Il pantano in “Va pensiero”
Spettacolo corale ideato dal drammaturgo e regista Marco Martinelli in collaborazione 
con l’autrice e scenografa Ermanna Montanari. I due sono i co-autori di una storia 
basata sulla tematica della corruzione e l’infiltrazione mafiosa nella politica emiliana 
di inizio Duemila, denunciata da un vigile urbano, scrittore, giornalista e protagonista 
involontario di questi atti illeciti che infangano l’integrità morale e ideologica che 
da sempre aveva contraddistinto la sua terra. Recitato in due atti, per la durata 
complessiva di circa tre ore che tuttavia scivolano via in modo estremamente piacevole 
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La felicità è un diritto
Non vorremmo soffermarci sull’argomento trattato nello spettacolo. Il caso di Irina Lucidi 
è noto, i giornali ne hanno parlato molto quando è successo: una vicenda sconvolgente. 
Nella versione teatrale ci hanno colpito due cose: la bravura dell’attrice e il modo originale 
e interessante in cui è stato trattato l’argomento. Mentre l’attrice recitava ci sembrava di 
essere investiti dalle stesse emozioni che ha provato Irina: tutto lo strazio di una madre che ha 
perso le due figlie. La scenografia era molto semplice ma allo stesso tempo impressionante. 
Pochi oggetti significativi: le scarpe sulla sabbia, le scritte sui post-it, il cappotto rosso e 
le immagini proiettate, persone scelte fra il pubblico a dare il volto ad alcuni protagonisti 
secondari della vicenda. Una serata molto intensa che ci ha portato a riflettere sul significato 
e sull’importanza della vita, cosa che, soprattutto noi giovani, diamo per scontata. 
Abbiamo capito che anche nella vita di tutti i giorni dobbiamo essere felici per ciò che siamo e 
che abbiamo perché ci sono persone che hanno perso parte del loro cuore, come Irina che ha 
perso le sue due gemelline. Quello della perdita dei figli è un tema molto toccante, soprattutto 
per noi donne perdere un figlio è un dolore atroce e insanabile, che nessuna merita di provare.

Giulia Galli 
Classe 4^ C CM, I.T.S.T. J.F. Kennedy - Pordenone

L’indifferenza uccide
Guardando lo spettacolo ciò che mi ha colpito di più non sono state la tragicità della 
vicenda, né la bravura dell’autrice o dell’attrice, né l’originalità della scenografia. Ciò 
che mi ha colpito più di tutto sono stati i ‘personaggi secondari’ della vicenda e cioè 
le persone che circondavano Irina in quel periodo della sua vita: psicologi, poliziotti e i 
familiari di Mathias. I primi a cui Irina si è rivolta ben prima della tragedia perché aveva 
capito che qualcosa non andava nel marito. Non solo non hanno compreso la gravità 
della situazione, non si sono nemmeno sforzati di farlo e l’hanno sottovalutata. I familiari 
del marito se ne sono lavati le mani pur sapendo dei problemi che c’erano e i poliziotti, 
pieni di pregiudizi nei confronti degli svizzeri italiani (Irina), non hanno voluto seguire il 
caso con l’attenzione che meritava né prima che Mathias, il marito di Irina, portasse 
via le gemelle, né dopo. In tutto ciò emerge una società che, invece di assistere chi è in 
difficoltà, lo lascia solo e non ascolta. Questo non è il comportamento di una società civile 
e questo tipo di atteggiamento deve cambiare. In questo caso, se le persone interessate, 
specie i professionisti come psicologi e poliziotti avessero fatto il loro lavoro con serietà 
e senza pregiudizi, il marito sarebbe stato aiutato e curato e forse questa tragedia non 
sarebbe successa.

Cleta Uliana
Classe 4^ C CM, I.T.S.T. J.F. Kennedy - Pordenone
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La primavera in un sorriso
Lo spettacolo “Mi sa che fuori è primavera”, interpretato da Gaia Saitta, tratta la storia 
di Irina Lucidi, donna alla quale vengono sottratte le due figlie dall’ex-marito, che si 
suicida poco dopo il rapimento; nonostante le ricerche, le due bambine di appena sei 
anni non verranno mai più ritrovate. Tale storia, oltre la cronaca, colpisce la sensibilità 
della giornalista e scrittrice Concita De Gregorio, la quale dona forma alla voce di Irina 
nel suo libro, da cui è tratto l’omonimo spettacolo. 
L’attrice riesce ad esprimere al meglio l’immenso dolore provato dalla donna, costretta 
a rigide e maniacali regole che il marito le comunica sotto forma di post-it appesi nelle 
varie stanze della casa.
Irina si pone infiniti quesiti: come ha potuto innamorarsi di una persona tale? Come 
avrebbe potuto evitare tutto ciò? Dove sono finite le sue bambine? Le piace immaginare 
che siano in un posto felice, in un immenso e spensierato mare blu in compagnia delle 
balene; grazie a questo pensiero lei riesce a ritrovare la felicità e la serenità interiore tanto 
desiderate e meritate. Personalmente, lo spettacolo e la storia narrata mi hanno colpito 
molto. Nonostante i tragici fatti di cronaca sui quali la vicenda è basata, il messaggio e 
le emozioni che trasmette sono positivi. La forza con la quale questa donna si è rialzata 
permette di comprendere che la serenità non può essere negata a nessuno, tantomeno 
non possiamo essere noi stessi a privarcene.

Sara Cotti 
Classe 3^ C ART, I.T.S.S.E. O. Mattiussi - Pordenone

La speranza che sembra persa
“Mi sa che fuori è primavera” è uno spettacolo tratto dall’omonimo libro di Concita 
De Gregorio, su progetto di Giorgio Barbiero Corsetti, con adattamento teatrale e 
interpretazione di Gaia Saitta. 
La protagonista è Irina, madre di due gemelle di sei anni, sposata con Mathias, un 
ingegnere svizzero. Il 29 gennaio del 2011, dopo una separazione tra i due coniugi, 
l’ex-marito sparisce con le due figlie e successivamente si suicida.
L’insegnamento principale che quest’opera trasmette è vivere la vita, nonostante tutto.
Il dolore che Irina ha provato e che tuttora non l’abbandona è quello più crudele che 
una madre possa sopportare, eppure lei ha avuto la forza di continuare a vivere e di 
affrontare gli ostacoli e le sofferenze. Credo che questo spettacolo sia davvero forte, 
pieno di emozioni; mi ha profondamente commosso e, se penso al dolore che quella 
povera donna ha dovuto subire, mi vengono ancora adesso i brividi. Non si tratta di una 
violenza fisica, ma psicologica, la più crudele.
Molte delle battute che sono state pronunciate durante la rappresentazione mi sono 
rimaste impresse, ad esempio “È il tempo la nostra prigione. Il troppo presto, il troppo 
tardi, il troppo breve, il troppo poco”; ancora oggi le ripeto, riflettendo sul significato di 
ogni singola parola.
Consiglio vivamente la visione di questo spettacolo: esso affronta delle tematiche forti, 
ma si conclude con un messaggio straordinario di speranza e di rinascita che ci insegna 
a vivere nonostante i dolori e gli ostacoli.

Xhulia Kasa
Classe 3^ C ART, I.T.S.S.E. O. Mattiussi - Pordenone

Il fattore mancante
Vicende simili a quella di Irina Lucidi ricorrono ormai di frequente al tempo d’oggi. Irina 
è una donna alla quale un giorno vengono sottratte dal marito le due figlie gemelle di 
sei anni, Alessia e Livia. Il padre viene ritrovato senza vita e delle piccole non si è più 
avuta notizia. Nonostante il caso sia stato dichiarato chiuso, data l’alta probabilità che 
le bimbe siano morte, Irina non si è data per vinta e tuttora continua le ricerche.
La rappresentazione della vicenda è molto coinvolgente e rispetta i fatti realmente 
accaduti. L’idea di creare un monologo, dove l’attrice si identifica in questa povera 
madre e racconta i fatti accaduti al pubblico, è originale.
Lo spettacolo è scorrevole e, grazie a un’idonea colonna sonora e alla bravura con cui 
l’attrice affronta la vicenda, invita lo spettatore a restare attento.
I temi trattati sono molto delicati e la riflessione profonda ed accorata. La delicatezza e 
la sensibilità con cui l’attrice interpretala figura di Irina è davvero toccante. L’espressività 
di Gaia Saitta riesce a coinvolgere tutti, trasmettendo forti emozioni. 
Si capisce quanto può essere fuorviante come i fatti di cronaca nera siano trattati dai 
media: della semplice merce da offrire ad un pubblico curioso, a volte completamente 
privo di sensibilità. In questo spettacolo vi è molto di cui far tesoro, come lezioni di vita; 
ci ricorda, infatti, che le ferite guariscono, anche se lasciano delle cicatrici, e che si può 
continuare a vivere.

Davide Alfier, Mirco Moretto 
Classe 3^ C MM, I.T.S.T. J.F. Kennedy - Pordenone

Il dolore non uccide
L’opera riporta la triste storia di Irina Lucidi, madre di due gemelle che all’età di sei anni 
sono state rapite e probabilmente uccise dal padre Mathias.
Quest’opera affronta vari temi tra cui il dolore che prova una madre nella perdita di un 
figlio ma anche la forza di andare avanti.
Questa vicenda è stata affrontata in modo delicato non tralasciando però determinati 
dettagli che hanno aiutato gli spettatori ad immedesimarsi nella protagonista.
Il dolore non uccide, ecco cosa ci ha comunicato Gaia Saitta tramite la rappresentazione 
della storia, purtroppo vera, di Irina. Questo personaggio ha toccato il cuore degli 
spettatori, perchè dopo aver provato così tanto dolore, riesce a tornare ad amare 
incondizionatamente, nonostante la cicatrice che porta nel cuore e che l’accompagnerà 
per il resto della vita. L’autrice è riuscita a farci immedesimare non solo nella 
protagonista, ma anche nel suo dolore, facendoci commuovere e capire quanto sia 
complicato l’essere umano che riesce a sopportare un dolore così profondo e ad andare 
avanti nonostante le cicatrici, rappresentate dalla protagonista come un elefante, a 
volte blu, a volte rosa….

Manuele Piccinato, Riccardo Ortigara, Sara Da Pieve
Classe 3^ C MM, I.T.S.T. J.F. Kennedy - Pordenone
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Un dolore impossibile
“Mi sa che fuori è primavera” ripropone la storia vera di una donna, Irina, che è stata 
vittima della violenza psicologica di Mathias, l’uomo di cui lei si era innamorata e con il 
quale ha dato al mondo due gemelle.
Irina pensava di conoscere suo marito, lo reputava una persona equilibrata, un buon 
padre fino a quando l’uomo, da un giorno all’altro, sottrae a Irina le figlie e si suicida 
affinché lei non possa più ritrovarle. Da quel giorno per Irina inizia l’estenuante, quanto 
vana, ricerca delle figlie... 
Questo è l’incubo a cui l’uomo condanna di proposito la sua donna per punirla della 
mancata sottomissione. Irina comincia a uscire da questo lungo tunnel buio grazie a un 
viaggio, dove riesce ad innamorarsi di un altro uomo che le regala serenità. 
L’attrice si cala a fondo nel personaggio e coinvolge persone del pubblico a prestare 
il proprio volto alla rappresentazione teatrale, aiutandola a narrare questa dolorosa 
storia, perché forse è proprio attraverso il coinvolgimento di altri esseri umani che un 
dolore impossibile diventa sopportabile.

Elena Rizzetto
Classe 4^ A LIN, Liceo Scientifico M. Grigoletti - Pordenone

Dalla redazione de l’ABC DEL TEATRO 
Accettare senza dimenticare
Risulta sempre difficile, dopo un accaduto scombussolante, ritrovare se stessi e la giusta 
strada, ritrovare la sicurezza persa, ritrovare l’amore per se stessi e per gli altri. Risulta 
sempre difficile e fa paura: dopo tanto tempo speso insieme a un dolore ci si affeziona, 
si fa fatica a lasciarlo andare. Irina Lucidi ci riesce: dopo aver perso le due figlie in strane 
circostanze riguardanti il marito, ritorna in sé e ricomincia a vivere. 
La sua storia viene messa in scena da Gaia Saitta in “Mi sa che fuori è primavera”, 
che ci presenta sul palco non un personaggio ma una persona, evitando di sfociare 
nell’artificio della recitazione.
Uno spettacolo particolare, in cui l’importanza del pubblico ha più peso del solito: i volti 
degli spettatori e le emozioni che genuinamente esprimono fanno parte della storia. 
Uno spettacolo che ci lascia con un messaggio di mesta speranza, che ci incita ad 
accettare senza dimenticare, ad amare di nuovo, a vivere.

Miruna Ioana Drajneanu 

Sono viva, malgrado tutto
“Mi sa che fuori è primavera” è l’opera teatrale che mantiene viva la triste storia di Irina 
Lucidi, una madre alla quale sono state sottratte dal marito le due figlie di appena sei 
anni e che sarà costretta a convivere per il resto della sua vita con un enorme dolore, 
un vuoto incolmabile.
Nel giorno del suo compleanno Irina invita gli spettatori a ricostruire i tasselli della sua 
vita, come le tessere di un puzzle di una tragedia moderna.
La disperazione, l’estenuante ricerca della verità, la solitudine, l’esistenza faticosa in un 
mondo che ora le appare vuoto, piatto e grigio, l’idea che sia impossibile risollevarsi da 
questa condizione, risalire dal fondo buio in cui si trova.
Ma poi arriva la luce: “Ho pensato di aver amato molto e che non avrei amato più. 
Mi sbagliavo” e Irina scopre la possibilità di amare nonostante tutto, ritrova la speranza 
accanto al dolore, la capacità di guardare al futuro malgrado un passato penoso 
sempre presente, la volontà di tornare a vivere e non più sopravvivere.

Elisa Cappella 
Classe 4^ A LIN, Liceo Scientifico M. Grigoletti - Pordenone

“Mamma, andiamo con papà”
Un’unica persona. Un’unica voce. Un’unica donna, spezzata dal dolore. Questo appare 
di fronte agli spettatori, e questo basta. Immersi in un’atmosfera intima, dalle luci 
soffuse ed accoglienti, come se tutto fosse in realtà soltanto un semplice ritrovo di 
famiglia, per riunirsi e stringersi tutti assieme attorno a ciò che ormai non c’è più. 
Non ci è dato sapere come finirà, perché il destino ha voluto lasciare questa storia 
sospesa nel vuoto, senza porre un punto, anche se nel suo profondo ognuno sa che 
non è stato un lieto fine. L’anima sola sul palco vuole essere accompagnata nel suo 
racconto da gente comune, come puoi essere tu, come posso essere io. E allora ci 
sediamo accanto a lei, davanti a tutti, leggendo frasi, immedesimandoci ed osservando 
oggetti vissuti. Per trovare forza nel ricordare due bambine che “Mamma, andiamo 
con papà” e non sono mai più tornate. È difficile cercare di comprendere come una 
famiglia qualunque, i nostri vicini di casa, i nostri amici di una vita, possa frantumarsi in 
un attimo, come un castello di carte. Ma nella voce di una mamma che non sa più se 
considerarsi tale non appare rabbia verso l’uomo che ha sposato o rancore verso ciò che 
ha perduto. C’è la voglia di ricominciare, viaggiare, sognare le sue due bimbe nuotare 
nell’oceano infinito, perché la terra scura fa troppa paura. 
Non si assiste alla sola narrazione di un triste fatto di cronaca, ma alla tenera fragilità 
e forza umana che si celano dietro ad ogni persona, perché la speranza è nel futuro, o 
nel mare. Oppure davanti a te.
Perché guarda, mi sa che fuori è primavera.

Sara Castagna
Classe 4^ A LIN, Liceo Scientifico M. Grigoletti - Pordenone
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SPETTACOLO ADOTTATO DA:
I.S.I.S. G. Marchesini
Sacile
Classe: 4^ A ET
Coordinatrice: prof.ssa Fiorenza Poletto
I.S.I.S. Liceo Le Filandiere
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Una commedia contro i pregiudizi 
La vicenda si svolge nel salotto di una famiglia medio-borghese di Roma. I personaggi 
principali sono una coppia, Lucio e Ginevra: lui si dedica alla vita politica e la moglie 
gestisce un ristorante molecolare. I due hanno una figlia, Camilla, la quale, come tante 
adolescenti della sua età, ha il sogno di diventare una influencer. Durante i lavori di 
ristrutturazione in casa la ragazza è rimasta incinta di Lushan, fratello di un operaio 
albanese. Dopo questo avvenimento, Camilla si reca in Albania a conoscere la famiglia 
del ragazzo. Mentre i suoi genitori stanno considerando di acquistare un appartamento 
vicino al loro per poter vivere accanto a lei, Camilla inaspettatamente rientra in 
anticipo, sola e disperata. 
Poi Lucio, sconfitto alle elezioni politiche, si ritrova senza un’occupazione, mentre anche 
Ginevra è in crisi perché non riesce ad ottenere la clientela desiderata. Per fortuna la 
nascita del nipotino, chiamato Bukurosh, metterà fine a tutte queste vicissitudini e 
riporterà l’ordine all’interno delle famiglie.
La rappresentazione, a parer mio, ha saputo attirare l’interesse del pubblico. Il messaggio 
che lo spettacolo vuole trasmettere è l’invito all’apertura mentale (non avere pregiudizi 
nei confronti di altre culture) e all’ottimismo (sperare che alla fine le cose si sistemino). 
Credo che la morale, molto chiara, abbia fatto riflettere il pubblico. 
Consiglierei la visione dello spettacolo ai miei coetanei - ma non solo a loro - perché, 
oltre ad avere significati importanti e forti, l’opera presenta anche aspetti comici, 
esaltati in particolare dal personaggio di Lucio.

Andrea Vittorio Santin
Classe 4^ A ET, I.S.I.S. G. Marchesini - Sacile 

“Bukurosh”: una comicità fine a sé stessa 
Lucio, consigliere comunale di Roma (Francesco Pannofino) e sua moglie Ginevra 
(Emanuela Rossi) sono appena tornati a casa da un soggiorno in Albania assieme agli 
amici Corrado (Andrea Lolli), ex-colonnello omosessuale, e Benedetta (Silvia Brogi). 
La figlia diciassettenne della coppia, Camilla (Elisabetta Clementi), malata di social, 
ha appena contratto matrimonio con un ragazzo albanese di nome Lushan (Filippo 
Laganà), da cui già aspetta un figlio. Allo stress del prematuro matrimonio della 
ragazza con un ragazzo di diversa cultura si sommano il ritorno anticipato dal viaggio 
di nozze della novella sposa, disperata e sconsolata, il triste esito delle elezioni comunali 
per Lucio, che si rende conto di essere un fallito, e la crisi del ristorante molecolare di 
cui Ginevra è titolare. In questo clima agitato, Corrado confida agli amici di essere 
stato lasciato dal suo ennesimo fidanzato, mentre Benedetta confessa ai due di aver 
finalmente ritrovato la sua sessualità durante la permanenza in Albania. 
Proprio quando tutto sembra andare per il verso sbagliato, la nascita del piccolo 
Bukurosh riuscirà a riunire tutta la famiglia all’insegna di uno spirito più leggero e 
spensierato. In questa serie di avvenimenti spicca la simpatica figura di Igli (Maurizio 
Pepe), operaio albanese fratello di Lushan: mentre lavora sodo per ristrutturare un 
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bagno per i neo sposini, l’uomo mette in evidenza alcune tra le principali differenze tra 
il popolo italiano ed il suo, facendo così emergere i pregiudizi che i due nuclei familiari 
nutrono l’uno verso l’altro.
Il cast è formato da attori indiscutibilmente professionisti, con tempi comici perfetti 
ed un’ottima recitazione, che reputo adatta non solo al teatro, ma anche al cinema. 
L’accento romanesco di Lucio e quello albanese di Igli contribuiscono non poco a 
strappare un sorriso allo spettatore. 
L’opera sembra voler rivestire d’ironia la paura del diverso tipica dell’italiano medio. 
In realtà questa intenzione satirica si limita a una leggerissima sfumatura, sopraffatta 
com’è dalla straripante ricerca della comicità a tutti i costi. Personaggi come 
Corrado e Benedetta, per esempio, contribuiscono all’intento comico della pièce, 
ma certo non forniscono un grande apporto allo sviluppo della trama. A mio parere, 
la rappresentazione teatrale nel suo complesso è talmente estremizzata che risulta 
assurda e a tratti irreale; di conseguenza, anche se i temi trattati sono di per sé di facile 
comprensione, l’insieme della commedia risulta leggermente confuso. 
Personalmente non mi sento di affermare che l’opera mi abbia lasciato un messaggio 
significativo come mi aspettavo. “Bukurosh, mio nipote” sembra essere nata al solo 
scopo di intrattenere il pubblico, il quale anziché guardare qualche programma 
televisivo di cabaret, può andare a teatro per trascorrere una serata non impegnativa. 

Mirco Tellan
Classe 4^ A ET, I.S.I.S. G. Marchesini - Sacile

Una commedia giocata sugli stereotipi 
“Bukurosh, mio nipote” è uno spettacolo basato su alcuni degli stereotipi più diffusi in 
questi anni. Ne è un esempio Camilla, moglie di Lushan (l’attrice Elisabetta Clementi), 
che rappresenta lo stereotipo dell’influencer ossessionata dal numero dei propri 
follower. Il padre di Camilla, Lucio (l’attore Francesco Pannofino) è un consigliere 
comunale di area progressista che in realtà si dimostra poco progressista. Altro esempio 
è l’amica di famiglia Benedetta (Silvia Brogi) che incarna il tipo della donna focosa: 
infatti, riscoperta la sua sessualità in Albania, si dedica arditamente a questa rinnovata 
passione. Stereotipato è anche il personaggio di Igli (Maurizio Pepe), fratello di Lushan e 
titolare di una piccola ditta edile: le sue battute provocano l’ilarità del pubblico perché 
attingono a un registro semplice e fanno leva su una comicità facile, accentuata 
dall’utilizzo di un accento strano, quello albanese. Ancora, Ginevra, moglie di Lucio e 
madre di Camilla (Emanuela Rossi), titolare di un ristorante molecolare, rappresenta lo 
stereotipo della donna in carriera sempre impegnata e sempre alla ricerca del successo 
attraverso idee innovative.
I personaggi rappresentano dei tipi umani ben noti al pubblico, e si può dire che la 
caratteristica della commedia consista nell’utilizzo di tutti questi cliché combinati in 
un unico spettacolo.

Jacopo Toffolon, Daniel Baldassi, Luca Segat 
Classe 2^ G, I.S.I.S. Liceo Le Filandiere - San Vito al Tagliamento

Una brillante recitazione 
Lucio, consigliere comunale progressista, Ginevra, chef in carriera, Camilla, la loro figlia 
di 17 anni, Corrado, colonnello in pensione, l’amica Benedetta, l’albanese Igli, titolare di 
una piccola ditta edile e Lushan, il suo giovane fratello: sono questi i protagonisti della 
nuova commedia di Gianni Clementi.
Lucio e Ginevra sono appena tornati dall’Albania dopo il matrimonio di Camilla e 
Lushan, di cui la ragazza è rimasta incinta durante i lavori di ristrutturazione del bagno 
di casa. La vicenda si complicherà per i giovani, ma anche per Lucio, candidato alle 
imminenti elezioni comunali, e per sua moglie, il cui ristorante è in fallimento.
Quello che ci ha colpito - più che la vicenda, senz’altro divertente - è la caratterizzazione 
dei personaggi. Il colonnello Corrado, Igli e Benedetta sono tratteggiati come dei tipi 
puramente comici e stereotipati, mentre Lucio, Ginevra, Camilla e Lushan sono un po’ 
più complessi, più vicini a veri e propri personaggi, anche se sempre contraddistinti da 
tic e comportamenti molto riconoscibili. Il linguaggio, moderno e giovanilistico, utilizza 
anche parolacce ed espressioni in albanese che ottengono un effetto comico. Secondo 
noi, gli attori hanno interpretato i personaggi in modo coinvolgente, con toni espressivi 
adeguati alle situazioni, gestualità e movimenti fluidi, cambi d’abiti di scena velocissimi. 
La loro bravura è stata riconosciuta dal pubblico, che si è divertito alle battute, 
apprezzate anche dai “diversamente giovani”.

Ludovico Gerardi, Nicholas Rinaldi, Alessio Vendramini	
Classe 2^ G, I.S.I.S. Liceo Le Filandiere - San Vito al Tagliamento 

“Bukurosh, mio nipote”: l’influencer Camilla
La commedia racconta la vita di Lucio, consigliere comunale progressista, e Ginevra, 
titolare di un ristorante molecolare. I due sono appena rientrati dall’Albania, dove si è 
svolto il matrimonio riparatore fra la loro figlia e l’idraulico Lushan che l’aveva messa 
incinta. 
Lo spettacolo vuole essere una riflessione sulla società odierna: infatti mette a fuoco 
pregiudizi e stereotipi oggi molto diffusi. Il personaggio di Camilla rappresenta la 
caricatura dell’influencer, attività che permette grandi guadagni influenzando mode 
e tendenze del momento (vedi Chiara Ferragni). La ragazza, capricciosa e viziata, è 
attaccata in modo estremo al WiFi, ai social e agi abiti, tant’è che tutte le scene in cui 
è presente sono incentrate su questo aspetto. Camilla riesce a influenzare più volte nel 
corso della commedia gli altri personaggi, come dimostra la scena in cui sua madre 
riporta al marito le terminologie e gli atti compiuti dalla figlia, pur non sapendo cosa 
significhino, o quella in cui la ragazza convince tutti a vestirsi di nero per scattare delle 
foto da postare sui social per aumentare il numero dei followers e dei likes. Il fatto che 
le foto siano scattate con la sua famiglia permette ai suoi seguaci di rispecchiarsi in 
una realtà più vicina alla loro. Queste scene mostrano l’impatto che gli influencer hanno 
sulle persone che li seguono. La scelta del personaggio ha colpito il pubblico poiché si 
tratta di una realtà oggi molto comune.

Daisy Tondat, Federico Tregnaghi, Marco Colussi 
Classe 2^ G, I.S.I.S. Liceo Le Filandiere - San Vito al Tagliamento
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“Bukurosh”: solo risate?
Di certo non si può dire che questo spettacolo non intrattenga o non strappi numerosi 
sorrisi, ma la domanda è: oltre alle grasse risate, cosa lascia allo spettatore?
All’inizio può sembrare uno di quegli spettacoli il cui unico obiettivo è divertire 
sottolineando gli stereotipi comuni per suscitare l’ilarità nel pubblico. Forse però, dietro 
questo aspetto ludico, si nasconde qualcos’altro.
Solitamente si ride se qualcosa ai nostri occhi appare buffo e ridicolo; pertanto, se sul 
palco i pregiudizi vengono ridicolizzati, la gente può rendersi conto in prima persona di 
quanto spesso siano infondati. Ed è proprio questo l’obiettivo di “Bukurosh, mio nipote”: 
utilizzare l’arma della comicità per annientare gli stereotipi della nostra società.
Una società fatta di contraddizioni e di una diffidente curiosità nei confronti di chi 
appare diverso. Questa diversità che affascina, ma spaventa, che può avvicinare e al 
tempo stesso dividere, anima i protagonisti della commedia. Soprattutto i coniugi Lucio 
e Ginevra, travolti da un turbine di novità, ansie e timori, scoprono come abbracciare 
la diversità e come convivere con essa e con le sue mille sfaccettature. All’inizio sono 
due genitori preoccupati per la figlia il cui futuro appare confuso, imprevedibile, diverso 
da ciò che si erano immaginati. Durante lo svolgersi della vicenda, però, entrambi 
cominciano pian piano a demolire le loro diffidenze e a trasformarle in punti di incontro 
con la cultura del loro genero albanese Lushan. È un percorso di crescita che culmina con 
la felice e consapevole accettazione del fatto che in una società sempre più omologata, 
la differenza non può che essere una pennellata di colore su una tela bianca.

Matteo Bernard, Elisa Bortolussi, Francesca Collaviti, Lorenzo Cossarini, Riccardo Trevisan
Classe 4^ G, I.S.I.S. Liceo Le Filandiere - San Vito al Tagliamento

Un mondo di cliché
La commedia ruota attorno alla vita quotidiana di una coppia di coniugi, Lucio e 
Ginevra, interpretati rispettivamente da Francesco Pannofino ed Emanuela Rossi. 
I genitori devono affrontare la notizia della figlia diciassettenne Camilla, che aspetta un 
bambino dal ragazzo albanese Lushan, con il quale si è appena sposata. Oltre a questo, 
Lucio si ritrova a dover sostenere la campagna elettorale comunale e Ginevra accoglie 
la notizia che il ristorante molecolare di cui è titolare comincia ad accusare un notevole 
calo di clienti. A tali vicende si aggiungono anche quelle dei loro due stravaganti amici 
Corrado, un loquace generale gay in pensione, e Benedetta, che ha riscoperto la propria 
sessualità in Albania e che si dedica con passione a questa nuova vita.
Lo spettacolo mira ad essere una commedia leggera e divertente, suscitando il 
riso ma facendoci anche riflettere su alcune tematiche volutamente sottolineate, 
quali le differenze etniche e culturali dei giovani sposi e i pregiudizi che ne possono 
derivare, il condizionamento dei social media sulla società, le relazioni sentimentali 
e l’omosessualità. Questi temi sono incentrati sul fattore della diversità: ne sono un 
esempio le relazioni tra genitori e figli e tra italiani e albanesi.
Lo spettacolo ricorda le classiche “commedie all’americana”, con battute leggere e 
basate essenzialmente sullo stereotipo, come se l’autore, Gianni Clementi, volesse 
farci ridere di quelle stesse cose che vuole criticare. Infatti temi importanti e complessi 
che caratterizzano la nostra società, come il problema dell’integrazione, i pregiudizi, i 
timori e le contraddizioni, sono trattati con eccessiva leggerezza, nonostante il testo 
fosse ricco di spunti di riflessione. Il finale è poco convincente, poiché non c’è stata, 

nelle scene precedenti, una presa di coscienza o un mutamento da parte di qualche 
personaggio, bensì tutti si appiattiscono e diventano schiavi del mondo dei social, 
seguendo la giovane mamma Camilla, così come facciamo noi tutti i giorni.

Selma Boujmil, Francesca Guy, Sara Paolatto, Chiara Tersigni 
Classe 4^ G, I.S.I.S. Liceo Le Filandiere - San Vito al Tagliamento

Albania e Italia tra stereotipi e divertimento
“Bukurosh mio nipote” è una commedia d’intrattenimento per tutti: semplice, 
divertente, leggera. Una trama piacevole, ricca di colpi di scena e di battute dirette 
che coinvolgono il pubblico, sempre attento e partecipe nonostante i ritmi a volte fin 
troppo serrati.
I temi affrontati sono molti e senz’altro di stringente attualità: i pregiudizi, i vizi, i 
timori, l’integrazione, la diversità culturale, le problematiche riguardanti il rapporto tra 
genitori e figli. Sono aspetti importanti che riguardano la società in cui viviamo e che 
avrebbero meritato, secondo la nostra opinione, maggior approfondimento. Ciò che 
alimenta la trama della commedia è invece lo scontro fra le diverse culture. Evidente 
è il forte contrasto tra la nostra società, appiattita su aspetti superficiali, e la società 
albanese, tradizionale e ancora attenta ai bisogni primari. Emerge inoltre il rapporto tra 
tecnologia, tradizione e vecchie generazioni. 
È stata una rappresentazione che ha avuto come scopo principale quello di divertire; 
ci ha allietato spensieratamente. Quello che non ci ha convinto è la stereotipizzazione 
di certi caratteri e di situazioni poco verosimili e, su un altro fronte, le parolacce in 
romanesco. 
Gli attori, a nostro parere, hanno recitato egregiamente. Invece una critica da muovere 
riguarda un aspetto della messa in scena: i personaggi uscivano ed entravano nella 
stessa casa in qualsiasi momento in modo frenetico e quasi eccessivo. 
Il finale: nonostante le numerose difficoltà, la famiglia protagonista riesce ad affrontare 
le sfide adeguandosi all’oggi. I tempi cambiano e si creano nuove tendenze: i protagonisti 
di questa commedia hanno dimostrato di saper mutare con leggerezza.

Marta Lovisa, Giacomo Pennella, Irene Toneguzzo, Riccardo Venaruzzo
Classe 4^ G, I.S.I.S. Liceo Le Filandiere - San Vito al Tagliamento

Una serata in allegria 
“Bukurosh, mio nipote” è il sequel di “I suoceri albanesi”, di Gianni Clementi, empatico 
autore che tratta di argomenti attuali quali la famiglia, le nuove generazioni, la politica 
e l’immigrazione. La commedia è molto divertente grazie soprattutto alla straordinaria 
performance di Francesco Pannofino nel ruolo di Lucio, consigliere comunale alle prese 
con le elezioni, e di Emanuela Rossi (spalla ideale) nel ruolo di Ginevra, sua moglie. Facile 
immedesimarsi nelle vesti di questa imprenditrice in carriera, titolare di un ristorante 
di cucina molecolare che non riesce a decollare a causa della concorrenza della più 
economica pizzeria “La pomodorona”. 
C’è poi la figlia dei due, Camilla, che rappresenta la dipendenza ossessiva dal mondo 
dei social dei nostri adolescenti. Come succede nella vita reale, i suoi genitori nutrono 
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Quando va in scena l’attualità
Lo spettacolo si è presentato subito come commedia dai toni espliciti, in cui i personaggi 
che compaiono per primi sulla scena, Lucio e la moglie Ginevra, mettono già in chiaro 
la situazione che si va proponendo.
I due sono appena tornati dall’Albania, dove la loro figlia diciassettenne si è sposata 
con un ragazzo del posto, facendo così entrare in famiglia quelli che Lucio reputa dei 
selvaggi. La moglie invece è molto aperta alle novità e non si fa problemi a esprimere 
la sua simpatia per i nuovi parenti.
Dopo il primo scambio di battute tra i due coniugi, entrano in scena il colonnello 
Corrado e Benedetta, amici di famiglia. Sono figure piuttosto superficiali e non sempre 
essenziali ai fini della trama, tuttavia rappresentano due tematiche molto attuali, come 
altre presenti nell’opera.
Con l’ingresso dei successivi personaggi, soprattutto di Igli, fratello del neo-genero, si 
evidenziano gli screzi tra culture differenti, ma anche i pregi che possono scaturire dal 
loro incontro. La situazione, dopo le reciproche diffidenze iniziali, evolverà fino a portare 
chi rappresenta le due tradizioni culturali a un’insospettata apertura alla tolleranza.
Nonostante si tratti di una commedia, lo spettacolo si è rivelato molto più profondo 
di quanto potesse aspettarsi lo spettatore ignaro dell’opera a cui stava per assistere: 
infatti sono stati toccati temi attuali e anche delicati, come il mondo dei social, sempre 
più al centro dell’attenzione di tutti, l’omosessualità, l’avventatezza dei giovani d’oggi e 
infine i rapporti tra culture diverse in forte contrasto tra loro.

Chentibou Amine, Jessica Galluzzi, Maksim Mikhalitsyn, Mouctar Zouba
Classe 4^ AFM Serale, I.S.I.S P. Sarpi - San Vito al Tagliamento

timori per il suo avvenire e sono disponibili a sostenerla nelle difficoltà. 
Colpiscono piacevolmente le ottime interpretazioni degli attori che impersonano i due 
albanesi Igli e Lushan, portatori di culture e tradizioni differenti dalla nostra. Attuale 
è anche il personaggio di Corrado, colonnello gay in pensione, che porta in scena con 
naturalezza, sdrammatizzandolo, un tema delicato come l’omosessualità. Infine spicca 
la figura di Benedetta, erborista amica di famiglia che si riscopre molto libertina.
Nella commedia si evidenzia come le differenze tra le generazioni e le culture creino 
equivoci e difficoltà. Tuttavia quando nasce il piccolo Bukurosh, come per magia, ogni 
dissidio si dissolve e tutti si uniscono per il bene comune. Pazienza poi se al battesimo 
ci si presenta vestiti in modo un po’ stravagante!
Con i suoi tanti momenti esilaranti lo spettacolo ha coinvolto e divertito il pubblico 
dall’inizio alla fine, offrendogli nello stesso tempo spunti di riflessione sui cambiamenti 
culturali in atto nella nostra società.

Roberta Cervini
Classe 4^ AFM Serale, I.S.I.S. P. Sarpi - San Vito al Tagliamento

“Bukurosh”: specchio della società di oggi
“Bukurosh, mio nipote” è il sequel del riuscitissimo “I suoceri albanesi”, che ha divertito 
i teatri di tutta Italia. La regia è affidata a Claudio Boccaccini. Protagonisti principali 
sono Francesco Pannofino nei panni di Lucio ed Emanuela Rossi nel ruolo di Ginevra, 
sua moglie. Lucio è un politico progressista prossimo alle elezioni, mentre Ginevra è chef 
di cucina molecolare, un genere che i suoi clienti faticano ad apprezzare. I due sono i 
genitori della diciassettenne Camilla, che, incinta, si è appena sposata con Lushan, un 
ragazzo albanese di 18 anni.
La trama ha inizio al rientro dei coniugi dall’Albania in seguito al matrimonio, di cui 
Lucio non è per nulla convinto. Irrompono in scena due bizzarri amici, che sono stati tra 
gli invitati alle nozze: Corrado, colonnello gay in pensione, e Benedetta, inebriata da una 
scappatella con un uomo albanese.
Ginevra cerca di convincere Lucio ad acquistare l’appartamento a fianco al loro, 
approfittando della manodopera di Igli, il fratello del novello genero. Inaspettatamente, 
Camilla rientra a casa da sola dal viaggio di nozze, disperata perché in astinenza da 
internet. La campagna elettorale di Lucio si conclude con un pessimo risultato e nel 
frattempo Ginevra decide di chiudere il ristorante. I coniugi affrontano un momento 
di disperazione, ma la nascita del nipotino, chiamato Bukurosh, riporterà la luce in 
famiglia. Una commedia specchio della moderna società perché ricca di spunti di 
riflessione su alcune problematiche odierne (il confronto tra usi e costumi diversi, 
l’integrazione tra culture, l’utilizzo esasperato degli strumenti tecnologici), proposte in 
maniera lieve perché alleggerite da un’esilarante comicità. Uno spettacolo piacevole, 
capace di regalare ad un pubblico di tutte le età due ore di divertimento.

Jennifer De Piero
Classe 4^ AFM Serale, I.S.I.S. P. SARPI - San Vito al Tagliamento
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“Lampedusa”: un messaggio di speranza
Lo spettacolo “Lampedusa” racconta le storie di due figure apparentemente molto 
distanti: un ex-pescatore che si dedica al recupero dei cadaveri di migranti annegati nel 
mare della Sicilia e una studentessa di origine marocchina che lavora come esattrice 
per una società di prestiti. 
La scenografia è molto semplice e l’azione teatrale consiste nell’alternarsi delle due 
voci. Ho apprezzato questa scelta perché ha consentito al pubblico di concentrarsi sulle 
parole, sul loro significato e sull’espressività degli attori. I personaggi da loro interpretati 
interagiscono quotidianamente con persone che vivono situazioni estreme e, a causa 
del malessere che gliene deriva, criticano la politica italiana sotto molti punti di vista. 
Quanto più si confrontano con le difficoltà però, tanto più scoprono il lato umano di 
coloro con cui si relazionano. In uno scenario di povertà e disperazione entrano quindi 
in gioco i sentimenti più profondi dell’animo dei protagonisti. 
Trovo che questa caratteristica abbia conferito bellezza al testo teatrale che, pur 
trattando uno dei più gravi problemi dell’Europa contemporanea, ha comunicato un 
messaggio di speranza ed ha sicuramente offerto un grande spunto di riflessione sul 
tema dell’immigrazione.
Di certo abbiamo assistito alla rappresentazione di un aspetto della contemporaneità 
che costituisce una nota delicata per il nostro Paese: credo che lo spettacolo sia stato 
un valido strumento di sensibilizzazione per ognuno di noi, contribuendo a farci riflettere 
su una problematica che è anche nostra. 

Marta Civiero
Classe 3^ G, I.S.I.S. Liceo Le Filandiere - San Vito al Tagliamento.

“Lampedusa”: va in scena l’attualità
Lo spettacolo intreccia temi di estrema attualità come l’immigrazione, il razzismo e la 
disoccupazione portando in scena le vite di due personaggi apparentemente differenti: 
Fabio Troiano interpreta un pescatore siciliano che si guadagna da vivere raccogliendo 
cadaveri in mare mentre Donatella Finocchiaro è una ragazza immigrata di origini 
iraniane che lavora presso un’agenzia di recupero crediti. 
Le loro storie sono diverse, ma qualcosa le unisce. 
Inizialmente per lui il lavoro che svolge è normale, ma con il passare del tempo comincia 
a diventare un peso troppo duro da affrontare. Lei invece è costretta a convivere con 
un difficile rapporto con la madre, ma grazie alla sua tenacia non smette di inseguire i 
suoi sogni. Durante lo spettacolo i due personaggi non dialogano mai, ognuno racconta 
la propria storia, tuttavia l’evoluzione che compiono e i sentimenti che provano sono gli 
stessi: sentimenti molto intensi, che vengono trasmessi al pubblico con grande efficacia. 
La scenografia, nonostante la semplicità, risulta adeguata al contesto, considerando la 
presenza di due personaggi che recitano attraverso monologhi differenti. 
Mi aspettavo che almeno alla fine i due personaggi interagissero, invece non è stato 
così, e questa particolare scelta teatrale mi ha stupito. 
In generale mi è risultato piuttosto difficile cogliere in pieno il significato più profondo 
della storia. Inoltre il linguaggio utilizzato nei monologhi non mi è sembrato molto 
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alla possibilità di aiutare qualcuno in difficoltà. L’unica cosa che chiede a Stefano è di 
riportargli viva sua moglie, salita su uno dei barconi partiti dal Nord Africa. Il ritrovarsi 
dei due innamorati dopo una notte di tempesta è commovente e viene descritto 
perfettamente dalle parole di Stefano.
Dal canto suo, Denise comincia a disprezzare il suo lavoro dopo aver incontrato una 
donna portoghese, che al contrario degli altri clienti si comporta in modo gentile con 
lei, ma la fa sentire in colpa per il lavoro che svolge, ricordandole costantemente la sua 
vita prima di giungere in Italia.
“Lampedusa” racconta efficacemente i risvolti personali e comuni di un’emergenza 
umanitaria all’ordine del giorno in un luogo di confine spesso abbandonato a sé stesso 
dalle istituzioni: una situazione drammatica della quale tutti dovremmo prendere 
coscienza.

Andrea Badiunde, Martina Massent, Sara Morsanuto, Giada Rozzisi
Classe 3^ A TUR, I.S.I.S. P. Sarpi - San Vito al Tagliamento 

Due monologhi per un unico dramma
“Lampedusa” narra la storia di due persone unite dal tema dell’emigrazione. Fabio 
Troiano interpreta Stefano, “pescatore di uomini”, e Donatella Finocchiaro ha il ruolo di 
Denise, esattrice di crediti per conto di una società. Nonostante abbiano storie diverse, 
entrambi provano sentimenti di rabbia e disperazione per le ingiustizie subite e trovano 
scorretto il proprio lavoro perché li costringe a compiere atti ingrati.
La recitazione si svolge in maniera frammentata perché i monologhi dei due personaggi 
sono alternati e accompagnati da musiche e silenzi ad effetto, mentre ci saremmo 
aspettati delle scene dialogate e più movimentate.
Lo spettacolo termina con un finale aperto, interpretabile in modi diversi a seconda del 
punto di vista degli spettatori: ad esempio, è lasciata a una libera interpretazione la 
vita di Denise, che potrebbe cambiare o rimanere quella di sempre. Verso la fine della 
rappresentazione si nota un profondo mutamento interiore nel personaggio di Denise, 
che cambia il suo modo di vedere la realtà e si rende conto delle difficoltà degli altri, 
difficoltà che lei stessa ha provato in passato.
“Lampedusa” è uno spettacolo interessante, anche se inizialmente è difficile 
comprendere il collegamento tra le due storie, ma poi si capisce che entrambe hanno 
a che fare con il fenomeno dell’immigrazione. La scenografia, gradevole ma povera di 
particolari, è statica per tutta la durata dello spettacolo. 
Gli attori si sono calati bene nella situazione rappresentata, riuscendo a trasmettere 
efficacemente e con molta espressività le sensazioni e i sentimenti presenti nella vita di 
tutti i giorni dei personaggi da loro interpretati.

Alessia Bizzotto, Nicoletta Lezi, Mirka Mares, Alice Verardo
Classe 3^ A TUR, I.S.I.S. P. Sarpi - San Vito al Tagliamento

adeguato, perché a tratti volgare. 
“Lampedusa” è sicuramente uno spettacolo rivolto ad un pubblico adulto, dato il 
ricorrere di riferimenti a questioni politiche e sociali piuttosto complesse; tuttavia 
ritengo sia utile e giusto coinvolgere anche un pubblico più giovane, per permettergli 
una riflessione più attenta sulla complessa situazione del nostro Paese.

Serena Zanin
Classe 3^ G, I.S.I.S. Liceo Le Filandiere - San Vito al Tagliamento

Uno spettacolo semplice ma efficace
Nello spettacolo “Lampedusa” (regia di Gianpiero Borgia dal testo di Anders Lustgarten) 
la scena è dominata da due personaggi che alternativamente si rivolgono al pubblico 
raccontando le proprie vite: da un lato un pescatore di Lampedusa, interpretato da Fabio 
Troiano, dall’altro una ragazza figlia di immigrati, interpretata da Donatella Finocchiaro, 
che per mantenersi agli studi lavora per un’azienda di recupero crediti.
In entrambi i casi un incontro cambierà il corso della loro vita: il pescatore fa amicizia 
con un giovane maliano, giunto a Lampedusa con un barcone, che aspetta ansioso 
l’arrivo di sua moglie; la ragazza conosce una donna portoghese piena di debiti che 
la invita a cena a casa sua. Questi incontri rappresentano per i due protagonisti un 
richiamo all’umanità e ai sentimenti, valori che nella loro esperienza hanno trascurato 
conducendo una vita anafettiva. Si ritrovano così ad aiutare i nuovi amici riuscendo 
rispettivamente a salvare la moglie del ragazzo maliano e a differire il saldo del debito 
della donna portoghese.
Ciò che mi ha colpito nello spettacolo è il fatto che pone in primo piano il sentimento di 
fratellanza e coesione tra culture e nazionalità differenti che deve essere alla base della 
società odierna; inoltre, il forte utilizzo degli accenti per configurare meglio la differenza 
tra le due situazioni, pur strettamente collegate.
Ho trovato poi molto azzeccato l’utilizzo delle luci, che hanno saputo creare la giusta 
atmosfera e rendere coinvolgente una vicenda di per sé molto statica.

Luca Bagnarol 
Classe 3^ G, I.S.I.S. Liceo Le Filandiere - San Vito al Tagliamento

Un tema di drammatica attualità 
Anders Lustgarten nel testo da cui nasce lo spettacolo “Lampedusa” pone l’attenzione 
su un tema attuale, molto discusso e controverso: le migrazioni.
I protagonisti, Denise e Stefano, vivono una realtà di povertà, disperazione, pura 
sopravvivenza e speranza. Stefano (Fabio Troiano) a causa della mancanza di pesce 
nelle acque siciliane è diventato “pescatore di uomini”: recupera i corpi dei profughi 
annegati in mare; Denise (Donatella Finocchiaro) è una donna italo-marocchina che si 
guadagna da vivere facendo l’esattrice per una società di recupero crediti.
Stefano vive costantemente sulla propria pelle la morte delle persone affogate in 
mare, esperienza molto forte che condivide con il suo amico Salvatore. Ad un certo 
punto, la sua vita riceve una svolta positiva grazie all’incontro con Modibo, un migrante 
proveniente dall’Africa. Modibo è gentile con tutti, sorride sempre e non rinuncia mai 
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Un regalo d’autore
Uno tra i più bei film di Pupi Avati racconta la storia di quattro amici che la notte del 
25 dicembre s’incontrano per giocare una partita a poker. Viene coinvolto nel gioco da 
Ugo anche l’avvocato Santelia, un facoltoso industriale; il più ricco degli amici è invece 
Franco, proprietario di un cinema a Milano, l’unico ad avere le risorse economiche per 
poter entrare in competizione con l’avvocato. 
Tra Franco e Ugo i rapporti diventano tesi e il primo si lascia persino tentare dall’idea 
di rientrare a casa; la somma in gioco, che gli sarebbe utile alla ristrutturazione del 
cinema, alla fine lo convince però a restare. La partita, in origine amichevole, finirà per 
mettere in campo il bilancio della vita di ognuno dei personaggi tra fallimenti, sconfitte, 
tradimenti, menzogne e inganni. La vera discriminante è la bravura degli attori in scena. 
Se soltanto fossero interpreti normali, o banalmente appena sopra la sufficienza, sarebbe 
un Regalo di Natale da lasciare sotto l’albero, un pacco da non scartare nemmeno. 
E invece, senza eccezioni, i cinque sul palco danno prova di cosa voglia dire saper recitare. 
Il loro gioco di squadra si unisce a un sapiente gioco di luci che riempie la scenografia 
e ad alcune scelte efficaci che rendono “Regalo di Natale” un prodotto teatrale da 
promuovere. Il testo, nemmeno a dirlo, è di una stringente contemporaneità e di una 
universalità fuori dal tempo. Descrive l’amicizia maschile come meglio non saprebbe 
fare un trattato di sociologia, ma soprattutto mostra che, in fondo, tutto può cambiare 
ma ciascuno rimane sempre ciò che è. Quanto è vero!

Classe 4^ B ET, I.S.I.S. G. Marchesini-Sacile
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REGALO DI NATALE
di Pupi Avati
adattamento teatrale di 
Sergio Pierattini
con Gigio Alberti, Filippo Dini, 
Giovanni Esposito, Valerio Santoro, 
Gennaro Di Biase
regia di Marcello Cotugno

Teatro Zancanaro 
Sacile
22 febbraio 2019 

PERCORSO “TEATRO È SOCIETÀ”
SPETTACOLO ADOTTATO DA:
I.S.I.S. G. Marchesini
Sacile
Classe: 4^ B ET
Coordinatore: prof. Ruggero Spagnol

REGALO DI NATALE
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L’OPERAZIONE
scritto e diretto da Stefano Reali
con Antonio Catania, 
Nicolas Vaporidis, Giorgio Gobbi
con la partecipazione straordinaria 
di Gabriella Silvestri 
e con Marco Giustini

Teatro Comunale G. Verdi 
Maniago
12 marzo 2019

PERCORSO “TEATRO È SOCIETÀ”
SPETTACOLO ADOTTATO DA:
I.S.I.S. E. Torricelli 
Maniago
Classe: 3^ A 
Coordinatrice: prof.ssa 
Cristina Marchini

Povera Italia!
Ambientato in un ospedale romano degli anni Novanta, “L’Operazione” è un breve 
spettacolo che frettolosamente inquadra la tragica situazione della sanità italiana e 
il gioco di corruzione presente a tutti i livelli, dal dirigente dell’azienda sanitaria fino 
all’operatore sanitario.
Argomento troppo delicato per essere affrontato con tanta superficialità: a nostro 
giudizio è più adatto alla TV italiana, come possibile fiction che intrattiene di sera i 
sedentari divanisti, piuttosto che apparire su svariati palchi nazionali mortificando la 
nostra cultura teatrale.

Benedetta Berto, Bruno Daniello, Camilla Giacomello, Milena Marini, Giorgia Rigoni
Classe 3^ A , I.S.I.S. E. Torricelli, Maniago.

L’OPERAZIONE
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ROMA ORE 11
di Elio Petri
regia di Mitipretese
con Manuela Mandracchia, 
Alvia Reale, Sandra Toffolatti, 
Corinna Lo Castro
direzione musicale di Sandro Nidi

Teatro Comunale Giuseppe Verdi 
Pordenone
27-28 aprile 2019

PERCORSO “TEATRO È SOCIETÀ”
SPETTACOLO ADOTTATO DA:
Liceo E. Vendramini
Pordenone
Classe: 4^ 
Coordinatore: prof. Alberto Buccaro
Liceo Leopardi-Majorana
Pordenone
Classi: 2^ C S – 2^ C U – 2^ F U 
Coordinatori: prof. Elisa Giacon, 
Gabriele Livan, Valentina Magnino
Liceo Scientifico M. Grigoletti
Pordenone
Classi: 4^ C SCI – 5^ C SCI
Coordinatrici: prof.sse Stefania Savocco, 
Flavia Coral
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Segnaliamo che il disegno di Mario Latorre della Classe 2^ CU del Liceo Leopardi-
Majorana - Pordenone si trova sul sito di “Adotta uno spettacolo” (ndr): 
www.adottaunospettacolo.it 

A proposito di Roma ore 11... mi ha colpito:
La versatilità delle attrici, il modo in cui sono riuscite ad interpretare più personaggi 
facendo trasparire le emozioni che ciascuno provava momento per momento. 
(Alexia Maccan) L’iniziale rottura della quarta parete che permette al pubblico di 
entrare fin da subito in sintonia con le quattro attrici e con un’opera esilarante, ma 
allo stesso tempo molto intensa. (Simone D’Amico) 
Roma: dalle belle abitazioni ai Parioli, agli ammassi di baracche che popolano i confini 
dello stesso quartiere; i ricchi a confronto con i poveri, gli uomini nella loro condizione di 
inferiorità, la fatica e la ricerca di un lavoro per l’emancipazione. (Alberto Sari) 
Le canzonette intonate e allegre, tipiche degli anni Cinquanta: un modo per alleggerire 
la lunghezza e l’intensità dello spettacolo. (Alexa Pasut)
L’apparenza di semplicità, ottenuta attraverso un’architettura complessa e meccanismi 
messi a punto con cura: quattro sedie, dodici lenzuoli e delle ragazze piene di speranze. 
Un misto di dialetti e canti popolari. Un’estrema bravura nell’immedesimarsi in svariati 
ruoli. (Denise Bellotto)
L’utilizzo dei documentari, la commistione dei linguaggi, i richiami al presente.  
(Francesca D’Amelio)
Il tema, ancora scottante, di grande attualità: le difficoltà incontrate per ottenere un 
lavoro decoroso, la condizione delle donne nell’Italia del dopoguerra e la disparità di 
trattamento rispetto ai colleghi maschi. (Aurora Zamuner)
La tragedia incentrata sull’incidente occorso in via Savoia, l’idea che la Roma al 
femminile di ieri può essere anche la Pordenone di oggi e di domani. (Giorgia Cosenza)

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

Lavoro offresi
AAA cercasi signorina MITIPRETESE, per spettacolo di denuncia della povertà e della 
condizione femminile nell’Italia degli anni Cinquanta. Richiedensi spiccate capacità 
canore, freschezza e versatilità nell’interpretazione di ruoli anche maschili, a più voci 
e in più dialetti, attitudine al lavoro in gruppo, sensibilità nel passaggio fra momenti 
drammatici e momenti comici, presenza scenica e ritmo narrativo. L’attitudine alla 
rottura della quarta parete costituirà requisito preferenziale, specie nel caso si tratti 
di donna virtuosa, zona Centocelle o Salaria, munita di sedia e lenzuolo bianco per 
scenografia essenziale. Presentarsi a Roma in via Savoia 31, interno 5, lunedì ore 11.
O al Verdi di Pordenone, sabato ore 20.45.

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

ROMA ORE 11
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con una giusta leggerezza. Inoltre ha permesso di capire che la situazione è cambiata 
solo in parte; infatti nello spettacolo un tema molto importante era quello della donna 
nell’ambiente lavorativo e non solo, e ancora oggi possiamo notare come ci siano ancora 
molti comportamenti che durante la rappresentazione sono stati messi in evidenza. 
Prima che iniziasse la messa in scena non mi sarei aspettata uno spettacolo così, con la 
giusta dose di leggerezza e simpatia ma ricco al contempo di momenti molto tragici e 
profondi dal punto di vista del messaggio da trasmettere. (Elisa Fedrigo)
Buonasera professore, vuole sapere il mio punto di vista? Bè, sono partito senza grandi 
aspettative, pensando che fosse uno dei tanti spettacoli che ho visto fino ad ora. Invece 
mi ha piacevolmente sorpreso: lo spettacolo ha messo in luce non tanto il dramma in 
sé, ma le conseguenze che hanno subito queste donne, le sofferenze, le perdite e le 
emozioni di cui in pochi hanno tenuto conto. Per questo la ringrazio dell’opportunità che 
ci ha dato, perché, a differenza di quanto succede in un film, gli attori hanno trasmesso 
“dal vivo” tutte le emozioni di via Savoia, ore 11. (Davide Capodaglio)
Entrati nel Teatro G. Verdi di Pordenone, il giorno 28 aprile 2019, l’atmosfera in sala era 
nettamente diversa dal solito. Non avevo mai partecipato alla visione di uno spettacolo 
che non fosse strettamente scolastico. Prima dell’inizio le mie aspettative non erano 
molto alte. In seguito però lo spettacolo, che vedeva quattro attrici nei più svariati ruoli 
di giovani donne: portinaie, sarte, segretarie... è risultato ironico e allo stesso tempo 
commovente. Le interpreti infatti, hanno mostrato, attraverso la musica e un’ottima 
recitazione, anche il lato comico di una vicenda drammatica che ebbe a suo tempo 
vasta eco. (Lorena Nicoletti)

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

Dalla redazione de l’ABC DEL TEATRO 
Dattilografa “mitipretese” cercasi 
Roma, 14 gennaio 1951, via Savoia 31 interno 5. Un solo posto di lavoro, duecento ragazze. 
Tratto dall’omonimo libro di Elio Petri “Roma ore 11”, la compagnia Mitipretese porta in 
scena un fatto di cronaca: per un solo posto come dattilografa, si presentano duecento 
ragazze sotto il cui peso cede la rampa di scale dell’edificio dove si sarebbe svolto il 
colloquio di lavoro. Manuela Mandracchia, Alvia Reale, Sandra Toffolatti e Corinna Lo 
Castro si alternano nel ruolo del giornalista Elio Petri e delle vittime, intervistate per la 
realizzazione di un film sulla tragedia di via Savoia.
Dalle testimonianze delle ragazze emergono storie di molestie, di abusi, di povertà ma 
anche di sogni, di speranze e la volontà di riscatto da condizioni lavorative sottomesse 
al ruolo maschile, non così distanti poi dal contesto lavorativo odierno, purtroppo. 
La compagnia Mitipretese ricostruisce la società romana del dopoguerra con ironia, 
servendosi di canzoni popolari e di una scenografia semplice costituita da tre file di 
lenzuola appese come fossero stese al sole, quasi ad evocare una mansione tipica del 
ruolo femminile. Questo spettacolo, con le sue forti provocazioni, calca le scene dal 
2006 ed è anche stato vincitore nel 2007 del premio ETI-Gli Olimpici del Teatro come 
migliore spettacolo di innovazione.

Federico Tallon

Neorealismo a teatro
“Signorina giovane, intelligente, volenterosissima, attiva conoscenza dattilografia, miti 
pretese, per primo impiego cercasi”, il trafiletto comparso su un quotidiano nel 1951, 
rappresentava il possibile impiego per molte giovani donne romane. 
Il giorno del colloquio la scala del palazzo di via Savoia 31, luogo in cui si trovavano 
quasi duecento donne in attesa del loro turno, crolla improvvisamente uccidendo una 
ragazza e ferendone altre settanta. 
Da questo drammatico fatto di cronaca, raccontato sia in un libro che in un film, 
prende spunto questo spettacolo, rappresentato con grande energia e sensibilità da 
Manuela Mandracchia, Alvia Reale, Sandra Toffolatti e Corinna Lo Castro. 
Le interpreti riescono a descrivere con grande maestria il ritratto di un’Italia sconvolta 
dal boom economico e dalla disoccupazione del secondo dopoguerra, ma allo stesso 
tempo molto attuale, toccando temi come i piccoli sogni e i grandi problemi delle 
donne nel mondo del lavoro. 
Tutto questo è stato reso possibile da un continuo alternarsi di scene e personaggi, che 
hanno reso lo spettacolo avvincente e a tratti molto spiritoso.

Miotto Ilaria  
Classe 5^ C SCI, Liceo Scientifico M. Grigoletti - Pordenone

Uno spettacolo che fa  riflettere
Roma ore 11 è uno spettacolo che tocca molte tematiche riguardanti la donna. Parla 
di differenze di salario tra uomo e donna, di prepotenze anche sessuali, di miseria e di 
disperazione. Uno spettacolo in cui si ride anche, ma soprattutto si riflette sul mondo 
femminile e sulla voglia di riscatto, ieri come oggi, delle donne. Mi ha suscitato queste 
considerazioni, che mi fanno molto arrabbiare perché sono inspiegabili e inaccettabili. 
Perché una donna che sta facendo carriera deve per forza aver avuto intrallazzi con il 
proprio capo, non può aver semplicemente faticato tanto e con lo sforzo essere riuscita 
a raggiungere degli obbiettivi importanti? Perché le donne sono “considerate custodi 
del focolare della famiglia” quasi come fosse l’unica mansione che sono in grado di 
svolgere? Nello spettacolo risulta molto evidente come l’unico lavoro concesso alle 
donne fosse quello delle dattilografe oppure venissero scelte solo per l’aspetto fisico e 
senza addirittura ricevere un compenso. Mi chiedo come si possa pensare alle donne 
come oggetti. Penso ai giorni nostri e mi interrogo su come mai esistano numerose 
associazioni che si occupano di donne, di violenza contro le donne, di tutela dei diritti 
delle donne. Allora non abbiamo fatto dei grandi passi in avanti! Le statistiche dicono che 
a parità di ruolo le donne guadagnano mediamente il 23% in meno degli uomini. La vita 
delle donne nella storia è sempre stata caratterizzata da lotte per raggiungere la parità 
di diritti. Diritti che gli uomini avevano o hanno già e invece per le donne non sempre 
è stato così. Oggi i problemi e le differenze tra uomini e donne sono meno evidenti ma 
esistono ancora. È compito di tutti rimuovere gli ostacoli che non permettono la piena 
parità tra uomo e donna. (Sofia Macrì)
Sono stata molto felice di aver potuto vedere questo spettacolo anche se inizialmente 
pensavo che l’oggetto fosse la rappresentazione dell’incidente e non i retroscena privati 
di quella vicenda. Comunque è stata una rappresentazione molto bella e nonostante 
facesse ridere e sdrammatizzasse a tratti la situazione, faceva capire molto bene il 
contesto drammatico di quegli anni. Si sono trattati molti argomenti diversi e complessi 



121121

CON IL VOSTRO IRRIDENTE SILENZIO 
Studio sulle lettere dalla prigionia e 
sul memoriale di Aldo Moro
ideazione, drammaturgia e 
interpretazione di Fabrizio Gifuni

Teatro Comunale Giuseppe Verdi 
Pordenone
16 maggio 2019

PERCORSO “TEATRO È SOCIETÀ”
SPETTACOLO ADOTTATO DA:
I.T.S.T. J.F. Kennedy
Pordenone
Classe: 5^ C MM 
Coordinatrice: prof.ssa 
Alessandra Magoni
Liceo Leopardi-Majorana
Pordenone
Classi: 4^ B S – 5^ C C
Coordinatrici: prof.sse Cleonice Tirone, 
Maria Carolina Tedeschi
Liceo Scientifico M. Grigoletti
Pordenone
Classe: 3^ B SCA
Coordinatrice: prof.ssa 
Annalisa Candido
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CON IL VOSTRO IRRIDENTE SILENZIO 
Studio sulle lettere dalla prigionia e sul 
memoriale di Aldo Moro
Segnaliamo che la locandina di Leonardo Guidi e quella di Lorenzo Polzot della 
classe 5^ C MM dell’I.T.S.T. J.F. Kennedy - Pordenone si trovano sul sito di “Adotta uno 
spettacolo” (ndr): www.adottaunospettacolo.it

Un atomo di verità
“Datemi un milione di voti e toglietemi un atomo di verità e io sarò perdente”; questo 
era Aldo Moro, grande statista, presidente della DC, nonché giurista e accademico, e 
marito, e padre. Ma soprattutto la storia lo ricorda come il fautore di quella politica così 
innovativa e lungimirante quale sarebbe potuta essere il “compromesso storico”, per la 
quale pagò con la sua stessa vita.
L’attore e regista Fabrizio Gifuni con grande determinazione e coraggio, attraverso la 
pièce teatrale “Con il vostro irridente silenzio” andata in scena giovedì 16 maggio 2019 al 
Teatro Verdi di Pordenone, ha rievocato i cinquantacinque giorni più oscuri e tragici della 
nostra Repubblica. I pensieri e i timori di un uomo che, come un funambolo, ha oscillato 
tra la vita e la morte fino all’ultimo: da un lato i duri ma lucidi giudizi nei confronti degli 
“amici” della DC, e dall’altro i pensieri di estrema tenerezza verso la famiglia e il piccolo 
nipote Luca, quasi tentando di ridare vita ancora una volta all’anima di Moro. 
Un lungo monologo durante il quale Gifuni si è destreggiato nella lettura delle lettere 
dello statista ai colleghi di partito, agli amici e familiari, accuratamente selezionate con 
la consulenza storica di Francesco Biscione e Miguel Gotor, e di frammenti del Memoriale, 
testamento spirituale e politico di Aldo Moro. Oltre un’ora di recitazione che ha tenuto gli 
spettatori con il fiato sospeso fino all’ultimo. 
L’anima di chi non ha ricevuto degna sepoltura si ripresenta talvolta per reclamare 
ciò che è rimasto in sospeso, insabbiato, dimenticato; la tragedia di Moro non è solo 
la tragedia della sua famiglia, ma un dramma che riguarda l’intera nazione, che ha 
condizionato le sorti della politica italiana successiva e che condizionerà anche quella 
futura. Per questo è fondamentale continuare ad alimentare il ricordo di uomini che, 
come Moro, hanno perseguito la Giustizia e il Bene della nostra Repubblica. 

Eugenia Arciero
Classe 5^ C Classico, Liceo Leopardi-Majorana - Pordenone

La voce inascoltata di Aldo Moro
A poco più di quarant’anni dal rapimento di Aldo Moro ad opera delle Brigate Rosse, “Con 
il vostro irridente silenzio” rievoca la memoria del calvario patito dall’allora presidente 
della Democrazia Cristiana durante i 55 giorni della sua prigionia. Dopo un grande lavoro 
di documentazione storica, come tiene a sottolineare nell’introduzione allo spettacolo, 
Fabrizio Gifuni presenta al pubblico una selezione degli scritti redatti dallo stesso Moro, 
parole a volte tenere, a volte drammatiche, che egli indirizza alla propria famiglia, agli 
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Tra storia e politica
“Con il vostro irridente silenzio” è il titolo dello spettacolo andato in scena giovedì 16 
maggio 2019 presso il Teatro Comunale Giuseppe Verdi di Pordenone, in cui Fabrizio 
Gifuni legge alcune delle lettere scritte da Aldo Moro nei 55 giorni che lo separarono dal 
resto del mondo e che lo avvicinarono,  attimo dopo attimo, alla sua tragica fine.
L’attore si è dedicato, per più di un’ora e mezza, alla lettura di un pezzo particolarmente 
doloroso della storia d’Italia: il presidente della Democrazia Cristiana, tenuto prigioniero 
dalle Brigate Rosse e poi ucciso il 9 maggio 1978,  non si rivolge solo ai parenti, a cui 
peraltro riserva parole dolcissime, ma anche ai politici, persino al Papa, nel disperato 
tentativo di trovare un aiuto. Ne emerge il ritratto di un uomo solo, abbandonato in un 
limbo oscuro di solitudine e prigionia, impotente davanti alla realtà, ma perfettamente 
freddo e lucido nelle sue parole, in una prosa asciutta e limpida che esprime chiaramente 
i suoi sentimenti, dalla rabbia al rammarico, fino alla più profonda disperazione. Oltre 
alle lettere, indirizzate a diverse personalità d’Italia e d’Europa, Moro scrive anche il 
cosiddetto Memoriale, ovvero le risposte, formulate per iscritto, alle domande poste 
dai rapitori nell’ambito del processo popolare che lo vede come imputato e al termine 
del quale sarà condannato a morte. In questi scritti lo statista parla di alcuni episodi 
controversi dello Stato e di alcune questioni irrisolte che saranno al centro di un ampio 
dibattito successivo alla sua morte.
Dall’ inizio alla fine la pièce ha creato nella platea un clima silenzioso ma teso nell’ascolto; 
tuttavia è da riconoscere che, seppur l’interpretazione è stata condotta con grandissima 
capacità, la sola lettura dei testi è risultata di difficile comprensione nei dettagli e nelle 
sfumature più velate per chi non possieda una conoscenza approfondita della materia. 
Dare voce alle parole di un rappresentante tra i più illustri della Prima Repubblica è 
un atto lodevole ma il rischio insito in una pura riproposizione di lettere è che il loro 
contenuto, e la realtà che esse descrivono, cadano nel vuoto e si disperdano nel mare 
di fatti, parole ed orrori di un’epoca ancora molto difficile da decifrare. La concisa, 
sebbene chiara, introduzione iniziale fatta da Gifuni non ha potuto colmare molti dubbi 
e perplessità sorti tra gli spettatori più giovani, che si approcciano ad un periodo del 
quale si dibatte ancora l’appartenenza alla storia piuttosto che alla politica moderna, e 
i cui risvolti sono ancora tangibili nelle controversie contemporanee.

Cecilia Sioni, Isotta Vazzoler
Classe 5^ C Classico, Liceo Leopardi-Majorana - Pordenone

Un uomo, non solo un politico
“La famiglia ha un grave e urgente bisogno di me”; erano queste le parole con cui Aldo 
Moro, nei cinquantacinque giorni di prigionia in mano alle Brigate Rosse, siglava alcune 
delle sue lettere. Erano queste le parole con cui cercava di far intendere che, oltre alla 
mera ragione politica, erano anche altre le motivazioni che lo spingevano con mirabile 
tenacia a ricercare la via della salvezza. È bastata invece  una singola frase, “con il vostro 
irridente silenzio”, per riuscire a descrivere la costernazione del Moro politico di fronte ai 
comportamenti dei politici che, ai suoi occhi, sapevano tanto di tradimento, quanto 
di presa in giro. È un ritratto a tuttotondo dunque quello che emerge di Aldo Moro, un 
uomo da una parte tormentato dall’impossibilità di riabbracciare i propri cari, dall’altra 
amareggiato dall’irragionevole inerzia della macchina politica. È questo il ritratto che 
Fabrizio Gifuni dipinge magistralmente nella pièce teatrale, strutturata come una lettura 

amici, a esponenti politici. Una lettura viva, instancabile, ininterrotta, corredata da 
pochi ed efficaci cambiamenti di luce e una scenografia scarna - fogli di lettera sparsi 
alla rinfusa sul palcoscenico, una scrivania e una sedia; le parole di Moro sono le uniche 
protagoniste. Con sorprendente semplicità, Gifuni è in grado di dare vita a pagine 
testimoni di un tempo tragico della politica e della storia italiana, alternando la tenerezza 
di un padre e marito che teme per il futuro della propria famiglia alla preoccupazione 
dell’uomo politico, che lotta perché la Repubblica poco più che trentenne si mostri in 
grado di proteggere i propri esponenti. 
Una pièce teatrale che è un lungo grido d’aiuto, dal tono sempre più concitato e 
incredulo, che manifesta tutto lo sdegno di un uomo davanti al silenzio dei propri colleghi 
di partito (“il mio sangue ricadrà su di voi”) e alle insinuazioni di non autenticità mosse 
ai suoi scritti dalla prigionia...
La voce di Aldo Moro parla al proprio contesto contemporaneo e uno spettacolo 
modellato su di essa non può che risultare di ardua comprensione per chi quel periodo 
non l’ha vissuto o studiato a fondo; eppure non si può non cogliere la portata metastorica 
del suo messaggio, la cui forza coinvolge e commuove il pubblico fino alla fine.

Rachele Benvenuto
Classe 5^ C Classico, Liceo Leopardi-Majorana - Pordenone

Aldo Moro sarà sempre Aldo Moro
Pordenone, 16 maggio 2019
Recapitata
Caro Teatro Verdi,
ti scrivo con la presente per ringraziarti dello spettacolo a cui ho assistito questa sera: 
“Con il vostro irridente silenzio”. Qualunque pregiudizio si potesse avere riguardo ad una 
“lettura” di un’ora di una parte delle lettere dalla prigionia e del memoriale di Aldo Moro 
è davvero scomparso già dopo pochi minuti. Questo, da un lato grazie al loro contenuto 
e stile, e dall’altro alla bravura dell’attore Fabrizio Gifuni, che con la sua voce faceva 
da tramite a quella di Aldo Moro. Ciò che però più colpiva e che è stato anche il punto 
di forza dello spettacolo, non è stata tanto la prigionia in sé, che da sola basterebbe 
a far riflettere, ma le parole usate per rivolgersi ai familiari, agli amici, ai colleghi di 
partito e ai rappresentanti delle istituzioni, nonché per comporre il testo storico-politico, 
che è il Memoriale. E questo veloce passaggio da uno scritto all’altro non lasciava allo 
spettatore il tempo di abituarsi, tanto che le lacrime di commozione per la dolcezza 
di Moro nei confronti della moglie, a cui si raccomandava di far pervenire un mazzo di 
giunchiglie nel giorno del loro trentatreesimo anniversario, si trasformavano in lacrime di 
frustrazione e rabbia per la sordità dei suoi “amici” di partito. “Moro non è Moro” veniva 
detto, nonostante egli abbia più e più volte ribadito di essere nel pieno delle sue facoltà 
mentali. E questa sera posso dire che egli è riuscito a farsi ascoltare, perché le sue parole, 
scelte con cura meticolosa, volenti o nolenti volavano, vibravano e risuonavano nell’aria, 
imprimendosi in maniera indelebile nella memoria dell’ascoltatore. Grazie quindi di 
cuore per questa opportunità.
Sempre tua,
Elisabetta Arigò

Elisabetta Arigò
Classe 5^ C Classico, Liceo Leopardi-Majorana - Pordenone
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Questa difficoltà è determinata da una nostra mancata conoscenza di base della 
politica italiana degli anni ’70. Ecco perché la visione di questa pièce è particolarmente 
impegnativa per chi non abbia approfondito il caso Moro o non abbia vissuto quell’epoca 
sulla propria pelle. 

Emanuela Capaldo, Marika Di Pietro 
Classe 3^ B SCA, Liceo Scientifico M. Grigoletti - Pordenone 

Dalla redazione de l’ABC DEL TEATRO 
Parole di piombo
Fabrizio Gifuni compone “Con il vostro irridente silenzio” per il Salone del Libro di Torino 
2018, in occasione dei quarant’anni dalla scomparsa di Aldo Moro. L’attore decide, per 
parlare di Moro, di non appoggiarsi ad altri autori - d’altronde sul politico sono stati scritti 
numerosi libri - ma di attingere direttamente da due fonti dirette: le lettere private e il 
Memoriale. Egli più che un lavoro drammaturgico realizza un lavoro storico e ne ricava 
un selezionato insieme di lettere. Fabrizio Gifuni sul palcoscenico, mentre legge i suoi 
scritti, veste, più che i panni, i pensieri di Aldo Moro. 
La scena è pressoché spoglia, fatta eccezione per un tavolo, una sedia e un microfono. 
Le lettere vengono lette tutte d’un fiato e l’attore cambia intonazione a seconda del 
destinatario. Tutto viene accompagnato da campi di luce dalla dubbia utilità. 
Si dà per scontato che lo spettatore conosca bene i personaggi politici contemporanei a 
Moro e tutte le dinamiche politiche degli anni di piombo. 
Un attore mediante la lettura di un testo può scatenare nel pubblico sensazioni 
molto potenti, dipende dall’interpretazione e anche dal testo. Le lettere di Aldo 
Moro racchiudono l’emotività degli anni di  piombo ma lo spettatore deve arrivare a 
provare queste emozioni da solo perché Gifuni non spiega il contesto storico nel quale 
si inseriscono gli scritti. Anche l’interpretazione non suggerisce molti spunti: l’attore 
mantiene, quasi sempre, un unico tono tranne che nei confronti delle lettere alla 
moglie Noretta e ai suoi cari. 
Lo si può giustificare, forse, con il fatto che non voglia esprimere un giudizio soggettivo 
sul materiale di Moro, lasciandolo all’interpretazione dell’ascoltatore. 
Per quanto precisa e onesta possa essere comunque questa ricerca storica, essa non 
regala nulla a un pubblico che non ha vissuto quel periodo politico, perché nomi come 
Cossiga, Piccoli o Zaccagnini restano solo nomi, così come delle lettere rimangono solo 
parole su un foglio.

Federico Tallon

in cui il narratore, rivolto verso il pubblico, legge una selezione di lettere scritte da Aldo 
Moro, personali e politiche, che tracciano non solo un’immagine delle sensazioni e delle 
impressioni vissute in Italia in quegli anni, ma anche un resoconto della storia politica 
dal dopoguerra fino al ’78. E a distanza di ormai quarant’anni, la voce di Aldo Moro non 
è ancora sfumata, e continua a riecheggiare nelle nostre menti, per mantenere vivo il 
ricordo di uno dei periodi più travagliati della storia italiana.

Riccardo Cella, Simone Driusso, Riccardo Monego
Classe 5^ C Classico, Liceo Leopardi-Majorana - Pordenone

Le parole di Aldo Moro tra ingiustizie e affetti
È giovedì 16 maggio 2019 e sono passati quarantun anni e sette giorni esatti dal 
ritrovamento del corpo di Aldo Moro nel bagagliaio della Renault 4 rossa in via Caetani 
a Roma, quando fa il suo ingresso in scena, sul palco del Teatro Verdi di Pordenone, 
Fabrizio Gifuni, pronto a dar voce ai pensieri e alle emozioni che hanno caratterizzato 
quei cinquantacinque lunghi giorni di prigionia dell’allora presidente della Democrazia 
Cristiana. Il silenzio, tutt’altro che irridente, al contrario quasi simile a un rispettoso 
omaggio alla personalità di Moro, invade il teatro mentre Gifuni si ferma un momento 
prima di varcare lo spazio che lo trasformerà nel prigioniero delle Brigate Rosse. L’attore 
esordisce leggendo una lettera indirizzata a Eleonora (Noretta), la moglie di Aldo Moro, 
provocando alcuni attimi di emozione: non ci si aspettava un inizio così deciso e la 
lettura integrale di lettere private e pubbliche scritte dallo stesso presidente della DC.
Superato lo stupore iniziale e presa confidenza con l’interpretazione di Gifuni, ci siamo 
lasciati coinvolgere dalla sua voce, diventata quella di Moro, aiutati anche dalla 
scenografia e dall’impianto luci. Sul palco, infatti, pareva di riuscire a vedere lo spazio 
angusto del carcere, delimitato dai fogli sparsi a terra entro un’area circoscritta, che 
dava l’idea di una gabbia invisibile che conteneva non solo un uomo, con le sue paure, 
speranze ed emozioni, ma anche tutto ciò che egli rappresentava, ovvero la possibilità 
di un cambiamento radicale per il Paese. 
Il cambio d’intensità e di tono delle luci sottolineava i passaggi di tema: ad  esempio i 
momenti di denuncia, sia ai partiti politici, sia a coloro che Moro reputava un tempo suoi 
amici, erano sostenuti da una luce particolarmente fredda e tagliente, mentre i passi 
pervasi di tenerezza e dolcezza, dedicati alla moglie e alla famiglia, erano abbracciati 
da una luce calda e morbida. 
Ad accompagnare la luce vi era il cambiamento del tono di voce dell’attore: si passava 
da uno più veemente, per la lettura delle pagine del Memoriale, a uno più lieve ma 
pur sempre accorato, per le lettere ai propri cari. Se è quindi evidente il contrasto tra 
le riflessioni sferzanti sulla politica e quelle amorevoli per la famiglia, è anche vero che 
entrambe le interpretazioni hanno trasmesso al pubblico la stessa, eguale tensione: è 
stata facilmente percepibile l’analogia tra il ritmo di lettura e lo scorrere del tempo, che 
insieme hanno sottolineato l’angoscia che andava ad accentuarsi all’inizio e alla fine 
di ogni lettera. Inoltre, in alcuni momenti precisi, era evidente l’aumento di velocità di 
lettura per sottolineare ulteriormente questo aspetto. 
Nel ritmo incalzante, ciò che più ci ha colpito è stata l’impetuosità con cui Moro, in 
forma scritta, ha sferrato un attacco ai membri della DC, il proprio partito, senza mai 
cadere in un impoverimento di stile o di registro: si è sempre controllato nella levatura 
morale, intellettuale e politica. Nella lettura di queste lettere, alcuni tratti ci sono risultati 
piuttosto ostici, sia per i contenuti che per il linguaggio utilizzato. 
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ENRICO IV
di Luigi Pirandello
adattamento e regia di Carlo Cecchi
con Carlo Cecchi, Angelica Ippolito, 
Gigio Morra, Roberto Trifirò, 
Dario Caccuri, Edoardo Coen, 
Vincenzo Ferrera, Davide Giordano, 
Chiara Mancuso, Remo Stella

Teatro Comunale Giuseppe Verdi 
Pordenone
11-12-13 gennaio 2019

PERCORSO “PIRANDELLIANA”
SPETTACOLO ADOTTATO DA:
I.S.I.S. F. Flora
Pordenone
Classe: 5^ A TT
Coordinatrice: prof.ssa Letizia Andreozzi
I.S.I.S. Liceo Le Filandiere
San Vito al Tagliamento
Classe: gruppo misto
Coordinatrice: prof.ssa 
Maria Piera Tramontin
I.T.S.T. J.F. Kennedy
Pordenone
Classe: 5^ C CM 
Coordinatrice: 
prof.ssa Antonella Mazzotta
Liceo Leopardi-Majorana
Pordenone
Classi: 2^ B U – 4^ B C – 4^ E S – 5^ F U
Coordinatori: prof. Gabriele Livan, 
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Coordinatrici: prof.sse Sara Sbriz, 
Claudia Bruno, Antonella Dal Corso, 
Manuela Del Fiol, Doriana Corazza, 
Cristina Michielin

La recita di una recita
Il 12 Gennaio 2019 con l’intera nostra classe siamo andati a vedere lo spettacolo “Enrico 
IV” al Teatro Verdi di Pordenone. Siamo rimasti tutti piacevolmente sorpresi, sia dalla 
leggerezza dell’interpretazione, la quale non ci ha mai fatto calare l’attenzione, sia dalla 
simpatia degli attori stessi e dai dettagli dei loro costumi.
Un’altra cosa che ci ha colpito è stato il cambio di scena, che avveniva voltando dei 
pannelli, i quali rivelavano uno sfondo perfetto per la situazione che veniva interpretata 
al momento. Lo spettacolo non solo ci ha intrattenuto, ma è servito anche a darci 
qualcosa su cui riflettere, in particolar modo sul comportamento del protagonista, che 
ha preferito continuare a fingersi pazzo anche a distanza di dodici anni dall’incidente, 
sia per potersi divertire alle spalle dei suoi famigliari e conoscenti, sia per vedere fino a 
che punto costoro si sarebbero spinti per assecondarlo.
I messaggi che crediamo abbia voluto lanciarci il regista sono: godersi la vita senza 
rimpianti e di non aspettarsi troppo dalle persone perchè potrebbero deludere.

Andrea Felea, Matteo Matiz
Classe 5^ A TT, I.S.I.S. F. Flora - Pordenone

La sottile differenza tra sanità e follia
L’intera opera ruota attorno ad un gioco tra realtà e finzione. Il protagonista stesso 
è colui che, dopo aver vissuto per dodici anni credendo di essere Enrico IV, una volta 
ripresosi dalla sua condizione sceglie di rimanere rifugiato nella dimensione storica che 
gli ha dato sicurezza, quella che la realtà non era in grado di dargli. 
La situazione iniziale causata dalla caduta a cavallo diventa quindi la sua scelta 
esistenziale anche dopo la guarigione, gli manca una giusta motivazione per tornare 
alla sua identità, decidendo quindi di far credere a coloro che lo circondano di non 
essere mai guarito. Il protagonista si cela dietro ad una maschera piuttosto di assistere 
all’ipocrisia della società. 
Questo passaggio rende l’opera di Pirandello la “recita di una recita”, creata dal tema 
dell’alienazione della realtà, ovvero dal distaccamento, affiancato dal ricorrente tema 
delle maschere e da quello della pazzia.
Il protagonista, considerato da tutti un pazzo, in quest’opera porta a galla temi che 
nei giorni nostri hanno una rilevanza ancor maggiore rispetto a quella del tempo, 
mettendoci davanti un buono spunto di riflessione.
Nessuno può definire completamente cos’è normale e cosa non lo è nella nostra 
quotidianità. Quella di Enrico IV, appunto, vista da un altro punto d’osservazione, 
dimostra che i pazzi possono essere coloro che lo assecondano, non essendo in grado 
di affrontare la condizione di un uomo considerato fuori di testa. È importante anche 
soffermarsi su quella che potrebbe essere chiamata pazzia, ma che potrebbe rivelarsi, 
in realtà, un’altra forma di normalità.

Nadia Cazzin, Lisa Banchi
Classe 5^ A TT, I.S.I.S. F. Flora - Pordenone
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È questione di... punti di vista 
Carlo Cecchi riprende uno dei testi più belli e anche più complessi di Luigi Pirandello. 
Un uomo, il cui nome resta ignoto per tutta la durata dello spettacolo, dopo una 
caduta da cavallo nel corso di una rievocazione storica, decide di fingersi mentalmente 
disturbato e mostrarsi convinto di essere la personificazione dell’Imperatore Enrico IV 
di Franconia. Rispetto all’originale, Cecchi interviene sul testo rendendolo più facile da 
seguire per il pubblico.
Nella prima parte, il punto di vista è quello dei vari personaggi chiamati a fare da 
comparse alla commedia, una specie di vera e propria compagnia teatrale. Essi si 
interrogano sui possibili rimedi per tentare di guarire l’uomo dallo stato di follia in cui 
pare trovarsi, e a tale scopo viene anche convocato un medico. Con un approccio pseudo 
scientifico, si ricostruiscono le circostanze della caduta da cavallo e lo scompenso 
psichico che sembra esserne derivato. La teoria del medico è che se all’uomo si facesse 
rivivere l’esatto momento della caduta da cavallo, questi potrebbe forse guarire. 
In tutto questo, Carlo Cecchi interpreta un Enrico IV che non nasconde il suo disprezzo 
per coloro che si prestano a recitare per lui, chiamandoli anche ‘buffoni’. La sua è una 
critica verso una società che etichetta tutti tranne il presunto Enrico IV che, giocando 
a essere folle, mantiene la sua identità. 
A differenza del testo di Pirandello dove la caduta da cavallo è la vera causa della pazzia 
del protagonista, Cecchi la trasforma in una scelta, una scelta che serve a smascherare 
la verità. Elementi di ‘teatro nel teatro’ contribuiscono a rafforzare la “confusione” fra 
realtà e finzione ad esempio quando il consigliere Momo interviene correggendo Enrico 
IV quando questi non utilizza il testo originale di Pirandello. 
Le nostre opinioni:
- Marta: “È un testo difficile comunque, senza la spiegazione dell’insegnante prima di 
assistere allo spettacolo sarebbe stato impossibile da seguire”.
- Letizia e Alessandro: “Lo spettacolo è stato coinvolgente, gli attori sono riusciti 
a trascinare lo spettatore nella commedia e a mantenere viva l’attenzione anche 
attraverso l’ironia”.
- Giancarlo: “Era difficile capire la relazione tra attore e personaggio”.
- Luca: “Mi aspettavo una scenografia ‘meno essenziale’”.

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

Il teatro nel teatro nel teatro
Sabato 12 gennaio 2019 ho avuto l’occasione di assistere allo spettacolo “Enrico IV” di 
Pirandello, adattato da Carlo Cecchi, regista e attore nei panni del protagonista.
La storia racconta di un uomo che, durante un corteo di carnevale, cade da cavallo 
mentre è travestito da Enrico IV. Dopo la caduta, l’uomo crede di essere veramente 
Enrico IV e tutti alimentano questa sua convinzione, indossando in sua presenza 
costumi di quell’epoca e adeguando i ruoli e i comportamenti. 
Lo spettacolo è un esempio di “teatro nel teatro nel teatro”, infatti, oltre a rappresentare 
la storia dove i personaggi recitano una parte, tutto si svolgeva come se stessimo 
assistendo alle prove del dramma: gli attori si riprendevano per aver detto una battuta 
nel modo sbagliato o essersi dimenticati una parte... Si è trattato di una trovata 
veramente geniale del regista nonché protagonista, per “ringiovanire” e alleggerire il 
testo di Pirandello, rendendo la rappresentazione ancora più spiazzante.

Metateatron

“Ti è piaciuto lo spettacolo?”
“Davvero molto bello.”
Fine della recensione.
Capita molte volte di trovarsi di fronte a una domanda così, magari servita in salse 
differenti ma dal sapore sempre uguale. Ebbene il problema della risposta sta nella 
domanda: non è tanto da chiedersi: “Mi è piaciuto?” quanto più da domandarsi: “Cosa 
ho capito?”, perché, nonostante il giusto desiderio di saziare il proprio appetito culturale 
con un’opera teatrale “sfiziosa”, è parimenti corretto cercare di capire cosa ha reso lo 
spettacolo tanto godibile.
Valutare gli ingredienti, saggiarne la qualità, capire il motivo per cui sono stati posti 
all’interno del testo, della scena e comprendere il significato nascosto di questi due 
ultimi elementi. È un’operazione che pesa sicuramente di più a chi non ha passione 
di farla ma contemporaneamente una riflessione, anche minima, sul significato incide 
parecchio sul grado di fruibilità e di conseguenza sul nostro “palato culturale”.
L’inerzia della nostra mente la denuncia Carlo Cecchi nella sua versione dell’”Enrico IV”. 
Seppur discostato dall’originale, l’adattamento di Cecchi mira, mediante gli ingredienti 
del metateatro e dell’umorismo, a ricordarci la funzione primaria dell’andare a teatro: il 
pensare. Per questo motivo Domenico Del Nero lo definisce “Uno spettacolo forse infedele, 
ma in un modo molto pirandelliano”. Perché, per i sopracitati elementi, il regista punta alla 
riflessione del pubblico suscitando negli spettatori “il sentimento del contrario”. Per far 
nascere nel pubblico questo sentimento, che è il nucleo dell’umorismo (ciò che succede 
al comico e dà inizio alla riflessione), viene utilizzato l’altro ingrediente: il metateatro. Ve 
ne è quasi un abuso da parte del regista: spesso pare che il protagonista esca dall’intera 
rappresentazione, pur sempre rimanendo personaggio, e si rivolga all’intero pubblico 
ammonendolo per la sua pigrizia. Però questo non è l’esempio più significativo, infatti 
una volta consumatosi il delitto per il quale è valsa all’opera il titolo di tragedia, una volta 
terminata la musica che, di rito, dovrebbe concludere la rappresentazione e l’immobilità 
statuaria degli attori per aumentare il pathos della scena, Enrico IV invita il morto ad 
alzarsi in quanto prevista un’altra replica dello spettacolo. Qui l’effetto è fortissimo: 
si toglie ogni tragicità alleggerendo il finale, di fatto non concludendo, lasciando una 
nota comica la quale dovrebbe essere “l’avvertimento del contrario”, ciò che ci induce 
a riflettere.
Carlo Cecchi, come Enrico IV, ci ha ingannato: ci ha fatto pensare che la rappresentazione 
sarebbe finita con il delitto, come una normale tragedia, ma ci ha coinvolti al punto 
da renderci personaggi della rappresentazione, marionette nelle mani del pazzo che si 
diverte a fingere e a far fingere, non a caso regista e protagonista coincidono.
Sbandierandoci in faccia la verità il regista ci ha ricordato cosa è il teatro: una farsa, 
come lo è l’andarci, ma queste due azioni sono arricchite dalla funzione che sta alla loro 
base che è la riflessione.

Lorenzo Frattolin
Classe 5^ E, I.S.I.S. Liceo Le Filandiere - San Vito al Tagliamento
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che non nasconde il suo disprezzo per coloro che si prestano a recitare per lui. La sua è 
una rivalsa contro una società che pretende di ridurre gli altri alle proprie definizioni e 
dalla quale il presunto Enrico IV si sottrae, così giocando a essere folle mantiene la sua 
identità. Identità che letteralmente scaglia contro i consiglieri ai quali rivela l’inganno.
Giovanna: Chi fa parte della sua troupe e quali ruoli interpretano?
Carlo Cecchi: Della mia troupe fanno parte degli attori che io stesso ho scelto con cura 
ed attenzione. I personaggi che interpreteranno questi attori di diverse generazioni non 
lo dirò, lo scoprirete voi stessi stasera. Vi auguro una buona visione!
Giovanna: Grazie di aver rilasciato questa intervista, ci vediamo stasera alle 20:45 al 
Teatro Verdi di Pordenone, dove saranno presenti anche diverse classi di studenti dei vari 
istituti di Pordenone, tra cui il liceo Leopardi Majorana.

Giovanna Tellan, Viviana Poli, Alessandra Toffolo
Classe 4^ E S, Liceo Leopardi-Majorana - Pordenone

Rinunciare alla realtà, vivere nella finzione
“Enrico IV”, diretto da Carlo Cecchi, è un intreccio tra normalità e follia: il reale e le 
maschere che indossiamo per non affrontare la sofferenza, ma che hanno come 
prezzo da pagare la perdita di identità. È qui che si manifesta il teatro nel teatro, che 
rimescola sempre le carte in gioco ogni volta che lo spettatore crede di essere arrivato 
alla soluzione, lasciandolo incerto su cosa sia vero e cosa finto. 
L’adattamento dell’opera, in particolare, ridicolizza i potenti, che in questa commedia 
s’illudono di potere tutto, ma vengono di fatto smentiti: Matilde non riesce a dissimulare 
i segni del tempo; il dottore tenta di guarire un paziente in realtà sano; Belcredi prova 
ad imporre la propria verità venendo alla fine ucciso. Davanti al cadavere, ormai giunti 
al finale, Cecchi persevera in uno stile ironico e sbruffone con un: “Alzati, ché domani 
abbiamo un’altra messinscena!” che, oltre a rompere nuovamente la quarta parete, 
fa riflettere ancora una volta sul binomio realtà-finzione e sulle tante maschere che 
indossiamo anche senza essere attori.

Francesco Bidinot
Classe 4^ E S, Liceo Leopardi-Majorana - Pordenone

...”Enrico IV”: a te è piaciuto?
A mio parere lo spettacolo è stato molto coinvolgente e divertente ma allo stesso 
tempo con un messaggio serio. Induceva infatti a ragionare e rendersi conto di come 
la vita alla fine è finzione. Recitiamo tutti una parte. Tendiamo a nasconderci dietro a 
delle maschere per poter essere sicuri di essere accettati dagli altri, piuttosto che essere 
noi stessi. L’aspetto che rendeva lo spettacolo difficile da comprendere era lo stacco tra 
i momenti in cui il protagonista fingeva e quelli dove invece era convinto di essere Enrico 
IV. Nonostante ciò ho potuto seguire e comprendere la vicenda poiché conoscevo già la 
trama. (Luna Morassut)

Lo spettacolo che abbiamo visto è stato molto interessante; la trama era avvincente 
e misteriosa poiché, durante lo svolgimento dello spettacolo, non si capiva molto la 

I dialoghi hanno contribuito moltissimo a questo fine; infatti, erano dinamici, vivaci, 
con inserti dal linguaggio comune dei nostri giorni (qualche parolaccia e l’immancabile 
happyhours). I monologhi di Enrico IV non presentavano ridondanze o eccessi retorici, 
anzi, a volte erano spezzati da piccole battute molto simpatiche scambiate con i 
consiglieri, che li rendevano più leggeri e piacevoli.
La scenografia era ridotta all’essenziale, ma comunque molto efficace nel rendere il 
cambiamento tra quando i personaggi recitavano una parte per Enrico IV e quando 
tornavano loro stessi. Infatti poteva risultare difficile capire questi passaggi senza 
conoscere l’opera, mentre in questo modo tutto era più chiaro.
Ho apprezzato molto questo spettacolo, che mi ha sorpreso positivamente, poiché 
l’opera di Pirandello è stata proposta con una vena di umorismo e leggerezza, 
rendendola così accessibile e coinvolgente per tutti.

Bianca Baldassarre 
Classe 4^ E S, Liceo Leopardi-Majorana – Pordenone

Intervista a Carlo Cecchi
Giovanna: Buongiorno Carlo, sono molto lieta di poterla incontrare a Pordenone 
insieme alla sua troupe per la rappresentazione dell’“Enrico IV”. Lascio a lei la scelta 
della prima domanda ... Cosa ci tiene a dire al pubblico del Teatro Verdi?
Carlo Cecchi: Buongiorno, il piacere è mio! Si, questa sera metteremo in scena “Enrico 
IV”, uno dei miei spettacoli più celebri. Come prima cosa, per soddisfare la curiosità dello 
spettatore, direi perché mi è venuto in mente di mettere in scena un’opera di Pirandello 
e in che modo l’ho rielaborata. Avviso il pubblico che non sarà l’esatta copia del testo 
originale ma sarà più ancora un “teatro nel teatro”, non so se mi spiego.... Parla di follia 
e di un personaggio che si mostra convinto di essere Enrico IV dopo una brusca caduta 
da cavallo. Vengono ripresi anche un po’ i temi del “Don Chisciotte” di Cervantes, altro 
autore che io ritengo grandioso. Mi è venuto in mente di inscenare, in chiave moderna, 
quest’opera perché pensavo fosse facile da seguire, adatta ad un pubblico di tutte le 
età e per creare qualcosa di diverso unendo un grande classico alla commedia dell’arte. 
Viviana: Perché si è allontanato dal testo originale pirandelliano? 
Carlo Cecchi: Innanzitutto, ho ridotto drasticamente i lunghi monologhi per facilitare 
il pubblico nel focalizzarsi sul delicato equilibrio tra realtà e finzione. Unendo poi alla 
commedia dell’arte il gusto di Pirandello per la tragedia greca, ho conferito un ritmo 
gradevole allo spettacolo.
Ho voluto dare risalto, piuttosto che alla forma, al contenuto e ai temi trattati nella 
tragedia originale. Inscenando una commedia nella commedia, ho mostrato il ridicolo 
del credere di conoscere la realtà quando invece la società che ci circonda ci inganna 
costantemente. 
Viviana: Perché un tema comune come la follia è fulcro dell’opera? 
Carlo Cecchi: Non si tratta di vera e propria pazzia: è Enrico IV a inscenare la propria 
follia per fuggire ad una società che etichetta le persone. Solo giocando ad essere folle 
egli può mantenere la propria identità. 
A differenza del testo originale, dove la caduta da cavallo è causa della pazzia, qui essa 
è inscenata sin dall’inizio. È lo strumento psicologico di vendetta che Enrico IV utilizza 
verso chi lo giudica strano, poiché estraneo agli stereotipi sociali.
Alessandra: Che personaggio è Enrico IV?
Carlo Cecchi: la mia interpretazione di Enrico IV lo rende ascetico, vestito di ruvido saio, 

En
ric

o 
IV

131130



Re nudo
Il sipario s’alza
su quegli sguardi critici.
Rumore di sussurro.
Silenzio: Enrico muove
facendosi strada a cavallo.
L’avversario muove.
La regina segue sotto sorriso amaro.
L’avversario muove.
Enrico cessa. Immobile.
Scacco al re.
Colui che i suoi vestimenti aveva creato
lo spoglia.

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

Niente zombie a teatro
Quando andiamo a teatro, ci aspettiamo di assistere a uno spettacolo. L’“Enrico 
IV” è invece la rappresentazione di uno spettacolo. Cecchi non interpreta solo un 
personaggio, ma un attore che interpreta il personaggio di Enrico IV, che nel testo di 
Pirandello è un uomo che interpreta il personaggio storico di Enrico IV. L’attore a cui 
Cecchi dà vita, stanco di portare in scena sera dopo sera lo stesso spettacolo sempre 
uguale a se stesso, pone fine alla farsa, facendosi beffe del copione e culminando 
infine con la piena rottura della finzione scenica, dicendo a Belcredi, morto, ma vivo: 
“Alzati, domani abbiamo un’altra replica”. Se Pirandello utilizza il teatro per parlare di 
teatro, Cecchi parla di teatro attraverso Pirandello, da una parte facendone una satira, 
dall’altra omaggiandone il genio. Ma ciò che più di tutto preme al regista è presentare 
al pubblico un teatro agonizzante, fatto di stanca ripetitività. 
Uno degli aspetti più affascinanti del teatro è che nasce e muore ogni sera davanti 
agli occhi del pubblico, ma se lo spettacolo si ripete sempre identico, allora diventa 
un morto vivente. Per questo Cecchi inserisce nel suo “Enrico IV” una buona dose di 
improvvisazione, perché ci sia quella vita che il teatro richiede. Con questo “Enrico IV”, 
Cecchi mette anche in dubbio il culto dei cosiddetti classici del teatro, che, forse, non 
sono altro che spettacoli morti, che noi ossessivamente attualizziamo, cioè riesumiamo, 
cambiando di volta in volta l’abito a un cadavere, mentre dovremmo semplicemente 
lasciarli riposare in pace. Se la letteratura imprime la sua immortalità direttamente 
sulla carta, uno spettacolo ha la caratteristica di essere mortale: Cecchi ne inventa uno 
nuovo, vivo, straordinario in ogni suo aspetto e, come gli altri, destinato a morire.

Carlo Tomba
Classe 4^ B C, Liceo Leopardi-Majorana - Pordenone

differenza tra la realtà e la finzione tranne alla fine quando Re Enrico IV ha detto 
all’uomo che aveva ucciso di rialzarsi perché la scena era finita. Il passaggio da una 
scena all’altra era molto veloce ma chiaro, non c’è stato un momento in cui non ho 
capito cosa stava succedendo. Gli attori, a parer mio, erano molto bravi perché si 
immedesimavano nella loro parte coinvolgendo il pubblico. Per noi ragazzi un genere 
come questo potrebbe risultare noioso ma nel modo in cui l’hanno presentato è stato 
interessante e molto simpatico e, grazie ai personaggi un po’ buffi e simpatici, ho 
seguito lo spettacolo fino alla fine con interesse; è stata un’esperienza positiva da 
ripetere in futuro. (Lucrezia Biancolin)

Lo ammetto, sono una ragazzina di quindici anni che non era mai andata a teatro prima 
d’ora. Devo dire che è stata una bella esperienza, mi ha fatto riflettere e emozionare. 
Penso che Enrico IV abbia il potere, dopo averlo visto, di generare in te un mucchio di 
domande su te stesso e su tutti coloro che ti circondano: “Con quante persone fingo 
di interpretare una parte?”, “In quali circostanze sono veramente me stessa?”, “E se 
i miei amici stessero facendo finta di essere tali?”, “Chi sono io veramente?”. Ecco, 
credo che dopo aver avuto il privilegio di vedere quest’opera teatrale, creata da un 
importantissimo scrittore della storia della letteratura, il più grande dono che mi abbia 
lasciato, al di là dei messaggi, dei temi trattati, dell’esperienza in quanto tale, è la voglia 
e l’entusiasmo che ora ho di ricercare il mio vero essere. Quindi ringrazio Pirandello, 
Enrico IV, Carlo Cecchi, che l’ha interpretato, l’iniziativa “Adotta uno spettacolo” e il 
mio professore di italiano che ci ha proposto questo evento, per avermi trasmesso, 
attraverso questo spettacolo, qualcosa che va oltre le emozioni di un’ordinaria uscita a 
teatro. (Crystal Franz) 

Inizialmente non avevo ben capito come la vicenda si stesse svolgendo, a essere sincera 
era piuttosto complessa come rappresentazione. Mi ha incuriosito molto la capacità con 
la quale l’attore che interpretava Enrico IV ingannava il pubblico, non facendo capire 
per tutto lo spettacolo se lui fosse realmente pazzo, se non alla fine. La pazzia era uno 
dei temi principali della rappresentazione e ho apprezzato molto la bravura e la cura 
con cui è stato sviluppato, tant’è che ogni scena ti faceva formulare opinioni sempre 
differenti riguardo ai personaggi. Un’altra cosa che mi è piaciuta sono stati i costumi e 
la scenografia. I costumi erano del tutto adatti all’ambientazione dell’epoca mentre la 
scenografia l’ho trovata molto originale, in quanto consisteva in una parete a doppia 
faccia che, con delle porte, faceva sembrare che i personaggi entrassero e uscissero da 
una stanza facendo allo stesso tempo mutare le scene. Ho gradito molto anche l’ironia 
e la comicità che caratterizzavano il protagonista e i quattro finti consiglieri segreti: 
grazie a ciò lo spettacolo non è stato noioso e statico bensì coinvolgente. L’unica cosa 
che non mi è piaciuta è stata il ruolo svolto dalla figlia della Marchesa, Frida: l’ho trovato 
insignificante, senza un apparente coinvolgimento personale. (Lucrezia Diana)

Classe 2^ B U, Liceo Leopardi-Majorana - Pordenone
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La vita? Meglio fingersi folli
A carnevale ogni scherzo vale 
che ne dite di una cavalcata medievale? 
Il protagonista, per la statua si è messo in posa
e arriva verso di noi con aria nobile e baldanzosa.

Però una caduta da cavallo alla pazzia lo portò
e la figura di Enrico IV da quel momento incarnò,
così per molto tempo questa parte decise di recitare,
facendosi dai suoi sudditi assecondare.

Fra discorsi insensati e varie incomprensioni, 
quest’uomo sembra avere altre allucinazioni!
Confonde il monaco con un suo cospiratore: 
Pier Damiani, filosofo e gran pensatore. 

“Dottor Genoni, confidiamo in te 
vestiti da abate, aiuta il nostro re!”
“Solo una cosa farlo rinsavire potrà: 
un altro incidente simulare dovrà!” 

Impersonando il suo amore in due persone, 
si crede inizialmente che gli scoppi il cuore. 
In quel frangente, rivela la verità: 
si rifugiò nella follia per sfuggire alla realtà.

Di momento in momento, di circostanza in circostanza,
indossiamo una maschera che non rivela la nostra sostanza, 
Questo Enrico IV indossa una maschera di isolamento  
usata come scudo e armamento.
 
Una tragedia con un po’ di comicità 
sfiorando talvolta la volgarità 
una rivalsa contro una società 
che non permette cambi di identità.
Inscenare la follia per guardare da dietro le quinte della realtà,
contemplare sogghignando le miserie e ipocrisie della società.

Veronica Della Zotta, Francesca De Nardo, Lisa Sole Gaiotto, Elisa Moretto
Classe 5^ C LIN, Liceo Scientifico M. Grigoletti - Pordenone

Pirandello in chiave moderna
L’adattamento realizzato da Carlo Cecchi dell’opera teatrale di Pirandello “Enrico 
IV” ha reso dinamico e interessante lo spettacolo. È stato in grado di mantenere alta 
l’attenzione del pubblico usando ad arte l’ironia. Durante lo spettacolo infatti, ci sono 
state diverse scene comiche come il travestimento dello psichiatra, il diverbio iniziale tra 
i servi e la scena finale, trasformata in farsa.
I cambiamenti e gli adattamenti apportati all’originale, che constava di tre atti, mi sono 
piaciuti e hanno reso la visione gradevole, consentendo al tempo stesso di riflettere sulla 
vocazione teatrale e su quanto sia difficile interpretare in chiave moderna un lavoro 
del passato mantenendo inalterato il messaggio originale. Inoltre l’eliminazione dei 
lunghi monologhi, a vantaggio di una comunicazione più dialogata ed efficace, mi ha 
permesso di cogliere meglio la psicologia del protagonista in base a come si relazionava 
con gli altri. Il linguaggio pirandelliano è talora di difficile comprensione, ma Cecchi ha 
saputo renderlo scorrevole e di facile fruizione adattandolo al moderno parlato. 
Ho trovato azzeccata anche la scelta dei costumi, sia per il bilanciamento cromatico 
tra i vestiti dei vari personaggi, sia per l’effetto di pesantezza e plasticità creato con i 
travestimenti.

Federica Zanella
Classe 5^ F U, Liceo Leopardi-Majorana - Pordenone

Un “Enrico IV” rivoluzionato
L’anno 2019 del Teatro Verdi di Pordenone è stata aperto da Carlo Cecchi nel duplice 
ruolo di regista ed interprete dell’”Enrico IV” di Luigi Pirandello.
Cecchi rivela, in un incontro con il pubblico, che la scelta di portare l’”Enrico IV” in 
scena è partita dalla lettura della traduzione dell’opera in inglese fatta da Stoppard che 
rende molto più agile e diretto il testo. Non poche sono state le modifiche da apportare 
per rendere più attuale il testo, anche in italiano. È così che Cecchi decide di tagliare 
il “lungo, noioso e pesante”, come lui stesso lo definisce, monologo del Grande Attore 
per lasciare spazio e dare rilievo agli altri personaggi che, sopraffatti dal gran numero 
di battute del protagonista, rischiano di perdere rilievo; riscrive la lingua pirandelliana 
per renderla a noi piú vicina anche perché, secondo lui, la lingua originale intrappola 
gli attori nei loro personaggi. Cecchi decide inoltre di stravolgere il finale rendendolo 
una farsa, trasformando dunque la banale commozione cerebrale, che causò la follia di 
Enrico IV, in vocazione teatrale portata agli estremi. In questo modo privilegia l’aspetto 
psicologico rispetto alla sontuosità del testo.
La scenografia è molto semplice, per nulla dispersiva, formata da due pareti girevoli che 
ricreano l’ambiente della realtà e quello della finzione; hanno lo stesso ruolo anche le 
due statue che riproducono le sembianze dei protagonisti.
Insomma Carlo Cecchi è stato capace di rendere quasi meglio dello stesso Pirandello 
il rapporto tra finzione-realtà, il gioco del teatro nel teatro, l’intreccio di normalità e 
follia, la perdita dell’identità, questo perché ha reso l’idea che il teatro si svolge qui ed 
ora e non è una rappresentazione rituale, ma uno scambio di battute dinamico, a volte 
anche improvvisato.

Alice Salvador
Classe 5^ F U, Liceo Leopardi-Majorana - Pordenone
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Realtà e finzione: due facce della stessa medaglia 
Dopo aver letto l’”Enrico IV” di Pirandello e visto lo spettacolo al Teatro Verdi di e con 
Carlo Cecchi, riportiamo alcune osservazioni a riguardo. 
Nell’interpretazione del falso Enrico IV ci aspettavamo una recitazione più “seria” e 
solenne e questo ci ha colto un po’ alla sprovvista. Il protagonista infatti inizialmente dà 
la sensazione di essere un attore inesperto, pronunciando alcune battute quasi banali 
e apparentemente mal interpretate. Invece è proprio questo il modo in cui dimostra la 
sua abilità nell’ingannare chi gli sta davanti, compreso il pubblico. Lo stesso si può dire 
per i frequenti cambi di scena, dapprima spiazzanti, ma di cui poi si capisce la funzione 
metateatrale, sottolineata anche dal ruolo di “suggeritore” assunto a un certo punto 
da uno dei consiglieri di Enrico IV.
Nonostante i costumi che ben rispecchiano il contesto e la caratterizzazione dei 
personaggi, anche a proposito di altre interpretazioni abbiamo notato l’originalità nella 
rilettura della grande tragedia pirandelliana. La marchesa Matilde Spina ad esempio è 
risultata leggermente più avanti negli anni rispetto a quanto ci aspettavamo. Inoltre 
nel testo non dimostra un sentimento particolare per Enrico IV, mentre nello spettacolo 
sembra quasi riaccendersi una fiamma e sorgere in lei la consapevolezza di un’occasione 
perduta. Frida, figlia della marchesa, e il marchese Di Nolli interpretano, più che se stessi, 
rispettivamente la Marchesa da giovane e la promessa fatta dal marchese alla madre 
in punto di morte. Non è chiaro in particolare se il Di Nolli stia prendendo la situazione 
seriamente o la stia ridicolizzando (basta pensare al “Mammà” ripetuto più volte).
Il barone Tito Belcredi interpreta il rivale del protagonista. Nel testo pirandelliano ci era 
sembrato molto più acido, mentre nello spettacolo è quasi ridicolo. Lo stesso si può dire 
del dottore Dionisio Genoni, una chiara presa in giro nei confronti della psicanalisi. 

Benny Jakes, Farouk Salha, Josephine Sanfilippo
Classe 3^ B ESA, Liceo Scientifico M. Grigoletti - Pordenone

La follia come rifugio 
Con la messa in scena dell’opera “Enrico IV” di Pirandello, Carlo Cecchi mette in evidenza 
l’intreccio tra normalità e follia e soprattutto la rinuncia alla vita per non affrontare la 
sofferenza; in definitiva Pirandello vede la follia come fuga e rifugio.
A rafforzare la confusione tra realtà e finzione interviene il metateatro e l’umorismo; 
il primo sottolinea la distinzione tra persona e personaggio; mentre il secondo ci pone 
davanti a un individuo che crede di conoscere la realtà dei fatti, ma ne viene invece 
ingannato. Inoltre il regista ha unito con sapienza il gusto di Pirandello per la tragedia 
greca alla citazione-omaggio al teatro di Eduardo; di questa scrittura interpretativa, un 
aspetto interessante è anche un dialogo in presa diretta, come ad esempio quando il 
consigliere Momo interviene correggendo Enrico IV se utilizza un linguaggio differente 
rispetto al testo originale pirandelliano. Nonostante qualche scena meno coinvolgente, 
lo spettacolo è stato apprezzato dagli spettatori presenti che hanno salutato la 
compagnia con un caloroso e lungo applauso. 

Albeto Castellarin, Luca Errath, Valentina Serafin 
Classe 3^ C SCI, Liceo Scientifico M. Grigoletti - Pordenone

Carlo Cecchi in missione follia
Pazzo? No, attore! Così Carlo Cecchi rivisita l’”Enrico IV” di Pirandello. Interpretato dallo 
stesso Cecchi, il protagonista (il cui nome rimane ignoto) viene invitato ad una festa in 
maschera dove si veste da Enrico IV. Dopo una caduta da cavallo ed una commozione 
cerebrale, decide di fingersi pazzo “per vocazione teatrale”, in modo da vendicarsi, 
ridendo alle sue spalle, della società che lo ha sempre definito strano perché non 
aderente agli stereotipi. Inizia quindi a fingersi Enrico IV e a vivere come egli avrebbe 
fatto. Cecchi modifica il testo di Pirandello per rendere il tema della follia e della recita 
della follia davvero centrale e dà più spazio agli altri personaggi poiché taglia i lunghi 
monologhi del protagonista. In questo modo i suoi servi interpretano il ruolo di una 
compagnia di comici che contribuisce ad indebolire il labile confine tra realtà e finzione 
dello spettacolo, come quando correggono le battute volgari di Cecchi con quelle 
dell’originale copione di Pirandello. Tutti gli altri personaggi assumono la parte delle 
persone stereotipate della società che al contempo rappresentano: infatti si è in grado 
di dedurne il carattere senza difficoltà.
Quando si scopre la finzione c’è un improvviso rovesciamento delle presunte certezze: 
chi era un pazzo da commiserare diventa ingannatore, e coloro che sembravano gentili 
e premurosi sono in realtà colpevoli. In questo confronto è il protagonista ad uscire 
vincitore, perché sapeva chi era davvero, come appariva e chi erano veramente gli altri.
Oltre a rendere perfettamente il messaggio pirandelliano lo spettacolo è coinvolgente 
grazie al linguaggio chiaro e diretto e per l’humour di alcune scene, il quale non può 
non far sorridere.

Samuele Gasparotto 
Classe 2^ C SCI, Liceo Scientifico M. Grigoletti - Pordenone

“Enrico IV” dalla carta alle scene
In un’epoca in cui l’ipocrisia è sovrana della nostra vita e si preferisce indossare una 
maschera piuttosto che mostrarsi per ciò che si è realmente, Carlo Cecchi impersona 
Enrico IV al Teatro Comunale Giuseppe Verdi di Pordenone.
La rappresentazione si ispira al dramma pirandelliano “Enrico IV”, senza però attenersi 
rigidamente alla sua trama. Infatti nello spettacolo la scelta registica prevalente è 
quella del metateatro, per cui si tende ad esasperare la finzione tipica di ogni opera 
teatrale. Il protagonista è un uomo che, in seguito ad una caduta da cavallo durante 
una festa in maschera in cui interpretava per l’appunto Enrico IV, si convince di essere 
l’imperatore stesso. Tutti coloro che lo circondano, credendolo pazzo, assecondano 
i suoi ordini più assurdi e nessuno osa contraddirlo. Nell’opera di Pirandello, questo 
personaggio crea una certa soggezione e ansia in coloro che devono parlare con lui. 
La caratterizzazione di Enrico IV è molto forte e precisa, anche se concentrata sugli 
aspetti della potenza e della follia. Le sensazioni e le reazioni che hanno gli altri 
personaggi quando sono di fronte a lui e alle sue strane richieste erano già state ben 
descritte ed evidenziate da Pirandello nelle note di regia. Nella rappresentazione questa 
sottolineatura è invece meno evidente e lascia spazio all’aspetto umano di Enrico IV, 
puntando sulla finzione come chiave di lettura dell’intero spettacolo.
 
Giulia Brisotto, Valentina De Zorzi, Beatrice Manicone
Classe 3^ B ESA, Liceo Scientifico M. Grigoletti - Pordenone
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Grande merito va al protagonista Carlo Cecchi, che sa rendere comico e tragico insieme un 
grande personaggio come Enrico IV.
Un elemento colpisce positivamente e cioè il rapporto con il pubblico in sala: il tono comico 
di alcune sequenze coinvolge gli spettatori in modo colloquiale e per niente invasivo. 
Per quanto riguarda la scenografia, gli elementi di scena sono pochi ma ben utilizzati. 
L’elemento più importante è sicuramente il trono di Enrico, simbolo della sua nobiltà e 
potere. Le pareti sono rese con una struttura mobile che crea ambienti diversi: la sala 
del trono e la sua anticamera. I costumi utilizzati rievocano abiti di inizio Novecento e 
dell’XI secolo, in entrambi i casi ben realizzati e fedeli agli originali. 
Portare in scena un’opera di Luigi Pirandello non è mai facile, ma la produzione e il 
regista Carlo Cecchi hanno svolto un ottimo lavoro, enfatizzando la modernità del 
tema trattato e adattandolo con toni ironici e leggeri. Lo spettacolo ha quindi fatto 
centro, come ha dimostrato il lungo applauso finale. 

Chiara Borean, Michele G. Santin
Classe 5^ D LIN, Liceo Scientifico M. Grigoletti - Pordenone

Il gioco delle maschere
Il testo di Luigi Pirandello è riadattato abilmente dal regista, ottenendo una rivisitazione 
piacevole dal carattere ironico, moderno e brillante.
Ciò che Cecchi ha portato in scena è stata una rappresentazione caratterizzata da 
interazioni scherzose tra i personaggi, ironia pungente, monologhi e un inaspettato 
cambio della trama originaria, che ha dato una svolta alla storia e ha offerto allo 
spettatore un punto di vista alternativo, pur sempre mantenendo il gioco delle 
maschere, tipico delle scritture pirandelliane.
Il tema delle ‘maschere’, appunto, rimane centrale nell’opera, ma assume una forma 
diversa dal solito: la consapevolezza di indossare una maschera appare fin da subito, 
sia nei familiari, negli amici che nel dottore, e dunque ‘attori’ nella vita del re, sia nel 
protagonista. La maschera diventa lo spioncino attraverso cui Enrico IV osserva la realtà, 
che diventa il soggetto delle sue beffe e dalla quale lui si distacca. Il protagonista vive 
nel suo mondo in un limbo tra pazzia e consapevolezza, criticando la società ipocrita, 
arrivista e ambiziosa. Gli amici del protagonista, infatti, persistono nel portare avanti 
l’inganno per non sentirsi in colpa e tuttavia sono restii nell’aiutare l’amico instabile.
C’è però un momento della rappresentazione in cui Enrico IV cede alla realtà e 
confessa di essere stanco di usare una maschera che non sente sua. Ammette che solo 
inizialmente la perdita di memoria era reale e come, una volta riacquistato il “senno”, 
abbia trovato più conveniente rimanere protetto dalla finzione, privandosi, però, di anni, 
piaceri della vita e felicità.
Le ‘maschere’ e i loro effetti sono quindi i punti cardine di questa opera introspettiva che 
apre ampie riflessioni sulla complessità delle relazioni umane e che, scherzosamente, 
fa riflettere sull’ipocrisia della società, nel passato di Pirandello e nel nostro presente.

Anna Fracassi, Elisa Crovato, Chiara Saccon
Classe 5^ D LIN, Liceo Scientifico M. Grigoletti - Pordenone

Il teatro è scena
La classe 3^ C del Liceo Scientifico M. Grigoletti di Pordenone, lo scorso 11 gennaio 2019, ha 
assistito alla rappresentazione teatrale dell’opera “Enrico IV” di Luigi Pirandello.
Nello spettacolo riadattato da Carlo Cecchi gli alunni hanno potuto cogliere i diversi temi 
trattati, tra i quali emergono la perdita dell’identità e la follia, intesa come fuga e rifugio.
Lo spettacolo narra la vicenda di un uomo, un nobile dei primi del Novecento, che in 
seguito ad una caduta da cavallo durante una parata di Carnevale, da vent’anni vive 
chiuso in casa sostenendo di essere l’imperatore Enrico IV di Germania, prima per vera 
pazzia, poi per simulazione ed infine per triste costrizione.
Il lavoro svolto dalla compagnia teatrale è stato molto apprezzato: la scenografia 
esprimeva perfettamente i contenuti dello spettacolo; la centralità del protagonista 
Enrico IV era, infatti, ripresa dalla villa (il nucleo della scena). I costumi e il trucco dei 
personaggi erano eccezionali. Nota di merito agli attrezzisti che, senza farsi notare, 
sono riusciti velocemente ad effettuare gli elaborati cambi di scena. Gli attori hanno 
reso la recitazione molto credibile e coinvolgente, esprimendosi in chiave comica e con 
un linguaggio moderno, ma senza discostarsi eccessivamente dall’originale. Il pubblico è 
sembrato attento, interessato e coinvolto durante tutta la rappresentazione. 

Flavio Santin, Isabella Sovran 
Classe 3^ C SCI, Liceo Scientifico M. Grigoletti - Pordenone

Enrico IV secondo Cecchi
“Enrico IV”, qui interpretato dallo stesso Cecchi, è la storia di un aristocratico il cui 
nome resta ignoto, che, in seguito ad una caduta da cavallo durante una rievocazione 
storica nella quale impersonava Enrico IV di Franconia, diventa pazzo e crede di essere 
realmente Enrico IV.
Per anni la sua pazzia viene assecondata dagli amici che, quando sono in visita da lui, si 
prestano alla messa in scena, con tanto di travestimenti adatti all’epoca di Enrico IV. 
Dopo vent’anni il nipote del protagonista, il marchese Carlo di Nolli, insieme alla 
marchesa Matilde Spina, ai tempi amata dal pazzo, decidono, con la collaborazione 
della figlia della marchesa, Frida, del marito, il barone Tito Belcredi, e di un dottore, di 
riprodurre l’episodio che causò il trauma ad Enrico IV, nella speranza che questo serva 
a farlo guarire.
È proprio in questa circostanza che il protagonista rivela ai suoi quattro Consiglieri Segreti 
di essere in realtà guarito otto anni prima, ma di aver continuato a fingere la pazzia per 
sfuggire alla realtà, desiderio alimentato anche dalla consapevolezza che la caduta da 
cavallo è stata frutto di un gesto volontario da parte di Tito Belcredi, suo rivale in amore.
L’intera rappresentazione oscilla continuamente tra finzione e realtà, sia per quanto 
riguarda il protagonista e l’alter ego che crea, sia per quanto riguarda gli attori stessi 
che alternano saltuariamente alle battute originali dei personaggi delle battute non 
presenti nel copione di Pirandello.
Nello spettacolo sono evidenti le modifiche di Cecchi rispetto all’opera pirandelliana, prima 
fra tutte la riduzione degli atti da tre ad uno. Cecchi è stato, inoltre, in grado di creare un 
adattamento destinato ad un pubblico più ampio, grazie all’aggiunta di ulteriori dettagli 
storici che facilitassero un’esatta collocazione temporale per lo spettatore e aiutassero a 
comprendere meglio lo spettacolo in sé. 
Gli attori sono molto bravi e credibili, poiché sanno portare in scena dei personaggi difficili. 
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punta dritto al trono; tutto ciò dà un senso di tranquillità che stride con l’andirivieni dei 
personaggi e con la drammaticità dell’epilogo.
In generale abbiamo gradito molto l’atmosfera calda e accogliente della prima scena e 
le sensazioni che crea l’ambientazione in generale. Consigliamo la visione di quest’opera.

Angelica Fabbro, Veronica Pellizzer, Christian Doardo, Enrico Iudica, Francesco De Piero
Classe 2^ B LIN, Liceo Scientifico M. Grigoletti - Pordenone

Dalla redazione de l’ABC DEL TEATRO 
Per chi non ama... il solito teatro
Sabato 12 gennaio 2019 al Teatro G. Verdi di Pordenone è andato in scena “Enrico IV”, 
riscritto, diretto e interpretato da Carlo Cecchi. Il titolo è quello dell’opera pirandelliana, 
ma la messa in scena rielabora parecchio l’originale. Però è proprio questo che fa 
dell’“Enrico IV” di Cecchi uno spettacolo molto intelligente. Il regista ha apportato delle 
modifiche importanti al testo e alla storia: ha accorciato i monologhi del protagonista 
per dare più rilievo agli altri personaggi della vicenda, ha modernizzato la lingua di 
Pirandello e ha trasformato gli effetti del trauma cranico subito dal protagonista in una 
“decisione dettata da una sorta di vocazione teatrale”. 
Nonostante la perspicace regia, la scenografia che distingue bene il mondo della 
menzogna proprio del protagonista e il mondo reale degli altri personaggi succubi di 
questo scherzo crudele, nonostante i costumi storicamente accurati, la comicità usata 
da Cecchi risulta stonata rispetto all’atmosfera aulica della messa in scena. Il sarcasmo 
è spesso accompagnato da parolacce, il che lo rende banale e per niente adatto al 
contesto. 
Se siete degli amanti della recitazione classica, rispettosa del testo originale, questo 
“Enrico IV” potrebbe lasciarvi un po’ l’amaro in bocca, ma se cercate invece una nuova 
visione del teatro, questo spettacolo fa proprio per voi. 
 
Federico Tallon

“Enrico IV”: la perdita di identità
Domenica 13 gennaio 2019 la nostra classe è andata al Teatro Verdi a vedere la messa 
in scena dell’”Enrico IV”, diretta da Carlo Cecchi. Abbiamo notato varie differenze tra 
questo e l’originale di Pirandello, tanto che forse più propriamente si potrebbe parlare 
di reinterpretazione. Le più rilevanti che abbiamo riscontrato sono due.
La prima è che nello spettacolo originale, il protagonista, passati 12 anni, guarisce dalla 
pazzia ma continua a fingere di essere pazzo, mentre nella riduzione, il protagonista 
si confida subito con i suoi consiglieri, rivelando che lui non è pazzo e che è tutta una 
farsa. Secondo noi, Enrico IV ha agito così con i consiglieri perché si fidava di loro e 
pensava che fossero più intelligenti rispetto agli altri: questi quattro evidentemente 
erano semplici attori con una maschera ed Enrico IV decide di togliergliela, dando loro 
importanza, svelando proprio a loro il suo segreto, ovvero di non essere pazzo.
La seconda differenza riguarda invece il linguaggio; infatti nella reinterpretazione viene 
usata la lingua attuale, spesso con l’uso addirittura di parolacce, in più ci sono anche dei 
riferimenti alla città in cui viene rappresentato lo spettacolo e quindi l’attualizzazione è 
forte. In fondo, come sostiene Italo Calvino, un classico non smette mai di dire qualcosa, 
in qualsiasi tempo sia fruito. Inoltre il cambiamento del linguaggio ha reso la recitazione 
più comprensibile e piacevole e, grazie a questo modo d’esprimersi, lo spettacolo è 
arrivato meglio a noi giovani e ci ha coinvolti molto. 
Il fatto che il protagonista abbia rivelato anche agli altri di non essere pazzo, ha reso 
interessante vedere la loro reazione a questa scoperta. 
La tentazione di usare delle maschere è estremamente attuale, soprattutto nei profili 
e nei social, e per chi le usa spesso è drammatico o persino impossibile gettare queste 
maschere. 

Alice Faloppa, Alina Meneghel, Giulia Miolo, Laura Pascutto, Anastasia Tesan
Classe 2^ B LIN, Liceo Scientifico M. Grigoletti - Pordenone

“Enrico IV”: luci e scene
Ad apertura del sipario, ciò che appare alla vista degli spettatori è una scena 
ambientata in quella che può sembrare una taverna: muro di sassi, mensole di legno e 
decorazioni in bella vista e, al centro della stanza, un tavolo in legno dove gli attori (le 
guardie) interloquiscono e si prendono reciprocamente in giro. 
La luce è calda e illumina tutto il palco, per simulare l’effetto accogliente e familiare 
di un’osteria e non il castello del grande imperatore tedesco Enrico IV. In fondo l’Enrico 
reale scelse quel costume non per il potere, ma per prostrarsi alla sua Matilde. 
Nella seconda scena troviamo invece quella che può apparire come una sala d’attesa: 
è l’anticamera della stanza del trono; qui le pareti sono coperte da alcuni drappi neri, 
qui compaiono i personaggi che dovrebbero essere “i viventi nella realtà”: la marchesa 
Matilde Spina, sua figlia Frida, il giovane marchese Carlo di Nolli, il barone Tito Belcredi, 
il dottore Dionisio Genoni. 
Per la loro comparsa, drappi neri come un sotterfugio, neri come la colpa. Eppure in 
tutto questo grigiore morale si staglia alta ed emblematica Matilde, luminosa nel suo 
ricco abito verde smeraldo. 
La terza scena è ambientata nella sala del trono di Enrico IV, nella quale, tra due 
fantocci, il trono è posizionato al centro; dietro ad esso troviamo lo specchio sul quale il 
re si guarda sempre. In questo momento le luci sono spente, tranne l’occhio di bue che 
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SEI
di Spiro Scimone
adattamento dei “Sei personaggi 
in cerca d’autore” di Luigi Pirandello
regia di Francesco Sframeli
con Francesco Sframeli, 
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Giulia Weber, Bruno Ricci, 
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Doriana Corazza, Claudia Bruno, 
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Il teatro nel teatro
La rappresentazione teatrale “Sei” è una rivisitazione del dramma più famoso di Luigi 
Pirandello “Sei personaggi in cerca d’autore”. La durata dello spettacolo è di circa un’ora.
L’autore della rappresentazione è Spiro Scimone e il regista è Francesco Sframeli. 
È una rappresentazione di genere drammatico, ma con delle sfumature comiche, persino 
nella tragica scena finale, in cui il culmine del dramma si spezza, con un’inattesa e 
grottesca apparizione. Il dramma dei legami familiari, il contrasto tra realtà e finzione, 
il rapporto tra personaggio e interprete… in “Sei” troviamo tutto questo, narrato con dei 
flashback dai sei personaggi che rivivono le loro dinamiche familiari. 
Viene utilizzato un linguaggio semplice e quotidiano. Gli interpreti sono stati coinvolgenti 
e hanno saputo dare vita a diversi ruoli con dinamicità ed efficacia, nello spirito della 
perversa dinamica pirandelliana: attori che interpretano degli attori che cercano di 
interpretare dei personaggi. I costumi utilizzati dai personaggi risalgono all’epoca in cui 
è stata scritto il dramma, mentre gli attori vestono abiti contemporanei.
La scenografia resta identica per tutta la durata della rappresentazione, l’unico 
cambiamento riguarda un tavolo che si trasforma in un letto e poi in un laghetto. 
Le luci illuminano tutto il palcoscenico, senza chiaroscuri.

Alessia Cal, Yasmine Dene, Kristina Petushi, Samantha del Colle
Classe 5^ C SS, I.S.I.S. F. Flora - Pordenone

“E il copione? Il copione dov’è? - Dentro di noi, signore. Il dramma è 
dentro di noi”
Eccezionale l’interpretazione di Francesco Sframeli nelle vesti del Padre. Una voce rauca e 
pacata accompagna il racconto di un uomo che si sente colpevole del dramma esistenziale 
che si è abbattuto sulla famiglia. Un personaggio che desta nello spettatore un sentimento 
di ripugnanza, ma allo stesso tempo di pena. Straordinaria anche l’interpretazione di Giulia 
Weber che interpreta la Madre. Il suo urlo di disapprovazione ti scuote dentro. Riesci a 
provare e sentire il suo disprezzo verso il marito, il fastidio che prova toccata da lui. Il dolore 
nel sentir nominare l’innominabile. La pena per una condizione che forse non si merita. 
E che dire di Zoe Pernici? Accattivante, provocatoria, piena di rancore e senza ritegno nel 
suo ruolo di Figliastra. Un’interpretazione unica che lascia lo spettatore più di una volta 
con il fiato sospeso. I sei personaggi non vivono sulla scena solo il loro dramma umano 
e professionale, bensì anche il dramma di non aver trovato un autore che dia loro una 
consistenza reale. Essi aspirano alla vita, ma anche ad essere gli attori di se stessi. Il tecnico, 
il capocomico e gli attori, sono il prodotto di schemi logici fissi e sono entità specializzate 
chiuse nel loro tecnicismo. La compagnia Scimone-Sframeli riesce a condannare tali aspetti 
con grande abilità. Pirandello conosceva bene i limiti del teatro, ma concepiva la teatralità 
come luogo dove confluiscono arte e vita, materia e forma, per cui il teatro diventa a un 
certo punto contenuto del teatro stesso. E la vita è spettacolo almeno nella stessa misura 
in cui lo spettacolo è vita. E in “Sei” possiamo dire di averlo vissuto.
 
Sara Sauqeti
Classe 5^ A AFM, I.S.I.S. G. Marchesini - Sacile
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la messa in scena dei propri drammi da parte dei personaggi e la recitazione degli stessi 
drammi da parte degli attori. Gli attori si muovono in scena in maniera studiata, sono 
burattini senza carattere e si pongono in contrasto rispetto all’emotività dei personaggi. 
Questi ultimi hanno infatti un’anima, sono mossi dalla passione, sono isterici, depressi, 
folli; dall’altra parte gli attori sono reali, monotoni e grigi.
L’ironia pirandelliana resta viva nella rivisitazione di Scimone e Sframeli. 
Ci si immerge nella recitazione e ci si dimentica di assistere ad uno spettacolo teatrale. 
Tutto è finzione, comprese le prove degli attori che recitano in modo volutamente 
fastidioso e maldestro. 
Grazie a questo spettacolo l’opera di Pirandello sembra apparire ancora attuale, vitale 
e assolutamente contemporanea.

Hayat Idouahmane
Classe 5^ A AFM, I.S.I.S. G. Marchesini - Sacile

Ancora e sempre ..Pirandello
Il 14 Febbraio 2019 al Teatro Verdi di Pordenone abbiamo assistito alla rappresentazione 
teatrale “Sei” tratto dai “Sei personaggi in cerca d’autore” di Luigi Pirandello firmato 
da Spiro Scimone e Francesco Sframeli, entrambi anche in scena. 
La rappresentazione si apre con un capocomico e la sua compagnia intenti a provare 
una commedia su un palcoscenico quando, improvvisamente, appaiono sei personaggi, 
Padre, Madre, Bambina, Figliastra, Figlio e Giovinetto portatori di un grande dramma: 
sono in cerca di un autore che possa rappresentare la loro drammatica storia e così 
incominciano le prove che si rivelano inconcludenti. Realtà e finzione si mescolano 
continuamente: i personaggi si raccontano con dolore, rancore, amore e ipocrisia, ma 
gli attori non sono in grado di comprenderli; la loro storia rivive sulla scena attraverso il 
racconto, ma si conclude tragicamente senza essere capita.
Ciò che l’autore ha voluto mettere in evidenza è la realtà contraddittoria e sfuggente: 
i diversi personaggi sono chiusi nella loro verità; ognuno racconta la sua storia che è 
anche la storia degli altri, in una tensione crescente che rende veramente protagonista 
l’incomunicabilità. 
Pirandello ci ha fatto riflettere sulla possibilità del teatro di parlare, di raccontare la vita 
dandoci un esempio di quel metateatro che tanto lo ha reso famoso: attori, regista, 
personaggi sembrano tutti paralizzati e incapaci di rappresentare la verità, sempre 
sfuggente e inafferrabile.
Il messaggio così amaro e disperante dell’autore siciliano ha sollevato in noi molti 
interrogativi e forse, era proprio questa la sua intenzione.

Chiara Bortolotti, Anna Puiatti
Classe 4^ Classico, Licei Don Bosco - Pordenone

“Sei”: l’attualità di Pirandello
Il 14 febbraio 2019 è arrivato al Teatro Verdi di Pordenone “Sei”, rivisitazione di Spiro 
Scimone e Francesco Sframeli del capolavoro di Pirandello “Sei personaggi in cerca 
d’autore”. 
La rilettura è fedele al testo di Pirandello e non ne cambia il significato profondo. 
Gli adattamenti che Scimone e Sframeli introducono riguardano principalmente i 
personaggi e le scene. I personaggi vengono ridotti al minimo: un tecnico, quattro 
attori, un capocomico e i sei personaggi. Scompare dalla sceneggiatura il personaggio 
di Madama Pace, che viene solamente evocata, e la Bambina viene rappresentata 
da una bambola. Altri cambiamenti riguardano il modo di vestire dei sei personaggi 
che, a differenza di quanto previsto dal testo di Pirandello, non portano le maschere, 
e la Madre non è vestita di nero, ma indossa un abito verde. Alcune scene sono state 
modificate, altre rimosse o inventate, ad esempio lo spettacolo che la compagnia 
prepara non è “Il giuoco delle parti” di Pirandello e l’ultima parte della sceneggiatura 
originale è stata del tutto eliminata.
Il breve titolo “Sei”, che allude ai “Sei personaggi”, è una scelta artistica tipica della 
compagnia che garantisce il suo “marchio di fabbrica” nella scelta di titoli brevi, se 
possibile di una parola, come negli altri spettacoli “Nunzio”, “Bar”, “La festa”, “Pali”, 
“Giù” e “Amore”.
Scimone e Sframeli hanno dato allo spettacolo di Pirandello il loro ritmo, avvicinandolo 
alla sensibilità contemporanea ma senza abbassare l’altezza del pensiero del grande 
drammaturgo siciliano. Sia attori che personaggi hanno il desiderio di vivere in scena, 
ma questo non si può verificare se non c’è un rapporto autentico tra le due parti. 
Gli attori hanno bisogno dei personaggi e delle loro storie per andare in scena e i 
personaggi hanno bisogno degli attori per dare forma ai loro drammi e ai loro caratteri.
Lo spettacolo è stato apprezzato molto dal pubblico del Verdi che ha accolto con 
entusiasmo i tratti comici e allo stesso tempo tragici dell’opera.

Arbian Uzairi
Classe 5^ A AFM, I.S.I.S. G. Marchesini - Sacile

Due drammi a confronto: “Sei” e i “Sei personaggi in cerca d’autore”
Le due scritture, quella di Scimone e Sframeli e quella pirandelliana, all’interno 
dello spettacolo, si fondono incredibilmente nella loro semplicità, senza bisogno 
di ricercatezze. I termini utilizzati, più comici rispetto al testo scenico tradizionale, 
donano alla pièce un’apparente leggerezza e musicalità. Scimone e Sframeli hanno 
per l’appunto sostituito qualche termine linguistico, senza però stravolgere la struttura 
drammaturgica dell’opera. Rispetto all’opera originale, è stato ridotto il numero dei 
personaggi, sono stati scartati o aggiunti scene e dialoghi. 
Nonostante il linguaggio sia fresco e moderno, è l’interpretazione della Figliastra ad 
essere l’aspetto più originale e contemporaneo dello spettacolo.
Essa è infatti fragorosa, squillante, a tratti inquietante, e scandisce in scena i tempi del 
dramma. Si tratta di una donna sopra le righe, che porta dentro sé il peso di una vita 
influenzata dalla perversione del patrigno. 
Il Padre (Sframeli), anch’essa una figura contemporanea, è un uomo bastonato dalla 
vita, del tutto sconfitto, è il protagonista di una storia umana, così tragica da essere 
quasi comica. Lo spettatore assiste alla recitazione su tre piani differenti: l’opera “Sei”, 
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Sei per sei
Ci proponiamo, forse armati di una lieve presunzione, di comporre sei proposizioni, 
probabilmente convulse, per descrivere “Sei”. 
Spettacolo sempreverde, innovativo anche nell’età delle innovazioni, geniale. 
Un drammone borghese che non commuove, ma smuove, ricco di verità inconciliabili, 
in cui non ci si può immedesimare. 
Il dramma, nel dramma, di sei personaggi, destinati a rimanere in cerca d’autore; 
insoddisfatti, loro, della rappresentazione. 
Attori, quelli veri, di una bravura magistrale, calzanti, attenti; scenografie scarne, 
essenziali, su ordine dell’autore. 
In conclusione, uno spettacolo fedele, ma non troppo, che rende onore all’originale, e lo 
ricopre di sempre nuova dignità.

Valentina Fabbro, Niccolò Fagotto
Classe 5^ Scientifico e Classico, Licei Don Bosco - Pordenone

Sei
Creati e abbandonati sei personaggi cercano un autore
per far vivere il loro dramma e dolore.
Afflitta e frustrata si presenta la Madre 
Oppressa da un sentimento struggente di vergogna. 
Imbarazzato e sconsolato è il Padre
Aggrottati gli occhi come fosse alla gogna.
Accanto a lui c’è il Figlio dai tratti foschi, 
Uno di poche parole, ma offende, giudica e disprezza nella solitudine.
Spavalda e selvaggia appare la Figliastra, senza rispetto per sé e per i suoi, 
Riversa un’onda di dolore in un atto ribelle d’inquietudine.
Senza voce e personalità svanisce il Giovinetto, straziato 
da una colpa angosciosa, ombra silente che lo consuma e lo riduce a cosa.
Innocente e pura è la Bambina, ma a una dura sorte destinata:
Muore sola, non aiutata, in una vasca riversata.
Ecco i Sei personaggi alla ricerca di un riscatto
Mostrano a tutti le loro sventure,
raccontano, parlano con concitata ostinazione,
Ma le parole cadono e il dramma si consuma nella disperazione. 
 
Niccolò Fagotto, Anna Foletto, Chiara Rui
Classe 5^ Scientifico e Classico, Licei Don Bosco - Pordenone

Ipnosi e illusioni ottiche al Teatro Verdi
Trama contorta, personaggi caratteristici, rappresentazione attiva, questo è lo 
spettacolo “Sei”. 
Tratto dall’opera di Pirandello “Sei personaggi in cerca di autore”, lo spettacolo, 
mettendo insieme elementi dell’opera originale ed elementi moderni e innovativi, crea 
una rappresentazione vasta sia a livello temporale che a livello stilistico. La modernità 
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è rappresentata da un personaggio poco presente in scena, il tecnico, che però 
provocando le risate del pubblico, risulta essere un personaggio di contorno importante 
poiché introduce la vicenda. 
I personaggi animano la storia distinguendosi in personaggi molto attivi ed estroversi, 
ed in personaggi statici, quasi “inutili” e ininfluenti che però alla fine risulteranno 
fondamentali. Grazie alla caratterizzazione dei personaggi, ben marcata, si ha una 
perfetta rappresentazione a livello iperbolico della situazione di crisi e fallimento della 
famiglia che anima la scena. 
Si può notare, infatti, il passaggio di stato dalla quiete iniziale in cui sono presenti quattro 
attori che ascoltano il proprio capocomico: tale situazione è percossa dall’entrata in 
scena di sei nuovi personaggi, che renderanno lo spettacolo un vero e proprio intreccio 
quasi incomprensibile, di cui anche gli attori inizialmente sono spettatori. 
Tale effetto di progressivo aumento di tensione è dovuto anche al ruolo delle luci e 
delle musiche, che pur brevi e rare, hanno saputo creare l’atmosfera giusta, coerente 
con la scena rappresentata. Un elemento molto significato è il modo in cui gli attori si 
esprimono, ricco di ripetizioni, che crea un effetto illusorio e di straniamento, e dotato di 
una vera e propria musicalità, rendendo i dialoghi orecchiabili e adattabili alla situazione. 
Il finale inaspettato crea un effetto di suspense in tutto il pubblico, che però ritrova il 
sorriso con l’entrata in scena del tecnico. 
Uno spettacolo breve, piacevole, coinvolgente e provocatorio con una critica diretta 
nei confronti di coloro che svolgono pratiche disumane come la prostituzione, gli amori 
infranti per i tradimenti, fino ad arrivare ad una cattiveria dell’uomo che va oltre i legami 
familiari. 

Angelica Zuliani
Classe 4^ B SCI, Liceo Scientifico M. Grigoletti - Pordenone

“Sei”, tra buio e luce
Buio. Gli attori e il capocomico si guardano attorno, spaesati. 
Silenzio, infranto da un urlo: “Dove è il tecnico?!”. “È in bagno, ha problemi alla 
prostata!”, dicono in coro gli attori.
Luce, sulla scena appaiono sei personaggi, apparentemente in cerca d’autore. 
Il dramma ha inizio, frasi brevi e concitate ne scandiscono il ritmo. Il pubblico sorride, 
ma cosa celano quelle veloci battute senza alcun apparente significato? Presto l’ironia 
lascia il posto al dramma, il pubblico ne sente l’amaro in bocca. Buio e luce accentuano 
il contrasto tra personaggi e attori; i primi appaiono come burattini sulla scena, mentre 
i secondi sono caratterizzati da movenze fluide. 
La scenografia è semplice: qualche sedia, un letto all’occorrenza trasformabile in una 
vasca. Il regista pone il dramma familiare al centro della scena, in tutta la sua crudezza.
Grazie alla sua breve durata, lo spettacolo, nonostante l’importanza dei temi trattati, 
risulta piuttosto leggero. Il pubblico è completamente rapito dalla recitazione e desidera 
ardentemente conoscere il finale della storia raccontata dai sei personaggi. 
Lo spettacolo si chiude lasciando una nota dolce-amara, tipica dello stile pirandelliano.

Febe Piccinin
Classe 4^ B SCI, Liceo Scientifico M. Grigoletti - Pordenone
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Intervista agli attori di “Sei”
“Adotta uno spettacolo” è un progetto di educazione teatrale che coinvolge gli studenti 
delle scuole superiori di Pordenone e provincia.
Noi, ragazzi della classe 4^ B LIN del Liceo Grigoletti, abbiamo partecipato più volte 
all’iniziativa e quest’anno abbiamo scelto di vedere il dramma pirandelliano “Sei”, tratto 
dall’opera “Sei personaggi in cerca d’autore”.
Il giorno successivo allo spettacolo gli attori di “Sei” avrebbero dovuto incontrarci 
per un’intervista; purtroppo, per questioni organizzative, all’incontro si è presentato 
solamente un attore e il tempo disponibile per porre le domande è stato di un’ora scarsa.
Spiro Scimone, in scena il capocomico, ha risposto alle nostre domande e fornito, quindi, 
delle riflessioni interessanti.
Tra i suoi interventi, i più stimolanti sono stati quelli che hanno trattato il rapporto 
attore-personaggio che, a suo avviso, deve essere di perfetta simbiosi affinché la natura 
del personaggio possa emergere veramente, e poi quelli inerenti al teatro e alla funzione 
del pubblico, che a tutti gli effetti è una parte integrante dello spettacolo in quanto 
partecipa assieme agli attori; simpatico è stato ricordare l’interazione avvenuta durante 
lo spettacolo tra uno spettatore che ha starnutito e il “salute” detto dallo stesso attore.
In particolare, per quanto riguarda lo spettacolo “Sei”, ci è stato detto che questo è 
stato il primo “classico” affrontato dalla compagnia e che la scelta di avere un titolo 
polisemico non è stata casuale poiché indica sia il numero dei personaggi in cerca 
d’autore sia la coniugazione del verbo essere che sta a indicare la ricerca di se stessi, uno 
dei messaggi più forti trasmessi dallo spettacolo.
Per quanto riguarda il fantoccio usato per il ruolo della Bambina, che ha incuriosito tutti 
per i movimenti di un realismo inquietante, ci è stato spiegato che è stato realizzato 
appositamente per lo spettacolo da una ditta specializzata e veniva telecomandato 
direttamente dalla consolle, una innovazione tecnologia dunque al servizio del teatro. 
In conclusione, l’incontro con l’attore ci ha interessati molto perché ha chiarito e 
approfondito tematiche importanti di “Sei” e del teatro in generale, tuttavia ci sarebbe 
piaciuto ancora di più se a partecipare ci fossero stati tutti gli altri attori.

Ester De Piante-Vicin, Francesca Gasparotto, Andrea Massagrande 
Classe 4^ B LIN, Liceo Scientifico M. Grigoletti - Pordenone

“L’idea del teatro è nata dalla necessità di creare rapporti con le 
persone”
Venerdì 15 febbraio, presso il Liceo Scientifico M. Grigoletti di Pordenone, si tiene 
l’incontro tra gli studenti che hanno assistito allo spettacolo al Teatro Verdi e Spiro 
Scimone, attore e sceneggiatore di una della Compagnie più famose in Italia e 
all’estero. La Compagnia Scimone-Sframeli ha infatti vinto premi molto ambiti, tra cui 
varie edizioni del Premio Ubu.
“Sei” rappresenta il loro primo tentativo di avvicinare il mondo dello spettacolo dei 
nostri tempi a quello classico pirandelliano. In particolare ciò che dimostra da subito la 
volontà di coinvolgere gli spettatori è la scelta della scenografia: un teatro all’italiana 
speculare alla reale platea. In questo modo, a sentirsi protagonisti non sono solamente 
gli attori, ma anche gli spettatori seduti in un palcoscenico allargato. Altro elemento 
è il metateatro, essenziale secondo Scimone, perché il teatro non può esistere senza 
lo spettatore, così come senza l’attore; difatti, il teatro non è altro che un intreccio di 

relazioni tra persone, fondate su dare e ricevere, che devono andare oltre la ‘quarta 
barriera’ tra spettatore e attore.
L’apoteosi del coinvolgimento, d’altronde, è stato il siparietto in cui, in seguito allo 
starnuto di uno spettatore, un attore ha interrotto la battuta che stava recitando per 
augurare “Salute!” al raffreddato.
Senza stravolgere il testo originario, e raggiungendo l’equilibrio perfetto tra comicità 
e tragicità, la Compagnia ha realizzato uno spettacolo coinvolgente anche per un 
pubblico più giovane, e soprattutto è stata in grado di strappare le maschere agli 
attori, mostrando la realtà che sta dietro la finzione. L’attore diventa personaggio, il 
personaggio diventa autore e il pubblico diventa parte della scena. È qui che crolla il 
palco: cadono i muri, e ci accorgiamo che i Sei personaggi potremmo essere noi.

Marco Bortolussi, Vesna Frangipane, Futura Paladino, Alessandro Pagotto, 
Marco Pozzolo, Francesca Riccio Cobucci
Classe 5^ A ESA, Liceo Scientifico M. Grigoletti - Pordenone

E come potevamo
E come potevamo noi restare  
indifferenti 
alla rassegnazione  
della figlia 
alla tremula brama  
del padre 
all’urlo nero della madre che  
andava incontro alla povera bambina 
crocifissa  
avvolta da un velo amaro  
di vergogna 
Ma il velo cade 
e la vergogna resta 
e porta via della madre il lamento 
il triste insensibile vento.

L’elaborato si ispira alla poesia “Alle fronde dei salici” di Salvatore Quasimodo, che 
abbiamo reinterpretato in modo da creare un parallelismo tra il suo celebre “urlo nero” 
e l’urlo straziante della Madre nello spettacolo teatrale “Sei”. 

Gloria Morsanutto, Lucrezia Rorato
Classe 5^ A ESA, Liceo Scientifico M. Grigoletti - Pordenone

“Sei”, ma cosa sei?
Con “Sei” Spiro Scimone e la sua ormai fidata e collaudata compagnia propongono un 
adattamento del celebre “Sei personaggi in cerca di autore” di Pirandello. Il pluripremiato 
artista mette in scena l’opera decisamente nota al pubblico con un testo ben lontano 
dall’originale. La storia rimane invariata, ma le battute che la raccontano sono, per 
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tempi e modi, decisamente differenti. Consapevole della permanente attualità dei temi 
trattati, la regia scritta a due mani cerca di svecchiare la forma dei dialoghi per renderli 
più immediati e accattivanti per un pubblico attuale. 
Sempre con lo stesso obiettivo, tutta la vicenda è impostata secondo una vena comica 
che però non ha giovato alla resa dello spettacolo. Non c’è nulla di concettualmente 
sbagliato nel rappresentare con umorismo un testo di Pirandello. La realtà è spesso 
umoristicamente assurda, pensava l’autore, e quale testo migliore di questo, dove il 
confine tra realtà e finzione è protagonista, per dimostrarlo? Quello che troviamo in 
“Sei” ha però poco a che vedere con il raffinato agrodolce dell’umorismo pirandelliano. 
Le aggiunte apportate sono stanchi esempi di una comicità banale, sketch stantii 
slegati dal testo originale che, ridotto all’osso nel copione di Scimone, viene da essi 
banalizzato irrimediabilmente.
Buona la scenografia, non eccessiva ma puntuale, e molto piacevole l’inusuale entrata 
dei personaggi. Non escono dalle quinte e non si ergono dalla platea, ma sbucano tutti 
insieme dai palchi del teatro dove gli attori erano intenti a provare. Ci appaiono così 
fin da subito come una sola entità viva che si muove. Belle e tipiche del teatro siciliano 
le impostate e coreografiche movenze della compagnia teatrale, che interagisce quasi 
all’unisono con il pubblico e con i personaggi.
La linea divisoria tra finzione e realtà è confusa e incerta, e questa poca chiarezza viene 
proposta in modo progressivamente più provocatorio durante lo spettacolo. 
Era però iniziata molto prima dell’apertura del sipario, il nuovo titolo non è solo il numero 
dei personaggi ma uno spunto di riflessione che rimanda alla ricerca della nostra vera 
identità, della nostra vera essenza. “Sei”, ma cosa sei? Questa rappresentazione 
sottolinea come la scrittura di Pirandello sia così vera da essere sempre attuale e 
nonostante le scelte di scrittura non totalmente condivisibili, la qualità della recitazione 
ci fa recepire chiaramente ogni parola e la struttura del dramma. Non si tratta di 
uno spettacolo imperdibile nè tantomeno indimenticabile, ma chi lo ha visto sarà 
sicuramente invogliato a tornare a sfogliare l’opera originale e ad approfondire la 
conoscenza dello scrittore, questo è un grande merito e va pertanto riconosciuto. 

Irene Avon 
Classe 5^ B SCA, Liceo Scientifico M. Grigoletti - Pordenone

La strategia del tecnico delle luci
Con questa rivisitazione Scimone e Sframeli si confrontano con il classico pirandelliano, 
“Sei personaggi in cerca d’autore”, riportandone interamente le vicende strutturali ma 
in modo fresco e certamente più contemporaneo rispetto all’originale, sia dal punto di 
vista del linguaggio che dell’effettiva messa in scena.
Un capocomico e pochi attori occupano il palco, disposti su una diagonale ad un lato 
di esso. Il modo di parlare e recitare della compagnia è ritmato ed innaturale, a tratti 
lagnoso sia per l’insoddisfazione di provare uno spettacolo che probabilmente non 
andrà mai in scena sia per l’incompetenza del tecnico delle luci che lascia il teatro al 
buio mentre passa le ore in bagno (forse per dei problemi di prostata). 
Se con il loro atteggiamento gli attori appaiono quasi dei burattini, in modo analogo 
compaiono i personaggi: contrariamente al testo originale, che li vede salire sul 
palcoscenico dalla platea, essi sbucano dai palchi del teatro che funge da scenografia, 
in misteriosa concomitanza con il ritorno della luce. Come maschere fisse, i personaggi, 
una volta scesi sul palco, sono costretti ad interpretare continuamente il proprio 

dramma, alla ricerca di un autore che lo trascriva liberandoli dal loro dolore. È così che 
alla finta tragicità degli attori si contrappone il vero sentimento dei personaggi in un 
contrasto efficace e divertente.
Non sempre la separazione fra i due mondi è così netta, anzi. Per il resto dello 
spettacolo essi si fondono indistinguibilmente, talvolta in modo incomprensibile, 
generando tensione nel pubblico. Tensione che raggiunge il suo punto più alto al termine 
della rappresentazione: lo sparo del figlio suicida fa piombare nel silenzio il teatro - e fa 
addirittura uscire il tecnico dal bagno.

Claudia De Piccoli 
Classe 5^ B SCA, Liceo Scientifico M. Grigoletti - Pordenone

Dalla redazione de l’ABC DEL TEATRO 
Mai abbandonare il teatro
Nel 1921, quando Pirandello portò in scena per la prima volta “Sei personaggi in cerca 
d’autore”, il pubblico non accettò di buon grado l’irruzione degli attori in platea e 
l’invasione della realtà da parte della finzione, fino ad allora sempre confinata al 
palco. Ma la rivoluzionaria rottura della quarta parete era destinata a cambiare per 
sempre il teatro.
Giovedì 14 Febbraio 2019, a quasi un secolo dalla prima rappresentazione a Roma 
di “Sei personaggi in cerca d’autore”, la compagnia di Spiro Scimone e Francesco 
Sframeli ha proposto al pubblico pordenonese una rivisitazione della più famosa pièce 
pirandelliana. L’adattamento in questione, che prende il titolo di “Sei”, pur mantenendo 
fondamentalmente intatta la struttura originale opera delle modifiche piuttosto 
radicali nella messinscena: ad esempio, lo spettacolo per essere efficace non ha bisogno 
che la quarta parete venga abbattuta, perciò questa è mantenuta. 
La riscrittura di Scimone attenua cioè gli elementi rivoluzionari del testo pirandelliano 
e concentra l’attenzione sul ruolo del teatro al giorno d’oggi: in una scena, gli attori 
fanno per andarsene, ma vengono fermati dal capocomico, che li richiama in scena 
esortandoli a non abbandonare mai il teatro. 
Con “Sei”, Scimone e Sframeli insistono quindi proprio sulle difficoltà che incontra 
oggi un attore - cui capita di provare spettacoli che potrebbero non debuttare mai, o 
non essere considerati dalla critica o, peggio, dal pubblico -, ma esortano gli artisti a 
perseverare comunque e il pubblico a non smettere mai di andare a teatro, arte che 
non può e non deve assolutamente morire. 

Carlo Tomba
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I GIGANTI DELLA MONTAGNA
di Luigi Pirandello
adattamento, interpretazione 
e regia di Roberto Latini
musiche e suoni di Gianluca Misiti

Teatro Comunale Giuseppe Verdi 
Pordenone
13 aprile 2019

PERCORSO “PIRANDELLIANA”
SPETTACOLO ADOTTATO DA:
Liceo Scientifico M. Grigoletti
Pordenone
Classe: 2^ E LIN 
Coordinatrice: prof.ssa Sara Sbriz

Chi sono oggi i giganti della montagna?
L’interpretazione del regista e attore Roberto Latini sembra dare particolare enfasi ad 
uno dei temi espressi da Pirandello in quest’opera: la paura. In un’intervista infatti Latini si 
esprime così: “Questa condizione della paura credo che da una parte sia molto bella da un 
punto di vista umano, dall’altra è una questione molto contemporanea”. Effettivamente a 
noi è sembrato più un’emozione attuale che pirandelliana, pur ammettendo che, quando 
Pirandello scrive l’opera, sa di essere vicino alla morte. Per rimarcare questo suo intento 
e per favorire l’immaginazione degli spettatori, Latini si serve di proiezioni ossessive delle 
parole per lui significative, e anche musica e luci da attuale discoteca, e distorsori di voce 
per entrare nei panni e nell’anima dei tanti personaggi.
L’ordine narrativo è stravolto, comunque il dramma racconta la vicenda di un gruppo 
di disadattati che trovano rifugio nella Villa degli Scalognati e del mago Cotrone. Qui 
giunge la compagnia di attori della contessa Ilse, per mettere in scena “La favola del 
figlio cambiato”. Gli Scalognati vorrebbero allontanarli con tuoni, fulmini e fantasmi 
senza però riuscirci. Allora il mago cerca di convincere la contessa Ilse a recitare il suo 
dramma in villa, sottolineando le affinità tra i due gruppi: mantenuta integra nella 
rivisitazione di Latini la famosa frase di Cotrone “Siamo qua come gli orli della vita, 
contessa. Gli orli a un comando si distaccano, entra l’invisibile: vaporano i fantasmi. È 
cosa naturale. Avviene ciò che di solito è nel sogno, io lo faccio avvenire anche nella 
veglia. Ecco tutto. I sogni, la musica, la preghiera, l’amore… tutto l’infinito che è negli 
uomini, lei lo troverà dentro e intorno a questa villa”. Ilse non accetta l’offerta perché 
non vuole recitare per un gruppo ristretto, ma per tutto il popolo. Questo probabilmente 
era il messaggio pirandelliano: che l’arte possa ancora incidere, come nel passato, su chi 
l’ascolta, anche i servi dei Giganti. 
Una rappresentazione unica, tecnicamente evoluta, però per noi, purtroppo, difficile; 
essa ci ha fatti immergere in un mondo apparentemente diverso e fantastico, ma che 
al contrario voleva indurci a riflettere su tematiche reali e contemporanee. C’erano 
troppi simboli, troppo velocemente passati senza lasciarci ragionare: dall’Albatros 
(di baudelairiana memoria?) al diverso, Cristo crocifisso, anime a nudo, tuoni come 
scoppi… tra bolle di sapone, campi di spighe e fumi allucinati; davvero troppo!
 
Giulia Di Giovandomenico, Giulia Tomasella, Annachiara Maione, Alberto Formicola, 
Alessia Moro, Martina Pegolo
Classe 2^ E LIN, Liceo Scientifico M. Grigoletti - Pordenone

Tecnicamente studiato, magistralmente recitato, ma non del tutto 
efficace
L’opera teatrale “I giganti della montagna” è stata composta da Luigi Pirandello nel 
periodo antecedente alla sua morte, infatti la rappresentazione, incompiuta, è stata 
portata a termine dal figlio sugli appunti del padre.
Sebbene siano passati parecchi anni dalla prima dello spettacolo, il dramma è stato 
riproposto più volte nei teatri italiani; oggi è arrivato a Pordenone con la rivisitazione in 
chiave contemporanea di Roberto Latini, che si è occupato in prima persona di tutto lo 
spettacolo, dall’adattamento, alla regia fino all’interpretazione. Lo spettacolo originario 
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aveva come scopo quello di criticare la società contemporanea a Pirandello, perché 
questa era troppo frenetica e non prestava attenzione alle cose di reale importanza, 
mentre la rivisitazione riprende il tema della paura che ha caratterizzato sia l’ultimo 
periodo della vita dell’autore sia pervade la società odierna.
La trama de “I giganti della montagna” rivisitata è la stessa dell’originale: la contessa 
Ilse e la sua compagnia si rifugiano in una villa abitata dal mago Cotrone e dai suoi 
compagni, Cotrone vuole che Ilse rappresenti la sua opera all’interno dell’abitazione 
mentre la contessa desidera estendere la conoscenza dell’arte a tutti. L’opera 
originariamente composta di tre atti, in questa rappresentazione viene stravolta 
proponendo il secondo atto al posto del primo e il terzo unito al primo come secondo.
Per quanto riguarda la recitazione, si tratta di un’iterazione, ossia un solo attore che 
interpreta più ruoli, in questo caso Roberto Latini. La sua scelta non si è rivelata molto 
efficace per la resa del dramma a causa del notevole numero di personaggi previsto da 
Pirandello.
La scenografia e gli effetti speciali erano ben strutturati, le scelte stilistiche dell’autore 
sono risultate creative, ma allo stesso tempo alcune di esse distoglievano l’attenzione 
degli spettatori come per esempio le bolle di sapone, il fumo (la messa in scena era 
già molto surreale e ben si coglievano le atmosfere da sogno o da incubo anche senza 
queste interferenze); particolarmente invasivo il telo trasparente tra gli spettatori e il 
palco, dove venivano proiettate parole significative e inquietanti, tratte dall’opera. Il 
tutto era accompagnato da musiche di sottofondo non troppo invadenti. 
Al contrario ha fatto ben capire le varie scene, senza bisogno di esplicitazioni, l’utilizzo 
di alcuni oggetti scenici: ad esempio il lampadario che segnalava se la scena fosse 
ambientata fuori o dentro la casa; oppure il telo trasparente, quasi un doppio ordine di 
quinte, che si alzava in contemporanea ai momenti di pazzia dei personaggi e fungeva 
da maschera verso l’inconscio. 
Sebbene l’idea di proporre i personaggi mediante un’iterazione non sia stata tra le più 
azzeccate per questo tipo di spettacolo, bisogna però riconoscere la bravura dell’attore, 
infatti se avessimo ascoltato le sole parole senza vedere le scene lo spettatore avrebbe 
forse compreso anche di più.

Elena Morelli, Martina Guiotto, Sara Castelletto, Antonella Marchesin
Classe 2^ E LIN, Liceo Scientifico M. Grigoletti - Pordenone

“I giganti della montagna” nella versione di Latini: caotica ma 
paurosamente originale
Roberto Latini è riuscito a dare voce, attraverso l’immaginazione, ai sogni di ciascuno 
di noi, in un universo pieno di emozioni che diventano l’ossessione delle paure dalle quali 
siamo costantemente circondati. 
L’attore-regista per trasmettere il suo messaggio, diverso da quello di Pirandello, ovvero 
che siamo sempre circondati dalla paura, già dalle prime battute mette in suggestione 
il pubblico ripetendo più volte la frase “io ho paura”. Lui stesso in un’intervista dice che 
“Avere a che fare non vuol dire avere paura, ma vuol dire avere a che fare con la paura”, 
un insegnamento utile nella vita quotidiana di tutti noi. 
Roberto Latini sostituisce la dimora, in cui originariamente è ambientata gran parte 
della storia, con un campo di grano, della sabbia sul palco e un lampadario appeso 
con un filo a una carrucola che gli permette di muoversi avanti e indietro. Ad aiutare il 
pubblico nell’immaginazione c’è uno schermo, che fa anche da quinta, dove vengono 

proiettate parole riferite ad emozioni ed eventi atmosferici; un modo di comunicare 
decisamente attuale.
Disorientante è stato il differente ordine cronologico degli eventi narrati rispetto al 
testo di Pirandello. Roberto Latini interpretando da solo tutti i personaggi rende un po’ 
difficile distinguerli, sebbene per aiutarci utilizzi veli, maschere e voci diverse, anche 
fuori campo. Il tutto è accompagnato da musiche dal ritmo incalzante che permettono 
di immedesimarsi nell’esperienza teatrale in maniera più suggestiva: musiche e suoni 
diventano a volte più significative e comprensibili di talune immagini simboliche.
L’opera di per sé è molto interessante dal punto di vista della trama e dei personaggi, 
specialmente per la sua diversità rispetto alle solite rappresentazioni. Lo è ancor di 
più grazie all’originale interpretazione di Latini, che seppur caotica, ha fatto breccia 
nell’animo degli spettatori, grazie anche all’aiuto degli effetti di scena che rendevano lo 
spettacolo avvincente anche se, a tratti, inquietante.

Francesca Bigi, Lara Facchin, Sara Pietrani, Giulia Zamuner  
Classe 2^ E LIN, Liceo Scientifico M. Grigoletti - Pordenone

Dalla redazione de l’ABC DEL TEATRO 
Una messa in scena autoreferenziale (e criptica) che non parla al 
pubblico
Nel portare in scena l’ultimo, incompiuto dramma di Luigi Pirandello, “I giganti della 
montagna”, Roberto Latini decide di interpretare tutti i personaggi della pièce e di 
giocare con le loro parole nella penombra di un lampadario oscillante. Potenzialmente, 
lo spettacolo sarebbe potuto essere la fusione ideale di due poetiche teatrali, quella 
di Latini e Pirandello, appunto; il primo affascinato dall’incompiuto, il secondo dalla 
molteplicità interiore dell’uomo. Latini assume quindi su di sé tutti i personaggi 
dell’opera, lasciandoli nell’indistinto dell’incompiutezza e fondendoli prima l’uno con 
l’altro e infine tutti con sé stesso. Ma, alla fine, di questa onirica messinscena non restano 
che il fumo e le bolle di sapone. Troppo impegnato nel suo dialogo con Pirandello, Latini 
si dimentica del pubblico in sala, che resta del tutto indifferente all’azione scenica, sia 
emotivamente che intellettualmente. Latini sembra esibirsi più per i morti che per i 
vivi, come se volesse dimostrare a Pirandello di essere suo degno interprete. Così uno 
spettacolo che intendeva essere onirico e indistinto, ma brillante e ammiccante a un 
pubblico colto, diventa inefficace e a tutti incomprensibile. Non basta l’immaginazione 
a ricostruire i pezzi di un quadro confuso, così come non bastano gli incantevoli giochi 
di luce e le musiche malinconiche a risollevare uno spettacolo che si sfalda nel timido e 
tuttavia irritante autocompiacimento di Latini davanti a Pirandello, che dall’alto della 
montagna dei giganti dell’arte lo osserva e giudica, così come il pubblico, molto più 
vicino, in sala. Ma di chi è più importante il giudizio?

Carlo Tomba
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Segnaliamo che le locandine di Leonardo Pasqual e Davide Gaspardo e di Davide 
Michele De Tomaso e Giovanni Zanolin della classe 5^ C MM, I.T.S.T. J.F. Kennedy - 
Pordenone e la locandina di Kadija Boulaksout, Greta Marin, Lisa Polese, Silvia Salatin, 
Aurora Zanchetta della classe 3^ A SC, I.S.I.S. Licei G.A. Pujati - Sacile si trovano sul sito 
di “Adotta uno spettacolo” (ndr): www.adottaunospettacolo.it

Le metamorfosi di Primo Levi e i suoi due mestieri
Lo spettacolo teatrale “Ex Chimico” vede Sonia Bergamasco alle prese con la 
rappresentazione di alcuni brani appartenenti alle opere note e meno note di Primo Levi 
come “La grande mutazione”, “L’altrui mestiere” e “Interviste alla natura”.
Lo spettacolo è incentrato sul tema della diversità: le interviste agli animali ne sono 
un esempio. Il ragno femmina che mangia i maschi quando questi non sono più utili 
diviene metafora di come i nazisti dei Lager sfruttavano gli ebrei fino a che potevano 
essere utili e poi li sopprimevano. Degna di nota a riguardo la bravura dell’attrice 
stessa nell’interpretazione degli animali protagonisti delle interviste: ogni animale era 
caratterizzato in maniera eccezionale con gesti e mimesi vocale adeguata. 
Un altro esempio del tema della diversità è quello di una bambina, protagonista de 
“La grande mutazione”, che appare diversa dagli altri a causa della presenza di ali 
piumate sul suo dorso; l’attrice si è immedesimata nel personaggio in modo efficacie 
interpretando ogni singola azione, perfino l’innalzamento nel cielo.
Il titolo dello spettacolo deriva dal fatto che Primo Levi, prima di diventare scrittore, 
lavorava come chimico e proprio grazie a questo è riuscito a sopravvivere all’interno dei 
Lager, perché furono sfruttate queste sue competenze dai nazisti. 
Lo spettacolo è adatto ad un pubblico che abbia una minima preparazione sulle 
tematiche trattate da Primo Levi poiché altrimenti risulta difficile capire il legame tra 
le scene. Forse, per essere più semplice, avrebbe dovuto prevedere in scena attori diversi 
a ricoprire i vari ruoli invece interpretati tutti dalla pur abilissima Bergamasco. 

Andrea Basei, Daniele Salvador, Richard Likja, Emanuele Colosimo, Luca Giacomelli 
Classe 5^ B AFM, I.S.I.S. G. Marchesini - Sacile 

“Ex chimico. Primo Levi e il suo secondo mestiere”
Lo spettacolo teatrale ispirato ai racconti di Levi debutta al Verdi di 
Pordenone grazie a Sonia Bergamasco
Diversi brani tratti da opere di Primo Levi messi in scena da Sonia Bergamasco, famosa 
per i suoi ruoli sul piccolo e sul grande schermo, in debutto al Teatro Giuseppe Verdi di 
Pordenone, mercoledì 3 ottobre 2018.
La Bergamasco fa rivivere con monologhi avvincenti i pensieri e le parole di un uomo 
che, dopo aver subito e vissuto tanti, troppi avvenimenti, trova una nuova forza interiore 
per raccontare la verità e per non dimenticarla.

EX CHIMICO
Primo Levi e il suo secondo mestiere
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Ed è proprio la capacità di trasmettere al pubblico emozioni, anche contrastanti, così 
da avvicinarlo sempre più ad un mondo alieno, che ha lasciato spiazzato lo spettatore 
ritrovatosi improvvisamente in bilico tra due realtà.

Matteo De Marco, Giada Della Libera, Federico Egidi, Rosanna Ndroqi, Lorenzo Puiatti 
Classe 3^ A SC, I.S.I.S. Licei G.A. Pujati - Sacile

Un monologo coinvolgente
“Ex chimico”, un monologo multiforme che esprime punti di vista e riflessioni di Primo 
Levi in cui Sonia Bergamasco interpreta eccezionalmente diversi ruoli riuscendo ad 
adattarsi a personaggio e situazioni variando tono di voce, movimenti.
La protagonista non usa molti costumi: toglie e mette un soprabito e un velo per 
riuscire, solo con l’aiuto delle luci e della distorsione della voce, a interpretare al meglio 
soggetti come il ragno, la talpa, Primo Levi e una bambina un po’ particolare, con 
il dono di volare. Il tema principale del monologo è l’incapacità dell’essere umano di 
accettare le diversità, sia a livello fisico che di pensiero. Attraverso delle metafore, 
l’attrice fa arrivare molto chiaramente questo messaggio; un esempio è quello della 
bambina a cui crescono le ali, metafora di una persona che esteticamente è diversa 
dalla maggior parte delle persone. Questa bambina inizialmente si vergogna, ha paura, 
anche se nella sua spensieratezza dà poco peso a questa diversità. Una volta però che 
questa anomalia si diffonde ad altre persone, nessuno ha più paura, nessuno tenta 
più di emarginare chi ha le ali, perché tutto sembra rientrare nella normalità. Un altro 
esempio ci viene dalle interviste che vengono fatte al ragno e alla talpa; mettendo in 
evidenza come la diversità nel modo di comportarsi, in questo caso, nella vita di coppia, 
non abbia né peso né importanza per il regno animale, contrariamente al nostro.
Lo spettacolo, non eccessivamente lungo, ma pieno di colpi di scena e cambi di ambiente, 
risulta divertente e accattivante. Un monologo curato nei dettagli, nei costumi, nei giochi 
di luci e nel sonoro, che richiede però un’attenzione costante da parte dello spettatore per 
non perdere il filo del discorso che talora risulta difficile da seguire.

Kevin Bilali, Francesco Antonini
Classe 5^ C MM, I.T.S.T. J.F. Kennedy - Pordenone

Nel cuore di Primo Levi
Il cuore è un organo muscolare cavo presente nella cassa toracica. O più universalmente 
noto come il canto dei sentimenti e la sentinella di ogni atto d’amore; il geloso custode 
delle emozioni. Questo spettacolo rappresenta il disegno del suo cuore; l’insieme di 
storie che hanno permesso a Levi di scavare tra le sue più celate e intime emozioni. 
È come se, in bilico tra racconto e immedesimazione, si creasse una voce morale, 
con una buona dose di umorismo e leggerezza, necessaria all’esplorazione della 
propria personalità e stato d’animo. Da un’ingenua comicità di un animale fantastico 
a una concretizzazione del male nell’istante successivo. Semplice nella scenografia 
ed estremamente profondo nel significato; la perfetta combinazione tra statico e 
dinamico, corpo e mente, realtà e fantasia.

Alberto De Nicolò 
Classe 5^ C IA, I.T.S.T. J.F. Kennedy - Pordenone

Lo spettacolo è composto da diversi racconti per lo più sconosciuti al grande pubblico, 
tratti da molteplici opere di Levi che generano una rappresentazione in cui le persone, 
gli animali e persino le creature fantastiche trovano lo spazio per esprimere il proprio 
punto di vista su tematiche come la libertà o il valore della vita.
Si scorge in questa rappresentazione una figura diversa dal Levi che racconta la sua 
terribile esperienza della Shoah: si riscopre scrittore e chimico e il suo “mestiere” lo aiuta 
a narrare i fatti in modo innovativo. 
Fra le diverse storie, l’attrice-regista ha deciso di interpretare una bambina cui crescono 
le ali, una vedova nera, un alieno e una talpa intervistate sulla loro vita, e un carcerato 
che riesce ad evadere dalla prigionia “smaterializzandosi” in polvere. La scenografia 
è semplice ed essenziale: un solo lungo tavolo, delle fotografie appese a un filo che 
attraversa il palco da una quinta all’altra e un paio di sedie. Lo spettacolo procede fra 
monologhi insoliti che potrebbero apparire sconclusionati o senza alcun filo conduttore, 
ma che nascondono un messaggio non sempre immediato da comprendere: il valore 
della vita e della libertà. 
La rappresentazione si è calata in un clima di stupore e sbigottimento, generato dalla 
crudezza espositiva di Levi il cui obiettivo è trascrivere la realtà così come appariva ai 
suoi occhi. Si trattava persino di interviste immaginarie, racconti fantastici e trascrizioni 
di sogni e incubi, frutto dell’immaginazione dell’autore in seguito all’esperienza del lager. 
Il racconto dell’uomo smaterializzato, lasciato nel finale, è quello che più ha lasciato 
spazio all’analisi interiore: un uomo rinchiuso nella propria cella da solo, che pur di uscire 
spinge energicamente il suo cranio contro il muro di cemento fino a dividersi, insieme 
a tutto il suo corpo, prima in molecole e poi in atomi sempre più piccoli e, quando 
finalmente riesce a superare questo ostacolo, si unisce con la sua compagna fino a 
formare un elemento unico. Il desiderio di libertà, la solitudine che pervade l’individuo, 
sono stati resi appieno grazie all’interpretazione magistrale di Sonia Bergamasco.

Lorenzo Mariuzzo, Alessandro Pizzinato, Ludovica Rupolo, Alice Zat, Cristian Radulescu 
Classe 3^ A SC, I.S.I.S. Licei G.A. Pujati - Sacile

In bilico tra due realtà 
Una tavola spoglia, luci fredde ed un’interprete tutt’altro che anonima.
È stata lei ad ideare, dirigere e recitare lo spettacolo che presenta il ritratto di Primo Levi, 
scrittore, partigiano e chimico italiano, alternando testimonianze e racconti di carattere 
fantastico e fantascientifico estrapolati dalla sua raccolta “L’ultimo Natale di guerra” 
e “Se questo è un uomo”. Grazie alla magistrale interpretazione di Sonia Bergamasco, 
in un’atmosfera adeguatamente resa da luci e suoni, prendono vita i pensieri prodotti 
dalla mente di Levi, profondamente angosciata e soffocata dalla prigionia, ma tuttavia 
capace di uno stile analitico retto dal suo essere un chimico.
Con timbri e intonazioni differenti e con una voce limpida, l’interprete è stata in grado 
di calare i personaggi onirici in una dimensione realistica e a porsi come filo conduttore 
tra racconti apparentemente sconnessi. Questo andamento altalenante tra realtà e 
invenzione ha creato un’atmosfera quasi inquietante ed interrotta sporadicamente da 
scene apparentemente comiche, ma allo stesso tempo amare e alienanti.
In alcuni racconti le interazioni fra terrestri e alieni e fra la specie umana e quella 
animale, umanizzata, sembra alludere alla dimensione etnografica cui Primo Levi amava 
occuparsi. L’abilità dell’attrice ha annullato la distanza tra lei e lo spettatore inducendo 
i presenti ad immedesimarsi nei personaggi che venivano di volta in volta rappresentati. 
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mestiere: Dello scrivere oscuro. Einaudi, 1985). 
Quante volte sentiamo la necessità di mettere un po’ d’ordine nel caos dei nostri 
sentimenti, dei nostri pensieri, ma spesso non ci basta. Così necessariamente cerchiamo 
delle vie di esternazione: una di queste è la scrittura. Scrivere è un modo intimo di 
comunicare, senza vincoli. Scrivere rende liberi.

Chiara Franzin
Classe 5^ C SCI, Liceo Scientifico M. Grigoletti – Pordenone

Una cecità risvegliata 
Coinvolgente, ma impegnativo. Così mi sento di descrivere la rappresentazione 
“Ex-chimico”. Dialoghi e monologhi si alternano sulla scena, i primi abilmente 
realizzati dall’attrice che, attraverso la gestualità e i cambi di voce, si è calata nei panni 
di un ragno, una talpa e un alieno. Apparentemente non sembra esserci un filo logico 
tra i diversi momenti portati in scena, né tanto meno una relazione con Primo Levi come 
ci si aspetterebbe, ma ciò non potrebbe essere più errato. Lo spettacolo si è aperto con 
una riflessione sul duplice ruolo di Levi, quello di chimico, che gli ha salvato la vita, e 
quello di scrittore, che forse gli ha salvato l’anima, perché attraverso la storia di Isabella, 
una bambina a cui spuntano le ali, e quella degli animali riporta giudizi sulle persone e 
su ciò che lui ritiene di aver compreso dalla vita, e che si sente di condividere. 
L’esperienza nel lager ha condizionato la sua vita e ciò lo ha portato ad essere molto 
rispettoso delle altre persone, così, per chiarire il suo pensiero, utilizza gli animali, che 
hanno una loro simbologia e la chimica, che da sempre gli ha fornito la possibilità di 
creare numerose metafore. Il ragno che tesse la tela con una cura maniacale e sfrutta 
le sue vittime dalle quali riceve cibo e piacere, per poi ucciderle, ricorda lo sfruttamento 
degli ebrei. La talpa, che sceglie di abbandonare uno dei sensi che la vita ci ha donato, 
la vista, sviluppa in modo prezioso gli altri, diventando abile a riconoscere anche le 
vibrazioni, ma forse rispecchia di più quella parte di umanità che di fronte all’olocausto 
ha fatto finta di non vedere. L’alieno, specialmente nella parte finale, fa uscire tutta 
la sua vena chimica, ma più in generale, ci offre punti di riflessione su atteggiamenti 
che noi diamo per scontati, ci spinge ad indagare e ad essere curiosi. Il tutto si chiude 
con il mito di Menione, con la morte, che rispecchia la fine che farà l’olocausto se le 
persone persevereranno nella loro cecità, nella pigrizia e nell’indifferenza. La memoria 
deve mantenere vivo il ricordo, perché quelle atrocità non si ripetano. 
Quindi, uno spettacolo impegnativo, ma che arricchisce notevolmente lo spettatore e 
lo lascia con quella curiosità di approfondire ciò che ha visto e sentito, lo porta ad uscire 
dal suo stato di indifferenza e pigrizia.

Giulia Rosada
Classe 5^ C SCI, Liceo Scientifico M. Grigoletti - Pordenone

I “due” Levi: scrittore e chimico
Il titolo dello spettacolo trae la sua origine dall’omonimo testo di Primo Levi cui Sonia 
Bergamasco ha deciso di dedicare questo spettacolo, una sorta di omaggio che ha 
la capacità di sconvolgere le aspettative di chi guarda e si trova dinanzi a un’opera 
che supera i limiti della semplice rappresentazione, lasciando allibito anche un buon 
conoscitore di Levi. Complici di ciò i diversi racconti scelti, più o meno conosciuti, e 
la capacità interpretativa della Bergamasco che mantiene sempre viva l’attenzione 
del pubblico. È un susseguirsi di “conversazioni” che avvengono non solo tra soggetti 
alquanto bizzarri come ragni parlanti o alieni, ma anche tra narratore e ascoltatore. 
Lo scopo dei personaggi, interpretati sempre dall’unica attrice in scena, non si limita 
però solo a quello comunicativo: essi hanno la funzione di rappresentare due facce della 
stessa medaglia. Da un lato vi è infatti Levi scrittore, con i suoi racconti; dall’altro, Levi 
chimico, la cui figura viene identificata da elementi di scena quali il camice, i fogli e la 
lente. Un ruolo importante è giocato anche dai suoni e le luci, che collocano tutto in un 
quadro inquietante e surreale.
Nonostante il passaggio da una scena all’altra segua un ritmo lento, di difficile 
comprensione può apparire il significato di ciascuna di esse. Questa difficoltà è 
sicuramente dovuta alla presenza di un significato molto più profondo, che per 
essere colto ha bisogno di andare oltre la convenzionale sensibilità. Ragionamento e 
interpretazione sono quindi gli strumenti essenziali per cogliere veramente ciò che “Ex 
chimico” mira a trasmettere, un teatro la cui fine non coincide con il termine dello 
spettacolo, ma continua nella mente di ogni spettatore.

Luca Dario, Teodorico Varano
Classe 5^ C IA, I.T.S.T. J.F. Kennedy - Pordenone

Schreiben macht frei
scienza e Letteratura. Ragione e anima. Esperimenti, calcoli, dimostrazioni e parole. 
Due mondi opposti, di consuetudine. Sonia Bergamasco ci svela che per Levi non è 
esattamente così. 
Questa volta, rigore e sentimento si fondono in una serie di racconti fantastici, a tratti 
simbolici, ironici, pungenti. Scrivere è mescolare e scindere, aggiungere e sottrarre, 
soppesare. Una virgola fuori posto, un respiro in più tra una frase e l’altra, alterano 
l’interpretazione di ciò che ci viene comunicato. 
Contemporaneamente, alla ricerca di un equilibrio costante, l’“ex-chimico” accosta 
una mancanza di razionalità, di logica nel contenuto dei racconti, che si spinge alla 
fantascienza, al non dimostrabile: ragni parlanti, interviste alle talpe, alieni. Nel 
trasmettere un messaggio, Levi trasforma la struttura della comunicazione in una 
reazione chimica perfettamente bilanciata, e la scienza in fantasia, immaginazione. 
Esclude qualsiasi tipo di limite, valica il confine che disgiunge due mestieri indipendenti, 
e li rende complementari. Il risultato di tutto ciò è un pubblico che indossa un paio di 
ali come Isabella, protagonista del racconto, e vola, ma vola con consapevolezza, nella 
libertà di interpretazione di un messaggio chiaro e comprensibile. 
“Non è vero che il disordine sia necessario per dipingere il disordine. […] Finché viviamo, 
e qualunque sia la sorte che ci è toccata o che ci siamo scelta, è indubbio che saremo 
tanto più utili e graditi agli altri ed a noi stessi, e tanto più a lungo verremo ricordati, 
quanto migliore sarà la qualità della nostra comunicazione.” (Primo Levi, L’altrui 
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mescolata con la nuova; lo dice Levi stesso in “Ex chimico”, racconto dal quale la 
Bergamasco parte. Fa sorridere, emozionare, impressionare e commuovere al tempo 
stesso. Il ritmo utilizzato dall’attrice permette un cambiamento d’umore repentino, che 
si conclude con un silenzio quasi di morte ai primi applausi, confusi, ma assolutamente 
meritati.

Rebecca Biancolin 
Classe 3^ C SCA, Liceo Scientifico M. Grigoletti - Pordenone

Non un semplice mestiere
“Ex Chimico. Primo Levi e il suo secondo mestiere”: questo il titolo del nuovo spettacolo 
ideato, diretto e interpretato da Sonia Bergamasco. Andato in scena per la prima 
volta il 3 ottobre 2018 al Teatro Verdi di Pordenone. Lo spettacolo fa parte del progetto 
“Tra letteratura e teatro” volto a portare in scena le parole di grandi autori attraverso 
l’impegno di artisti moderni.
Sonia Bergamasco, attrice, regista e musicista milanese, vanta numerosi premi 
e riconoscimenti sia in ambito teatrale che cinematografico. In questo lavoro la 
Bergamasco si immedesima in diversi personaggi con suoni, gesti ed interpretazioni. 
Il titolo dell’opera è un modo per capirla meglio. Levi diceva: “Scrivo proprio perché sono 
un chimico”, e quindi questo è il motivo del suo stile cristallino, colto dalla Bergamasco 
e riproposto nel suo spettacolo.
Il palcoscenico si presenta fin da subito pulito e semplice. Unici oggetti: un tavolo e due 
sedie, un forte contrasto tra bianco e nero. Attira l’attenzione un filo che attraversa le 
quinte e su cui la protagonista appenderà dei fogli. Su questi fogli brani di opere di Levi, 
magari non tutte note al grande pubblico, ma che rivelano un autore nuovo, capace di 
fantasia e di ironia. Il risultato è una scrittura essenziale, forte, marcatamente umana 
e, quindi, teatrale.

Davide Angelo De Michele
Classe 3^ C SCA, Liceo Scientifico M. Grigoletti - Pordenone

Materie prime raccontate
Mercoledì 3 ottobre 2018 ha debuttato presso il Teatro Verdi di Pordenone la prima 
nazionale di “Ex chimico”, un’idea di Sonia Bergamasco che, oltre ad esserne regista, 
ne è interprete. 
Lo spettacolo è una raccolta di racconti brevi scritti da Primo Levi e recitati dall’attrice. 
“Ex chimico” mette in scena i diversi generi trattati dall’autore che spaziano dal 
fantastico (l’intervista con il ragno e la talpa, Elio che incontra l’extraterrestre, Isabella 
che possiede le ali), allo storico (esperienze vissute nel campo di concentramento e al di 
fuori). L’attrice per differenziare i racconti utilizza in diverso modo gli oggetti di scena, 
ma bisogna soffermarsi su un elemento in particolare: il filo che attraversa l’intero palco. 
Esso ha una funzione importante perché è lì che vengono appesi i vari testi recitati: una 
linea conduttrice che li unisce. 
Primo Levi aveva già cercato di giustificare il legame delle sue opere dicendo che tutto ciò 
che scrive proviene da una fonte importante, ovvero la sua esperienza personale. Queste 

Sogno di una libertà imperfetta
Chimico e scrittore. Vittima e superstite. Felice e infelice. 
Non ce ne rendiamo conto, noi, di quanto preziosa sia la vita finché le nostre certezze 
non vengono annientate. Non siamo consapevoli dell’importanza delle nostre scelte 
finché, per caso, ci ritroviamo catapultati in un mondo nuovo, un mondo che non 
credevamo potesse nemmeno esistere, un mondo fatto di terrore, di incubi, di inferno. 
È bello e gratificante quando riusciamo a ricreare con le nostre passioni un lavoro, ma 
come possiamo definire un lavoro quando ci salva la vita? Perché un chimico riesce 
a sopravvivere? Perché un giornalista, invece, no? Perché? La fortuna e la sfortuna 
camminano a braccetto, il fato, il destino, o come vogliamo chiamarlo, non guardano 
in faccia nessuno, non ti salvi solo perché sei buono, non sopravvivi alle atrocità soltanto 
perché non hai mai fatto del male a nessuno. Spesso i cattivi vincono e i buoni perdono, 
altre volte funziona il contrario. Come possiamo sapere, noi, se le nostre scelte ci 
salveranno la vita o ci porteranno sempre più vicino alla distruzione. Come possiamo 
saperlo? Cosa possiamo fare? Infinite domande. Nessuna risposta. 
Ognuno, a modo suo, cerca di indagare, di scoprire, di capire. Invano. Interviste, 
questioni, curiosità. Nessuno ha la risposta. Non c’è alcuna risposta. 
Isabella nella sua infelicità è riuscita a trovare la perfezione del volo, un po’ come il 
chimico, che analizzava al microscopio gli elementi base e l’ingranaggio della macchina 
annientatrice del sistema concentrazionario, superefficiente e superottimizzata, 
porgendo allo scrittore la materia prima per la sua prosa. Un’interpretazione singolare 
e insolita, quella della Bergamasco, fatta di intrecci e trame collegate da un curioso filo 
conduttore. Le storie di personaggi speciali e particolari, alla costante ricerca di risposte 
per poter raggiungere la libertà più assoluta. Chi la trova nel volo, chi nella riflessione, 
chi sottoterra. Una libertà irraggiungibile e imperfetta che, per noi, è perfezione pura. 

Federica Verardo 
Classe 5^ C SCI, Liceo Scientifico M. Grigoletti - Pordenone

Ex? chimico
In prima nazionale al Teatro Verdi di Pordenone, Sonia Bergamasco porta in scena “Ex chimico. 
Primo Levi e il suo secondo mestiere” e racconta lo scrittore un po’ diverso da quello che 
si legge solitamente. Una galleria d’arte ben organizzata, tanti quadri, diversi tra loro, 
accostati per colpire lo spettatore: racconti che sconfinano nel fantascientifico e nel 
fantastico ma che costituiscono anche testimonianze preziose molto toccanti. 
L’attrice e regista, sola sul palco, sembra voler trasmettere le emozioni che ha provato 
quando ha letto Primo Levi. 
L’interpretazione è eccezionale: trattiene lo spettatore e lo ipnotizza. Il filo sospeso sopra 
al tavolo nasconde le sue estremità dietro le quinte, un po’ come il vero filo conduttore 
dello spettacolo che con difficoltà si coglie appieno: cucire insieme i frammenti di una 
vita tanto complessa fino a restituire una persona nella sua interezza è arduo. 
Il passaggio dalla chimica alla scrittura non viene percepito subito da Primo Levi. 
Ormai la mentalità aperta, la curiosità, la concretezza e il pensiero tecnico e scientifico 
fanno parte di lui e lo hanno aiutato più volte, non solo nel Lager, ma anche nel suo 
nuovo mestiere: egli, infatti, travasa tutto nei suoi scritti e il risultato è una scrittura 
umana, forte, ma anche ironica. 
In realtà non ha mai abbandonato totalmente la sua vecchia professione, ormai 
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La chimica letteraria di Levi
Mercoledì 3 ottobre 2018 al Teatro Verdi di Pordenone è andato in scena in prima 
nazionale lo spettacolo “Ex chimico”, di e con Sonia Bergamasco: una pièce basata sui 
testi del ben noto scrittore e chimico Primo Levi.
Gli affascinanti personaggi dei più fantasiosi racconti di Levi prendono vita attraverso 
l’attrice, non osando spingersi al di là della penombra del palcoscenico e mantenendo 
così l’aspetto misterioso dell’inspiegabile. Non solo, anche le riflessioni e le poesie 
dell’autore torinese rompono il silenzio della parola scritta ed echeggiano attraverso la 
voce di Sonia Bergamasco per tutta la sala fin dentro gli spettatori. La cura consapevole 
della parola e la limpidezza delle frasi sono il prodotto della chimica letteraria di Levi, la 
fusione del chimico, che scava a fondo nella materia, con lo scrittore, che scava a fondo 
nell’anima. L’accurata scelta nell’accostamento delle parole e la consapevolezza che 
una virgola sbagliata può minare l’intero testo sono la conseguenza di quella precisione 
chimica che conosce la differenza tra l’H2O e l’H2O2, tra quel sì e quel no che danno 
rispettivamente la vita e la morte. È su questa capacità di combinare le due professioni 
che Sonia Bergamasco punta l’attenzione, mostrando al pubblico un Primo Levi che 
nella propria letteratura ha sempre riversato tutto il suo vissuto, tutto sé stesso.
L’unica pecca dello spettacolo è l’assenza di un vero filo conduttore che colleghi i testi 
nel loro contenuto, cosa che lascia lo spettatore un po’ smarrito seppur estasiato dalla 
loro bellezza. Non c’è un vero e proprio discorso ispirato dai testi di Levi, ma i testi stessi 
sono il discorso, e anche questo lascia sotto certi aspetti a bocca asciutta. 
Ciò nonostante, è un ottimo spettacolo per approcciarsi a Levi e apprezzarlo nelle sue 
varie sfumature di gioia, tristezza, fantasia e serietà.
 
Carlo Tomba 

sue esperienze le definisce anche “materie prime”, rivelando così il suo lato scientifico: 
“Ora, le cose che ho viste, sperimentate e fatte nella mia precedente incarnazione sono 
oggi, per me scrittore, una fonte preziosa di materie prime, di fatti da raccontare, e non 
solo fatti”, scrive in “Ex chimico” Primo Levi. 
Quindi, attraverso questi racconti, la Bergamasco vuole trasmetterci una sensazione di 
contatto con ciò che è chimico, materico. Un buon motivo per riscoprire la nostra storia 
che in alcuni momenti bisogna saper cogliere, analizzare e testimoniare adoperando un 
buon metodo scientifico.

Eleonora Vignandel
Classe 3^ C SCA, Liceo Scientifico M. Grigoletti - Pordenone

Dalla redazione de l’ABC DEL TEATRO 
Parole come reazioni chimiche
“Storie mie finché ne avevo nel sacco, poi storie d’altri, rubate, rapinate, estorte o avute 
in dono: o anche storie di tutti e di nessuno, storie per aria, dipinte su un velo, purché 
un senso ce l’avessero per me, o potessero regalare al lettore un momento di stupore 
e di riso”. Ecco un’altra goccia dell’essenza di Primo Levi che solitamente si dissolve 
di fronte al peso che si dà alle altre gocce: di chimico o di sopravvissuto ai campi di 
concentramento. Bisogna considerare anche il suo lato ironico, quello che lo spingeva a 
raccontare storie agli amici o a chi gli passava a tiro, come dice lui stesso. 
Ed è proprio questo lato che Sonia Bergamasco fa emergere nello spettacolo “Ex 
chimico”, in cui porta in scena alcuni racconti di Primo Levi senza mai dimenticare la 
natura da chimico e l’amore per la scienza dello scrittore - quindi il modo in cui nelle 
sue narrazioni faceva reagire le parole come le soluzioni in una reazione chimica - e 
nemmeno il suo passato drammatico. 
Dal punto di vista dell’attore il lavoro è di creazione e di fantasia. La Bergamasco parla 
del processo che ha dovuto affrontare per la realizzazione dello spettacolo: dal testo 
scritto all’azione, ai fatti, ai gesti; la concretizzazione delle parole, la carne aggiunta 
alle ossa. Alcuni racconti e tanti personaggi diversi che dialogano tra loro, ma in scena 
solo un’attrice, la quale dimostra la sua indiscutibile bravura e versatilità, oltre alla 
passione e all’impegno che, senza dubbio, ci sono dietro. Si nota, essendo lei anche 
regista dello spettacolo, il particolare taglio scelto: dolce, armonico, caratterizzato da 
una decisiva lentezza, soprattutto durante i cambi scena. Isabella, la ragazza a cui 
crescono le ali, l’intervista alla “ragna” che disprezza il genere maschile e se ne serve 
solo a scopi utilitaristici, l’alieno che è interessato al processo di digestione, il Primo Levi 
del campo di concentramento, il chimico: sono tutti presenti, senza un vero e proprio 
filo conduttore tra un racconto e l’altro se non le stesse parole di Levi.
Nel complesso, lo spettacolo dà un’immagine di Levi capace di sottolinearne l’ironia, 
la serietà, la scrittura limpida, la drammaticità, la giocosità, la saggezza, stimolando 
lo spettatore a una scoperta più approfondita di questo grande scrittore e chimico 
italiano.

Miruna Ioana Drajneanu 
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DIECI PICCOLI INDIANI… 
E NON RIMASE NESSUNO!
due atti di Agatha Christie
traduzione di Edoardo Erba
con Giulia Morgani, Pierluigi Corallo, 
Caterina Misasi, Pietro Bontempo, 
Leonardo Sbragia, Silvano Piccardi, 
Ivana Monti, Luciano Virgilio, 
Alarico Salaroli, Carlo Simoni
regia di Ricard Reguant

Teatro Pier Paolo Pasolini 
Casarsa della Delizia
18 novembre 2018

PERCORSO “IL TEATRO È UN 
ROMANZO”
SPETTACOLO ADOTTATO DA:
I.S.I.S. Liceo Le Filandiere
San Vito al Tagliamento
Classe: 1^ H
Coordinatore: prof. 
Francesco Colussi
I.S.I.S. P. Sarpi
San Vito al Tagliamento
Classi: 2^ B AFM – 3^ A TUR
Coordinatrici: prof.sse Sara Antoniali, 
Fabiola Fontanel, Paola Siano

Un’esperienza indimenticabile
Lo spettacolo, tratto da un celebre romanzo giallo scritto nel 1939 da Agatha Christie, 
rappresenta una serie di “delitti della camera chiusa”, che avvengono tutti su un’isola senza 
collegamenti con la terraferma. Un po’ alla volta tutti i personaggi vengono uccisi e non si 
capisce chi sia il colpevole: soltanto alla fine l’omicida rivelerà la sua identità.
L’azione scenica si apre con una filastrocca, presente anche nel libro, che rende l’atmosfera 
inquietante e degna di un vero giallo. Inizialmente il tono della recitazione era brillante: 
sembrava quasi si trattasse di una vicenda comica. Quando però è partita una registrazione 
audio con le accuse rivolte ai singoli personaggi, lo spettacolo si è trasformato in un vero e 
proprio thriller caratterizzato da una forte tensione. Le scene sono state animate da effetti 
di luce e da suoni che hanno reso la situazione ancora più inquietante e realistica. Gli attori 
hanno recitato molto bene, e anche i costumi da loro indossati erano adeguati. La riduzione 
scenica del romanzo è stata ben curata, rispecchiando molto da vicino il libro. Un’unica 
differenza si è notata nel finale: nello spettacolo l’ultimo personaggio rimasto in vita capisce 
chi è l’omicida; invece nel libro il colpevole, compiuti tutti i delitti, ne dà spiegazione in una 
lettera che mette in una bottiglia. Lo spettacolo mi ha emozionato molto, soprattutto 
nella parte iniziale. Ho provato emozioni di tensione e paura, il che era proprio quello che la 
rappresentazione voleva suscitare negli spettatori. Per me è stata una bella esperienza che 
consiglio a tutti.

Chiara Zanotel
Classe 1^ H, I.S.I.S. Liceo Le Filandiere - San Vito al Tagliamento

“Dieci piccoli indiani”: un capolavoro!
Lo spettacolo “Dieci piccoli indiani” rappresentato al Teatro Pasolini di Casarsa è stato un 
autentico capolavoro. L’adattamento teatrale del celebre romanzo di Agatha Christie è 
la rappresentazione più bella che io abbia mai visto, l’unica che mi ha fatto provare delle 
vere e forti emozioni dovute all’utilizzo sapiente della suspense, che non permetteva di 
distogliere lo sguardo dal palcoscenico. Lo spettacolo in sé è stato strutturato molto bene, 
anche se presentava qualche variazione rispetto al libro: piccoli dettagli che però non 
hanno alterato lo svolgimento della storia. Fantastica la recitazione degli attori: ciascuno 
era perfettamente “in parte”, contribuendo a far vivere agli spettatori forti emozioni. 
Le urla, i finti spari e le accuse, insieme agli effetti delle luci, incutevano inquietudine 
e provocavano spaventi. I costumi erano semplici, ma rappresentavano chiaramente 
l’identità di ciascun personaggio. La scenografia, adatta al contesto, ha fatto sì che lo 
spettacolo fosse più coinvolgente e allo stesso tempo anche cupo e pauroso. Tutte queste 
caratteristiche corrispondevano a quelle del romanzo. A me sono piaciuti specialmente 
gli effetti sonori e scenografici perché hanno reso molto realistiche le scene, soprattutto 
quelle finali, trasmettendo paura, angoscia e stupore.

Gaetano Antonio Desiato
Classe 1^ H, I.S.I.S. Liceo Le Filandiere - San Vito al Tagliamento

DIECI PICCOLI INDIANI… 
E NON RIMASE NESSUNO!
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Detective story con finale ad alta tensione 
“Dieci piccoli indiani” è una detective story scritta da Agatha Christie che ha riscosso 
molto successo anche in ambito teatrale. La trama è di quelle che lasciano lo spettatore 
incuriosito e attento: dieci personaggi che arrivano su un’isola e uno dopo l’altro 
muoiono. Il colpevole? Si scoprirà solamente nell’avvincente finale. 
Gli attori sono stati molto bravi nell’interpretare i propri ruoli e nel sostenere uno 
spettacolo della durata di 2 ore e 30 minuti. I costumi di scena corrispondevano al 
contesto storico della vicenda. Molto precisa la scenografia di Alessandro Chiti, che 
rendeva bene l’idea di una stanza all’interno di una casa affacciata sul mare. Al centro 
della scena si leggevano, ben illuminati su un’imponente colonna nera, i versi della 
filastrocca “Dieci piccoli indiani” abbinati a dieci statuine anch’esse ben visibili, che 
scandivano il tempo e… il numero dei morti!
Efficaci anche gli effetti sonori: il rumore dell’infrangersi delle onde sugli scogli, il verso 
dei gabbiani che si sentiva in sottofondo. La regia, così come le luci, era sicuramente 
all’altezza della situazione: una trama ad alta tensione come questa non è per niente 
semplice da rappresentare in scena. Ritengo felice l’idea del regista Ricard Reguant di 
riproporre un finale abbastanza fedele al libro. 
In generale un ottimo lavoro, ben curato in tutti i suoi aspetti. 

Vanessa Querin
Classe 3^ B TUR, I.S.I.S. P. Sarpi - San Vito al Tagliamento

Dalla redazione de l’ABC DEL TEATRO 
Perfetta messa in scena di un giallo classico
Il 18 novembre 2018 al Teatro Pasolini di Casarsa è andato in scena lo spettacolo “Dieci 
piccoli indiani… e non ne rimase nessuno”, tratto dal romanzo omonimo di Agatha 
Christie. Dieci persone, invitate su un’isola da un certo signor Owen, proprietario 
dell’unico edificio esistente sul luogo, muoiono una dopo l’altra in circostanze misteriose. 
Presto appare chiaro che sull’isola non c’è nessun altro, quindi l’assassino non può essere 
che uno di loro.
Lo spettacolo, diretto da Ricard Reguant, è straordinario: un cast incredibile, una 
scenografia “viva”, luci ed effetti sonori miratissimi. 
Non c’è niente fuori posto, esattamente come nel piano dello spietato assassino. 
Lo spettatore viene completamente coinvolto dalle vicende e tenta lui stesso di 
risolvere il complicato caso dei dieci piccoli indiani, prestando attenzione, come un vero 
investigatore, a ogni possibile indizio lasciato appositamente in vista dal regista. 
La risoluzione dell’enigma lascia il pubblico spiazzato: l’epilogo di questa vicenda non 
può che far pensare alla giustizia e alla legge e a quanto spesso le due non coincidano. 
“Dieci piccoli indiani” è uno spettacolo piacevole, coinvolgente e molto ben curato, da 
non perdere per una serata che concilia divertimento, paura e riflessione.

Carlo Tomba

Uno spettacolo avvincente 
Lo spettacolo è stato molto coinvolgente nonostante la prima parte fosse prettamente 
descrittiva e quindi risultasse meno scorrevole. La seconda parte è stata molto 
più fluida grazie al succedersi di colpi di scena e alla scenografia giusta. Gli effetti 
speciali hanno focalizzato l’attenzione del pubblico sui dettagli più importanti, 
come la filastrocca cantata nei momenti di maggiore suspense, cosa che la rendeva 
particolarmente significativa. Gli attori ci sono sembrati perfettamente calati nel loro 
ruolo: in particolare ci ha colpito l’attore che interpretava Lombard, il quale con il suo 
sarcasmo stemperava la tensione della vicenda.
L’unico aspetto che non ci ha convinto è il modo in cui è stato rappresentato il suicidio 
di Vera, indotto dal giudice che fa leva sul senso di colpa della donna: pensiamo che 
sarebbe stato più incisivo utilizzare una voce registrata che rappresentasse la coscienza 
di Vera. In generale, lo spettacolo è stato avvincente: lo consigliamo perciò agli adulti 
e ai nostri coetanei, ma a causa di qualche scena molto forte lo sconsigliamo a coloro 
che si impressionano facilmente.

Arianna Tamai, Martina Vincenzi, Aurora Marzinotto, Michela Rossi
Classe 2^ B AFM, I.S.I.S. P. Sarpi - San Vito al Tagliamento

Il giallo va in scena e convince
Sulla scena dieci persone di diverse età ed estrazione sociale che si ritrovano su un’isola 
e, pur se estranee tra loro, scoprono di essere state invitate da un conoscente in 
comune. Ben presto capiranno di essere lì per affrontare un terribile destino.
Grazie alla bellissima scenografia di Alessandro Chiti e ai costumi di Adele Bargilli ci 
si immerge facilmente nell’atmosfera di fine anni Trenta, epoca in cui è ambientata 
la vicenda tratta dall’omonimo libro di Agatha Christie. Punto focale dell’azione è 
l’imponente colonna nera centrale con le parole incise e illuminate della filastrocca 
“Dieci piccoli indiani”, le cui strofe si spengono una dopo l’altra per indicare la fine di un 
personaggio. Anche le statuette poste alla base della colonna vengono via via eliminate 
creando una suspense che lascia il pubblico incuriosito e angosciato. Il regista Ricard 
Reguant ha comunque inserito qualche momento più leggero per sciogliere la forte 
tensione creata nel pubblico. 
Ottimo è tutto il cast, da Pietro Bontempo (Lombard), a Carlo Simoni (Armstrong), da 
Luciano Virgilio (Wargrave) a Ivana Monti (Emily Brent): ognuno ha saputo interpretare 
il suo personaggio nel modo più credibile, pronunciando le proprie battute nel tono 
adeguato allo stato d’animo del personaggio. 
La messa in scena non dev’essere stata semplice: molte scene erano a rischio di non 
essere comprese o di venire male interpretate, ma il risultato è stato positivo: il pubblico 
è sembrato molto soddisfatto e lo spettacolo ha convinto anche la nostra classe. 
Alla fine gli attori sono stati ricompensati con un lungo, meritato applauso. 

Davide Castellarin, Gaetano Chiesa, Alex McCanick 
Classe 3^ B TUR, I.S.I.S P. Sarpi - San Vito al Tagliamento
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I MISERABILI
di Victor Hugo
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Onestà e giustizia, valori inestimabili
Sabato 24 novembre è andata in scena l’opera teatrale, tratta dal capolavoro di 
Victor Hugo “I Miserabili”, ambientata nella Francia della prima metà dell’Ottocento. 
Un romanzo vasto e complesso, non facile da rappresentare sul palcoscenico, ma 
ciononostante, nel corso di due ore e mezza sono stati messi in scena tutti i valori che 
ciascun personaggio incarna: l’amore, la rabbia, la vendetta, la gelosia, la giustizia e 
l’onestà. La rappresentazione è stata coinvolgente, ma la narrazione talvolta perdeva 
in fluidità e vigore. 
I personaggi che hanno lasciato un segno, a nostro giudizio, sono Eponine, figlia dei 
locandieri Thénardier, personaggio fuori dal comune che, travolta dalla sua follia, 
abbraccia la rivoluzione, sacrificando la propria vita, e Javert, l’ispettore che fa 
dell’arresto di Jean Valjean l’unico scopo della sua esistenza, un personaggio che 
cambia le sue prospettive, lacerato dal conflitto interiore tra la morale e la legge per la 
quale ha vissuto e combattuto. 
Più appannato Jean Valjean che, secondo noi, non è riuscito ad emergere chiaramente 
come protagonista nel confronto con gli altri personaggi che avevano una loro storia da 
raccontare e l’hanno fatto a discapito del personaggio principale.
Un contributo alla forza ed efficacia di questo spettacolo l’hanno dato la scenografia, 
con veloci cambi di scena, e la colonna sonora che hanno mantenuto desta l’attenzione 
del pubblico. Abbiamo apprezzato il lavoro per come fa riflettere e per gli argomenti 
ancora di attualità e dunque ci sentiamo di consigliarlo al pubblico.
Questa è stata la nostra prima esperienza teatrale serale di cui siamo soddisfatti. 
L’esperienza coinvolgente ci ha convinti a calarci ancora nella magia del teatro come 
pubblico, per vivere altri mondi e altre vite.

Giulia Lazzaro, Riccardo Nicolae, Elisa Fantuz, Valentina Fregonese, Marta Magini 
Classe 4^ B SS, I.S.I.S. F. Flora - Pordenone

“I Miserabili” richiedono impegno!
Il 24 novembre 2018 io e la mia classe siamo andati a vedere “I Miserabili”: lo spettacolo 
era un adattamento teatrale di Luca Doninelli del romanzo storico-sociale di Victor 
Hugo. La storia è ambientata nella Francia post Napoleonica, tra il 1815 e il 1832.
Il sipario si apre con Jean Valjean che, uscito dal carcere dopo 20 anni di prigionia, 
chiede riparo per la notte al vescovo Myriel al quale ruba poi tutta l’argenteria. 
La vicenda è un continuo rinnegare la propria identità da parte del protagonista, tranne 
quando un innocente sta per essere accusato al posto suo. La vita di Jean Valjean 
s’intreccia con quella di Fantine e anche con quella di Cosette, la ragazza che adotterà. 
Incontra i Thenardier e Eponine, famiglia di locandieri poi caduta in disgrazia, e Javert, 
ispettore che passa tutta la sua vita a cercare di catturarlo.
L’ultima scena si conclude con la morte dell’ex-galeotto tra le braccia della figlia, 
Cosette e di suo marito Marius Pontmercy, un giovane patriota rivoluzionario.
L’uso dei pannelli scorrevoli per distinguere le scene è stato molto efficace e funzionale. 
I costumi erano molto ben adattati all’epoca e gli attori molto espressivi ed efficaci nel 
loro ruolo. Nel complesso è stato uno spettacolo molto bello pur se talora difficoltoso 

I MISERABILI
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che viene arrestata da Javert e liberata da Valjean. Egli decide di crescere Cosette, che 
s’innamora di Marius. I due incarnano l’amore di coppia, Valjean e Cosette quello filiale.
La regia è lineare, perché si preoccupa di raccontare la vicenda, lasciando il compito di 
trasmettere le profondità degli animi agli attori. Valjean è l’ombra e il calore di un padre 
che si prende cura di sua figlia.
Ma chi ha dominato la scena in modo eccellente è stato Francesco Migliaccio e durante 
lo spettacolo è emersa la sua bravura nel recitare monologhi.
Ester Galazzi, che ha prestato il volto a Fantine, è parsa un’attrice di notevole bravura 
nel recitare parti obiettivamente difficili e nell’interpretare ruoli che prevedevano pazzia 
e malattia. Romina Colbasso si è rivelata molto brava nel ruolo di Cosette, ma non 
sempre ha saputo mantenere l’attenzione su di sé. Filippo Borghi è stato un bravo 
interprete di Marius. 

Greta Graffitti, Louisette Carolle Guehi, Miriam Malos, Jaspreet Kaur, Federica Pardini
Classe 4^ A SS, I.S.I.S. F. Flora - Pordenone

“I Miserabili” salgono sul palcoscenico
Uno spettacolo e un romanzo, tra i capolavori della letteratura mondiale. Il noto 
romanzo di Hugo, come ben sappiamo, racconta le vicende di Jean Valjean che, in 
Francia, viene condannato per aver rubato del pane per sfamare la sua numerosa 
famiglia. Valjean rimane emarginato dalla società e deve chiedere aiuto al vescovo 
Myriel. Cambia poi nome e si trasferisce in un’altra città francese per rifarsi una 
nuova vita. Particolarmente caratterizzata appare la figura di Jean Valjean, 
interpretato magistralmente nella pièce teatrale da Franco Branciaroli, un uomo 
che nel corso del tempo è maturato, diventando onesto e rispettabile, rappresenta 
il personaggio principale, con la sua volontà di impostarsi una nuova vita senza 
pregiudizi e malvagità. 
Il personaggio di Jean Valjean si impone come filo conduttore all’interno della 
rappresentazione, unendo le vicende degli altri personaggi e le classi sociali che essi 
rappresentano.
Lo scenografo ha scelto uno sfondo scenico minimale, con pochi elementi, in particolare 
tre pannelli a delimitare i confini degli spazi utilizzati. In questo modo i personaggi 
hanno acquisito rilievo, evitando la dispersione dello sguardo allo spettatore. 
“I Miserabili” restituisce anche al pubblico teatrale uno scorcio dei fatti accaduti in 
Francia durante il periodo dell’insurrezione repubblicana, ovvero sul modo in cui le 
persone più povere vivevano e cercavano la libertà. 
Questo spettacolo, ricalcando il romanzo, porta in scena il pregiudizio che oscura il 
valore umano di una persona, reputata “miserabile” solamente per il proprio stato 
sociale. Si tratta di dinamiche ancora presenti nella società contemporanea che forse 
non potranno mai cambiare e che viste a teatro diventando ancora più evidenti.
Una scena di particolare interesse e forza espressiva è quella in cui Fantine, una 
donna che deve abbandonare la propria figlia per problemi economici, si trova sul 
letto d’ospedale e a un certo punto il commissario Javert, interpretato da Francesco 
Migliaccio, comincia a insultarla e a umiliarla pesantemente. 
Questa scena ci è parsa la più rappresentativa poiché racconta una situazione 
che può accadere anche oggi: sebbene ci siano stati dei progressi, il problema dei 
maltrattamenti sui più deboli rimane attuale, il caso Cucchi può essere un esempio fra 
tutti. Consigliamo pertanto la visione di questo spettacolo per la stringente attualità 

da seguire, anche per la durata, tre ore, eccessiva, specie per un pubblico della mia età.
L’opera teatrale rispecchiava molto bene il romanzo originale, però poteva essere 
reinterpretato ed adattato di più alla nostra epoca. 

Ines Golzio
Classe 4^ A TT, I.S.I.S. F. Flora - Pordenone

Doninelli, dalla carta al palcoscenico
L’adattamento teatrale di Doninelli de “I Miserabili”, tratto dal romanzo del gigante 
della letteratura francese, Victor Hugo, viene rappresentato sul palcoscenico del Teatro 
Verdi di Pordenone, il 24 novembre 2018.
L’opera è ambientata nella Francia postnapoleonica. Il tema portante è l’amore, che 
assume diverse sembianze durante lo svolgimento dello spettacolo.
È la lotta per la sopravvivenza del galeotto Jean Valjean, che trascorre la vita a scappare 
dal poliziotto Javert, che ha l’intento di riportarlo in prigione. Lo scopo di Valjean è quello 
di accudire la piccola Cosette, figlia di Fantine, misera prostituta che non ha denaro per 
occuparsi della bambina. 
Se il Valjean di Branciaroli è convincente, l’interpretazione di Valentina Violo, nei panni 
di Eponine, lascia tutti di stucco con il suo modo brusco di comunicare i sentimenti. 
Anche Francesco Migliaccio è capace di incarnarsi nel personaggio di Javert, e riesce a 
rendere in modo eccellente la frustrazione di un ispettore incapace. Romina Colbasso 
non soddisfa le aspettative nel ruolo di Cosette, personaggio fondamentale, per la sua 
incapacità di trasmettere il suo amore per il padrino.
La scenografia è strutturata da pannelli alti e mobili, che ruotando offrono la possibilità 
di continui mutamenti di scena, ciò concede rapidità nel cambiare scenario, non 
incidendo sull’attenzione degli spettatori ed è anche una modalità economica nell’uso 
dello spazio e del tempo.
Non tutti i costumi paiono adeguati all’epoca della storia, anche se sono ben realizzati.
La rappresentazione è stata gradita dal pubblico, seppur con segni di cedimento durante 
la seconda parte.

Elie Aka Ehoussouaka, Paolo Boafo Boateng Oduro, Mahmoud Cisse, Anesa Kuljici, 
Marie Ann Williams
Classe 4^ A SS, I.S.I.S. F. Flora - Pordenone

“Les Misérables”, legalità e umanità, bontà e malvagità 
“Les Misérables” di Victor Hugo viene presentato al Teatro Giuseppe Verdi di Pordenone 
il 24 novembre 2018 con la regia di Franco Però. 
Le vicende si svolgono durante la Restaurazione postnapoleonica e durano circa vent’anni.
L’opera viene messa in scena con Branciaroli che interpreta Jean Valjean, un ex-galeotto 
condannato per i suoi furti, Valjean, ospitato dal vescovo di Digne al quale ruba 
l’argenteria, e obbligato poi a stabilirsi altrove perché perseguitato dal poliziotto Javert. 
L’attore sa destreggiarsi tra diversi personaggi e vari monologhi. In conflitto con il 
protagonista emerge proprio Javert, interpretato da Francesco Migliaccio. 
Nell’opera compaiono altri personaggi come Cosette, figlia di Fantine, una prostituta 
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che vive il Vangelo fino in fondo, pronuncia quelle parole dirompenti all’indirizzo dell’ex-
galeotto, tutti noi siamo pervasi da un brivido: è l’alba di una rinascita, che sarà 
faticosa, sì, ma a questo punto inarrestabile. È un giorno nuovo per Valjean, il reietto col 
passaporto giallo che, dopo essere stato accolto (e amato!) nonostante la sua miseria, 
si rende finalmente conto del male che c’è dentro di lui: è il bene che smaschera il male! 
Ma questa esperienza – per lui inedita – del perdono incondizionato non avrà effetto 
immediato; è come un seme, che germoglierà lentamente, ma inesorabilmente. Poi, 
sulla scena, c’è lui, Javert, che è molto più di un ispettore: la sua origine, l’essere cioè 
figlio di un furfante e di una prostituta, ne ha fatto – per una sorta di paradosso – un 
rigido (ottuso!) oppositore dell’immoralità, costantemente ossessionato dalla legge e 
dal diritto. All’inizio della storia egli sembra essere l’unico personaggio estraneo alla 
‘feccia’ dei miserabili: alla fine sarà l’unico a morire suicida. È il prezzo che Javert deve 
pagare per non essere riuscito a ‘convertirsi’, a superare – o almeno a sospendere – il suo 
miope pregiudizio su Valjean. Quest’ultimo, invece, morendo e rinascendo più volte nel 
corso della storia, incrociando (e abbracciando) i ‘mondi’ di altri personaggi (da Myriel 
a Fantine, a Cosette), scopre alla fine quella verità che il suo antagonista Javert non ha 
saputo – o, forse, non ha voluto – vedere: che ciò che più conta, nella nostra vita, non 
è il male che in qualche misura ci abita, ma il bene che abbiamo ricevuto e quello che 
siamo riusciti a donare… nonostante le nostre miserie. E quel fotogramma conclusivo, 
dell’ottimo Branciaroli-Valjean circondato dall’amore premuroso di Cosette e Marius, è 
una sintetica, riuscitissima, rappresentazione visiva del principio secondo cui il bene non 
può che generare altro bene.
L’adattamento teatrale, a cura di Luca Doninelli, e la sapiente regia di Franco Però 
hanno fedelmente riprodotto, anche grazie all’ausilio di altri fondamentali elementi 
della scrittura scenica (i costumi, le luci, le musiche), le atmosfere del celeberrimo 
e colossale romanzo di Victor Hugo. Un plauso, infine, va tributato agli attori, tutti 
credibili e coinvolgenti, i quali, con la loro voce, la loro gestualità e i loro disinvolti 
movimenti scenici, hanno saputo accompagnarci in questo emozionante viaggio dentro 
le pieghe della società francese postnapoleonica, ma anche dentro quelle, ben più 
profonde, dell’animo umano.

Raffaela Lambertucci, Andrea Giulia Spagnol, Mattia Zanette con la collaborazione 
dell’intera Classe 2^ A SU, I.S.I.S. Licei G.A. Pujati - Sacile

L’attualità de “I Miserabili” 
L’adattamento di Luca Doninelli dell’opera di Victor Hugo mette in evidenza gli aspetti 
di una società divisa come quella dei giorni nostri, in cui la miseria, innanzitutto di valori, 
detiene ancora un posto di rilievo, in cui il divario tra ricchissimi e poverissimi si acuisce 
sempre di più, in cui si giustificano arroganza e indifferenza dei potenti, in un’esistenza 
piena di percorsi tra i quali scegliere, tra una vita comoda e ottusa e l’azione giusta 
da compiere. È proprio per mezzo delle scelte che il Valjean interpretato da Franco 
Branciaroli manifesta la propria forza e il proprio valore. Non è grazie ad un evento 
miracoloso che avviene la sua rinascita, ma a una serie di piccole, ma non sempre facili, 
decisioni quotidiane. Le stesse che ognuno di noi può fare, affinché sia il percorso a dar 
senso alla vita, non l’attesa. 
È anche con la scenografia, firmata da Domenico Franchi, nuda e minimale, che si 
riesce portare in scena i temi universali del dolore, della misericordia, della giustizia, 
del male e della redenzione. D’impatto forte è l’utilizzo di semplici spazi, chiaroscuri 

del messaggio che porta con sé. Nonostante il testo di Hugo non appartenga alla 
nostra epoca, la resa scenica riporta a noi con forza tematiche necessarie, su cui è 
fondamentale interrogarsi. E il teatro è uno straordinario mezzo anche per riflettere su 
se stessi.

Classi 5^ A e 5^ B ET, I.S.I.S. G. Marchesini - Sacile 

Miseria e carità
Lo spettacolo teatrale “I Miserabili” mi è molto piaciuto: attori bravissimi hanno saputo 
dare enfasi a ciascuna scena con le loro voci pulite e la gestualità efficace. L’apparato 
scenico non era particolarmente ricco, perché costituito solo da tre grandi pannelli che 
però, variamente aperti e combinati, creavano nelle diverse scene la giusta atmosfera, 
a volte più luminosa e altre volte tenebrosa.
I personaggi, dal mio punto di vista, più coinvolgenti sono stati Cosette e Marius, due 
giovani che si sono conosciuti per caso nei giardini di Parigi e si sono innamorati, in un 
tempo assai difficile per la Francia: gli anni delle barricate parigine, anni di violenza, di 
soprusi e miseria. Ma il loro grande amore ha trionfato su tutto.
Questa storia ci insegna che le persone, se lo vogliono, nella vita possono cambiare. 
Jean Valjean è l’emblema del cambiamento, lui che da ladro destinato al bagno penale 
riesce, alla fine, a diventare un uomo buono, generoso come pochi: grazie all’incontro 
con il vescovo Myriel, che ha creduto in lui, impara ad amare il prossimo. Il gesto di 
carità cristiana del vescovo gli salva l’anima!
Nel corso di questa progressiva trasformazione, Valjean diventa sindaco di Montreuil-
sur-Mer con la nuova identità di Monsieur Madeleine, compie numerosi atti di generosità, 
quindi conosce Fantine e salva sua figlia, la piccola Cosette, dal degrado dei Thenardier. 
Quando ormai vive in questo mondo fatto di cose belle, decide coraggiosamente di 
costituirsi in tribunale per evitare che un povero uomo, accusato di essere Jean Valjean, 
venga condannato ingiustamente.
La bontà di Valjean raggiunge il punto più alto nella scena in cui egli libera l’ispettore 
Javert, il suo spietato persecutore, preso come ostaggio dai giovani rivoluzionari parigini: 
potrebbe saziare la sua sete di vendetta, ma non lo fa, perché ha ormai capito che è il 
perdono la forza che muove e rende migliore il mondo. E Javert, il difensore della legge, 
di fronte alla ricchezza d’animo del suo avversario, non può che soccombere, sentirsi a 
sua volta miserabile. Forse, essere buoni è proprio la cosa più difficile del mondo!

Prisca Presotto
Classe 2^ A SU, I.S.I.S. Licei G.A. Pujati - Sacile

Miserabili? No, semplicemente uomini!
“Jean Valjean, voi non appartenete più al male ma al bene”: così il vescovo Myriel, 
incarnazione del cristiano autentico, annuncia la polarità attorno alla quale si muove 
tutto lo spettacolo. Bene e male, per quasi tre ore, in un memorabile sabato sera di fine 
novembre, si sfidano sulla scena teatrale del Verdi di Pordenone, e talora si mescolano, 
si confondono, assumendo l’uno le sembianze dell’altro, fino al punto da non essere 
più riconoscibili. Forse perché l’uno contiene in sé il germe dell’altro. Quando il prelato, 
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società. Dopo aver vagato per giorni, riesce a trovare accoglienza presso il vescovo di 
Digne, il quale, con gesti spontanei e simbolici, ha un ruolo importante nella vita di Jean 
portandolo alla conversione. Grazie all’aiuto del vescovo, riesce ad incominciare una 
nuova vita a Montreuil-sur-Mer, diventando un cittadino rispettato e amato, al punto 
da venire eletto sindaco dopo poco tempo. Nonostante celi il suo passato sotto una 
falsa identità, Javert, un ispettore di polizia ed ex-secondino di Tolone, riesce a scovarlo 
e a riportarlo in carcere. Valjean riesce ad evadere e a ricostruirsi una nuova vita insieme 
a Cosette, figlia adottiva di cui si prende cura dopo una promessa fatta alla madre 
della ragazza in punto di morte. L’opera continua con la contrapposizione dei due 
personaggi principali, Jean e Javert, magistralmente interpretati da Franco Branciaroli e 
Francesco Migliaccio. Con voci risolute e decise, essi conducono il pubblico alla scoperta 
più profonda della storia: chi sono i veri miserabili. 
Da una parte l’ex-galeotto, stereotipo della miseria, che ottiene la redenzione grazie 
all’operato del vescovo e che, come ex-prostitute e studenti dai forti ideali, esprime una 
sensibilità di cui sono prive le persone che vivono nel mondo agiato delle classi sociali 
altolocate. Di quest’ultime fa parte Javert, commissario del tutto privo di umanità, che 
agisce con disprezzo ed è ossessionato dal far rispettare alla lettera la legge giudicando 
le persone con superficialità. Non crede alla possibilità di cambiamento, non crede 
alla bontà e al valore dei “miserabili” dedicando tutta la vita all’inseguimento di Jean 
e finendo per scoprirsi lui stesso un miserabile, non appena si rende conto delle virtù e 
dell’onesta di Jean. 
Spettacolo imponente e più che mai attuale quello di Luca Doninelli, che porta nella 
società odierna, distaccata dalla coscienza e dai retti valori, la metamorfosi dei 
personaggi di Hugo. Con un cast formidabile, è riuscito a strappare al pubblico del Verdi 
scroscianti applausi lasciando, in cambio, insegnamenti preziosi da portare nel cuore e 
nella testa. 

Andrea Reschiotto
Classe 3^ D IA, I.T.S.T. J.F. Kennedy - Pordenone

“I Miserabili”: personaggi e persone
Atmosfera buia, tetra e confusa, come la mente del protagonista Jean Valjean, un dialogo 
che racconta un cambiamento, un monologo che descrive l’innovazione dei sentimenti 
di un vescovo che non si arrende di fronte allo sgomento di un galeotto. La Francia, 
creatura bella ma delusa dagli ideali millantatori della rivoluzione, dell’illuminismo così 
razionale da lasciare per strada quei sentimenti umani padroni del nostro cuore. I reietti 
della società tanto persi ed uniti insieme da suscitare pietà e risa allo stesso momento, 
ma la cui situazione non può non catapultarci al pensiero preoccupato per l’odierna 
condizione di alcuni, in realtà molti, nostri compatrioti. Pensiero che si dissolve e al 
tempo stesso rafforza di fronte alla mirabile rappresentazione al di là del sipario.
Lo spazio è diviso da quattro muri girevoli che costituiscono una scenografia al limite 
dell’essenziale ma concreta e decisamente interattiva per gli attori che comodamente 
allestiscono la scena in un viavai policromatico di personaggi. Essi si dispongono in un 
connubio perfetto con il palco dilettando lo spettatore con allusioni ad opere artistiche 
romantiche e patriottiche impresse nella nostra mente come “La Libertà che guida il 
popolo” di Eugenè Delacroix o “La fucilazione del 3 maggio” di Francisco Goya.
La scelta del regista Franco Però di pesare le parole, i gesti, i movimenti degli attori 
sembra ripagare; la sua fiducia nel personaggio più che nel contesto permette di 

tratteggiati e di tre elementi fondamentali posizionati in mezzo al palcoscenico, sempre 
in movimento, che offrono la possibilità alla scena di mutare continuamente in forma 
fluida. Queste tre figure lasciano intuire l’essere umano nella sua nudità, spogliato non 
solo dei suoi beni terreni ma anche dei suoi valori, da quelli etici fino alla pura e semplice 
dignità: unica redenzione dalla miseria. 

Alberto De Nicolò, Matteo Loisotto
Classe 5^ C IA, I.T.S.T. J.F. Kennedy - Pordenone

Per un tozzo di pane
Per un tozzo di pane, cinque anni di prigione
per un reato non grave, giustificabile
diventano diciannove; dopo tentativi di evasione
ecco un galeotto, un miserabile.

Miserabile, con il cuore colmo di rabbia
finché un vescovo gentile lo accoglie.
Ma basta un gesto per infrangere la gabbia
e dalla cattiva strada infine lo distoglie.

Confuso, ruba una moneta a un bambino
in crisi d’identità decide infine di cambiare vita
aiutando i poveri, da bravo cittadino.

Può togliere i dubbi sulla sua persona travestita
ma dopo una notte di angoscia e tormento
fa la cosa giusta e smonta la sua vita costruita.

Matteo Nespolo
Classe 4^ C IA, I.T.S.T. J.F. Kennedy – Pordenone

Cambiare si può ...
Una sfida non da poco quella intrapresa dalla produzione del Teatro Stabile del 
Friuli-Venezia Giulia, in collaborazione con CTB e Teatro de gli Incamminati: mettere 
in scena un’opera di millecinquecento pagine! Il romanzo, pubblicato da Hugo 
nel 1862, narra la storia di vari personaggi, in particolare dell’ex-galeotto Jean 
Valjen, appartenenti agli strati più bassi della società francese dell’Ottocento, dalla 
Restaurazione postnapoleonica alla rivolta antimonarchica del 1832. La scenografia, 
curata da Domenico Franchi, è molto semplice ed al contempo efficace. Con colori cupi 
di tonalità grigio/blu porta a una totale immersione nei bassifondi parigini. Formata da 
diversi pannelli in continuo movimento per le varie scene della rappresentazione, mette 
in risalto la grande espressività dei personaggi. Il cast, numeroso e convincente, tiene 
il pubblico con il fiato sospeso per ben tre ore. Jean Valjean è un giovane costretto, 
per la povertà, a rubare un tozzo di pane per vivere. Giudicato come criminale viene 
rinchiuso nel carcere di Tolone, dove rimane per 19 anni covando rabbia verso l’intera 



I m
is

er
ab

ili

179178

stesso, che non solo lo libera, ma gli regala due candelabri in cambio della promessa di 
dedicare la sua vita, da quel momento in poi, al bene. 
Si ammira così la rinascita di Jean Valjean che, pur vecchio, fiorisce e resuscita per 
redimersi dal peccato dell’umanità e cambia, per risalire con le proprie forze la scala 
sociale e passare dall’essere un miserabile dimenticato e abbandonato a divenire un 
uomo dignitoso che si dedica a rialzare dalla polvere quegli stessi miserabili con cui 
aveva vissuto: diventa così l’emblema di un moderno self-made man. Franco Branciaroli 
ha espresso con pathos la forza traboccante e travolgente di questo personaggio e 
ha reso alla perfezione le sue luci e ombre, mentre gli altri attori nella loro diversità 
espressiva hanno arricchito la potenza delle scene.
L’innovativa scenografia abbracciava l’azione, le scene così si incastravano e 
completavano senza stridere e le luci facevano risaltare o i toni marrone della polvere 
e della miseria o il freddo grigiore dell’indifferenza e della sofferenza di una società 
dilaniata e ingiusta, facendo emergere i vibranti colori della bandiera francese come nel 
celebre quadro di Eugène Delacroix. 
Pur essendo l’adattamento di un’opera molto complessa, le tematiche principali sono 
state espresse efficacemente e l’articolarsi delle vicende è stata facile da seguire e da 
comprendere. 

Benedetta Giulia Stoiculiasa 
Classe 4^ B SCI, Liceo scientifico M. Grigoletti - Pordenone 

Dalla redazione de l’ABC DEL TEATRO 
Una redenzione sempre possibile
Venerdì 23 e sabato 24 novembre 2018 al Teatro Comunale Giuseppe Verdi di Pordenone 
è andato in scena lo spettacolo “I Miserabili”, ispirato all’omonimo romanzo di Victor 
Hugo. Ambientato nei bassifondi di Parigi durante gli anni della Restaurazione, racconta 
le varie forme che la miseria può assumere in un mondo lontano dalla serena realtà 
borghese: un mondo brulicante di reietti della società, dove s’impantanano anche 
sfortunate persone oneste. Tra questi “miserabili” spicca un ex-galeotto profondamente 
buono e tuttavia irrimediabilmente segnato da diciannove anni di bagno penale: 
Jean Valjean, interpretato da Franco Branciaroli. Quest’uomo, indurito dal dolore 
e invecchiato anzitempo, decidendo di adottare Cosette, orfana di una prostituta, 
accende la speranza di un possibile riscatto, se non per lui, quantomeno per la 
bambina: Valjean ormai non può più salvare sé stesso dall’etichetta che il mondo gli ha 
assegnato, ma può salvare lei. Cosette diventa così il simbolo di una redenzione resa 
possibile da una volontà che sconfigge il fato avverso.
La scenografia, sobria e insieme complessa, rende perfettamente l’idea del buio che 
avvolge ognuno dei personaggi, dei quali i bravissimi attori riescono a trasmettere la 
profondità. La vicenda si mantiene fedele al romanzo, anche se con un ritmo più rapido.  
“I Miserabili” di Franco Però è uno spettacolo capace di raccontare le millecinquecento 
pagine di Hugo senza banalizzarle, coinvolgendo il pubblico in una storia che non ha 
ancora smesso di parlarci di noi stessi e della società.

Carlo Tomba

comprendere uno spessore più rigido ma profondo dei pensieri.
Ammirevole la prova di Francesco Migliaccio nei panni di Javert, un poliziotto la cui 
giustizia civile non sempre coincide con la giustizia umana e che deve fare i conti con 
un mondo in decadenza e contemporaneamente in sviluppo, verso il riconoscimento 
di qualcosa al di sopra della fredda logica. Logica che in questa opera teatrale appare 
come un personaggio che viene e svanisce il momento dopo che esce dalle quinte, ti 
saluta e si siede accanto a te, lasciando il suo ruolo all’amore e al sentimento.

Michele Brusadin
Classe 4^ B SCI, Liceo scientifico M. Grigoletti - Pordenone 

Il “contrasto” al centro de “I Miserabili”  
Trasporre il celeberrimo, e lunghissimo, romanzo di Victor Hugo in una fedele 
rappresentazione di poco meno di tre ore è certamente un’impresa epica, ma quello 
che è andato in scena al Teatro Comunale Giuseppe Verdi di Pordenone è stato davvero 
uno spettacolo ai limiti del possibile. 
Per questa versione de “I Miserabili” la parola chiave è “contrasto”. Contrasto: quello 
tra il dinamismo attivo dei personaggi, talvolta addirittura frenetici, e la passività della 
scenografia, semplice, costituita da tre pannelli mobili, girati e aperti dai personaggi 
stessi tra una scena e l’altra. Contrasto: come i colori sgargianti della bandiera francese, 
sventolata durante la rivolta, oggetti e costumi di scena colorati, e il grigio cupo della 
scenografia. Contrasto: quello tra la personalità (ma anche la persona) di Jean Valjean 
prima e dopo il perdono del vescovo di Digne: il protagonista passa da ladro senza 
dignità a sindaco di una città, prendendosi responsabilità e salvando Cosette, la figlia 
di una donna che la società considera uno scarto. 
Contrasto: quello tra l’infanzia difficile di Cosette, trattata come una schiava e un 
animale da una famiglia di osti, e l’adolescenza, passata con l’amorevole padre 
adottivo. Contrastante in sé è l’opinione di Javert nei confronti di Jean Valjean, espressa 
soprattutto nel dilemma finale che lo porterà a scegliere il suicidio, piuttosto che punire 
un uomo buono per un crimine commesso più di vent’anni prima. 
Infine contrasto/confronto tra i Miserabili, considerati la feccia della società, che si 
possono mascherare da persone dignitose, ma rimarranno sempre consapevoli della 
loro condizione, e i potenti, i nobili, i ricchi, quelli considerati veramente dignitosi che, 
inconsapevoli della loro condizione, si prendono gioco dei miserabili, la cui condizione è 
per loro senza valore. 

Giulia Gambron 
Classe 4^ B SCI, Liceo scientifico M. Grigoletti - Pordenone 

Jean Valjean un self-made man
In una fredda e cupa notte nella città di Digne un ex-carcerato di nome Jean Valjean 
(interpretato da Franco Branciaroli) bussa disperato a una porta, e non una qualsiasi, 
bensì quella del vescovo Myriel (interpretato da Alessandro Albertin) e lì viene accolto, vi 
passa una notte e fugge con tutta l’argenteria, tuttavia è catturato e riportato indietro 
per assistere a un miracolo, semplice eppure sorprendente: il perdono del vescovo 
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IL FU MATTIA PASCAL
di Luigi Pirandello
adattamento di Daniele Pecci
con Daniele Pecci, Rosario Coppolino, 
Maria Rosaria Carli, 
Giovanni Maria Briganti, 
Adriano Giraldi, Diana Hobel, 
Marzia Postogna, Vincenzo Volo
regia di Guglielmo Ferro

Teatro Comunale G. Verdi 
Maniago
24 gennaio 2019

Teatro Zancanaro 
Sacile
25 gennaio 2019

PERCORSO “IL TEATRO È UN 
ROMANZO”
SPETTACOLO ADOTTATO DA:
I.S.I.S. E. Torricelli 
Maniago
Classi Quinte
Coordinatrice: prof.ssa Cristina Marchini
I.S.I.S. Licei G.A. Pujati
Sacile
Classe: 5^ B SU
Coordinatrice: prof.ssa Manuela Brunetta
I.T.S.T. J.F. Kennedy
Pordenone
Classi: 5^ C IA - 5^ C MM
Coordinatrice: prof.ssa 
Alessandra Magoni

Segnaliamo che la locandina di Francesco Piccoli della Classe 5^CMM dell’I.T.S.T. J.F. 
Kennedy - Pordenone si trova sul sito di “Adotta uno spettacolo” (ndr): 
www.adottaunospettacolo.it

Va in scena un grande romanzo 
È attraverso un’accurata serie di flashback che viene portata in scena la storia di uno 
dei più celebri romanzi di Pirandello. Con la notevole interpretazione di Daniele Pecci 
vediamo infatti le vicende di Mattia Pascal prendere forma per parlarci di difficoltà 
esistenziali che ancora oggi fanno parte delle nostre vite e ci spaventano.
Per indicare lo stile della rappresentazione si può fare riferimento all’atmosfera proposta 
al pubblico: viene ricreata una situazione cupa grazie alle musiche di sottofondo e alle 
luci che danno una chiara idea della drammaticità del racconto. 
La scena iniziale non facilita la comprensione delle vicende a chi non ha letto il romanzo, 
ma lo svolgimento della storia sana questa iniziale pecca e riesce a trasmettere il senso 
e il filo logico degli avvenimenti che interessano la vita del protagonista. 
Proprio grazie al succedersi di alti e bassi, sbalzi temporali e apparizioni di molteplici 
personaggi (tutti ben interpretati) lo spettacolo risulta piacevole pur trattando temi 
complessi, peraltro ancora attuali.

Giulio Menegon, Enrica Giacomello, Alessandro Tomizza
Classe 5^ S, I.S.I.S. E. Torricelli - Maniago

Mattia Pascal dal romanzo alla scena 
Grazie all’adattamento di Daniele Pecci e alla regia di Guglielmo Ferro, il romanzo “Il fu 
Mattia Pascal” di Luigi Pirandello è approdato sulla scena teatrale. 
La trama ruota attorno alla mutevole identità del protagonista, il quale nasce 
come Mattia Pascal, diviene Adriano Meis dopo un suicidio simulato e infine ritorna 
nuovamente Mattia Pascal. I temi centrali sono quindi la morte, la (ri)nascita e il 
ricordo, che assume un ruolo predominante in tutta l’opera.
La complessità filosofica di Pirandello è stata resa attraverso l’adozione di una 
recitazione lineare, utile anche a rendere esplicito il mutare di identità del protagonista.
Quello di Mattia è un continuo cercare un equilibrio nella vita come sulla scena: il continuo 
aprirsi e chiudersi del sipario della memoria è reso concretamente dal movimento della 
biblioteca, che dà il via ai ricordi più nascosti dell’animo del protagonista. 
Suggestivi i giochi di luce grazie ai quali i personaggi del passato sembrano 
materializzarsi improvvisamente.
L’attore protagonista ha saputo incarnare al meglio le sfaccettature della personalità di 
Mattia Pascal trasmettendo il senso della sua tormentata esistenza: gli spettatori sono 
così riusciti ad immedesimarsi nelle diverse situazioni sceniche e nell’intera vicenda.

Marta Vendramin, Giulia Zanchettin
Classe 5^ B SU, I.S.I.S. Licei G.A. Pujati - Sacile
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Dalla redazione de l’ABC DEL TEATRO 
Mattia Pascal in scena: un’occasione mancata
Per raccontare la nota storia di Mattia Pascal, il regista Guglielmo Ferro comincia 
dalla fine. In scena abbiamo subito il fu Mattia Pascal (Daniele Pecci), reduce dalla 
sua odissea esistenziale che racconta a Don Eligio (Rosario Coppolino). Mattia Pascal, 
fuggito per qualche giorno dall’insopportabile quotidianità ma creduto morto, coglie 
l’occasione per sottrarsi alla sua vita e cominciarne una nuova altrove, sotto il nome di 
Adriano Meis. Presto però anche questa nuova vita gli viene a noia, ma quando tenta 
di tornare a quella vecchia un altro uomo ha ormai preso il suo posto. Mattia Pascal 
diventa così il fu Mattia Pascal.
Purtroppo nello spettacolo si fa fatica a seguire la trama, eccessivamente frammentata 
in diverse parentesi temporali. Anche la scenografia non aiuta: all’inizio gli alti scaffali 
di legno appaiono perfetti per rappresentare la biblioteca in cui il protagonista lavora, 
ma presto diventano monotoni, opprimenti e limitanti. 
Gli attori si tengono poi a una certa distanza dai propri personaggi, che rimangono 
così bidimensionali e poco credibili. Quanto avviene in scena è estraneo tanto a chi è 
in platea quanto a chi è sul palco. Lo spettacolo fallisce così nell’obiettivo di catturare 
l’attenzione degli spettatori. La situazione migliora nel secondo atto, ma è troppo tardi: 
qualcosa non ha funzionato. Nel complesso, lo spettacolo è tenuto insieme unicamente 
dalla genialità di Pirandello e della sua storia.

Carlo Tomba

Una messa in scena fedele al romanzo 
Lo spettacolo nasce dal celeberrimo romanzo di Pirandello “Il fu Mattia Pascal”. 
Il protagonista è un bibliotecario che vive una vita monotona e che in seguito a dissapori 
familiari scappa a Montecarlo in cerca di fortuna. Qui vince una grossa somma al casinò 
e legge sul giornale la notizia della sua presunta morte: il caso lo ha reso finalmente 
ricco e libero. Da questo momento egli potrà vivere una nuova esistenza sotto il nome 
di Adriano Meis. In seguito a varie vicende riacquisterà la sua vera identità, ma... 
Con il susseguirsi degli eventi ci si immerge in una storia complicata che mette in 
evidenza le difficoltà di un uomo senza carisma e si nota che la società in cui si trova 
a vivere non lascia alcuno scampo, per quanto si provi a fuggire da essa. Mattia Pascal 
desidera disperatamente vivere ed essere qualcuno: questo desiderio insoddisfatto si 
esaspera in gesti bizzarri come il “suicidarsi psicologicamente” e cambiare vita.
Avendo già letto il romanzo, si è potuto fare un confronto con l’adattamento di Daniele 
Pecci e Guglielmo Ferro, constatando che questo rispecchia i caratteri dell’opera di 
Pirandello. La scenografia e i costumi hanno contribuito a rendere la messa in scena 
più “veritiera” e gradevole.

Simone Fabris, Francesco Antonini 	
Classe 5^ C MM, I.T.S.T. J.F. Kennedy

L’impossibile fuga di Mattia Pascal
Nella trasposizione teatrale del romanzo di Pirandello “Il fu Mattia Pascal” il 
protagonista, interpretato da Daniele Pecci, perde gradualmente i suoi beni a causa 
di un amministratore disonesto. Costretto ad una vita che lo opprime, non si lascia 
sfuggire l’opportunità di cambiarla, ma dopo la fuga dalla propria identità scopre 
che la nuova vita non è quella che voleva e che l’esistenza da fantasma non gli va a 
genio. Decide così di ritornare a casa per riassumere la sua vera identità, ma trova una 
situazione che lo sconvolge...
Anche grazie alla lettura propedeutica del romanzo, lo spettacolo è risultato veramente 
piacevole da seguire. La struttura e le scene rendono bene le situazioni: sembra quasi 
di essere catapultati nell’opera di Pirandello che prende forma e si anima. L’aspetto di 
maggior impatto è sicuramente la recitazione, impeccabile nonostante la complessità 
dell’opera rappresentata, ma anche gli effetti speciali e la colonna sonora contribuiscono 
a rendere interessante una rappresentazione che, essendo molto animata nei dialoghi 
e curata per quanto riguarda i costumi, non annoia lo spettatore, anzi lo attrae e ne 
cattura l’attenzione: i 120 minuti di durata sembrano volare come quando ci si diverte. 

Alessio Saksida
Classe 5^ C MM, I.T.S.T. J.F. Kennedy - Pordenone
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RAGAZZI DI VITA
di Pier Paolo Pasolini
drammaturgia di Emanuele Trevi
regia di Massimo Popolizio
con Lino Guanciale, Sonia Barbadoro, 
Giampiero Cicciò, Roberta Crivelli,
Flavio Francucci, Francesco Giordano, 
Lorenzo Grilli, Michele Lisi, 
Pietro Masotti, Paolo Minnielli, 
Alberto Onofrietti, Lorenzo Parrotto,
Verdiana Costanzo, Silvia Pernarella, 
Elena Polic Greco, Andrea Volpetti,
Francesco Santagada, 
Stefano Scialanga, Josafat Vagni, 

Teatro Comunale Giuseppe Verdi 
Pordenone
15-16-17 marzo 2019

PERCORSO “IL TEATRO È UN 
ROMANZO”
SPETTACOLO ADOTTATO DA:
I.S.I.S. Licei G.A. Pujati
Sacile
Classe: 5^ B SCI
Coordinatrice: prof. Paola Da Ros 
I.T.S.T. J.F. Kennedy
Pordenone
Classe: 5^ C IA 
Coordinatrice: prof.ssa 
Francesca Doretto 
Licei Don Bosco
Pordenone
Classe mista
Coordinatrici: prof.sse 
Donatella Del Piero, Jessica Tramontina
Liceo Scientifico M. Grigoletti
Pordenone
Classi: 4^ A ESA – 4^ D LIN – 5^ A LIN – 
5^ B SCI
Coordinatrici: prof.sse 
Antonella Dal Corso, Alessandra Pavan, 
Manuela Del Fiol

Segnaliamo che le locandine di Federica Venerus, Alice Panegos e Alice Morsanuto della 
classe 4^ D LIN del Liceo Scientifico M. Grigoletti - Pordenone e di Jessica Anzanello, 
Linda Castagnoli, Giorgia Marchetti e Nicole Susanna della classe 5^ B SC, I.S.I.S. Licei 
G.A. Pujati - Sacile si trovano sul sito di “Adotta uno spettacolo” (ndr): 
www.adottaunospettacolo.it

La triste spensieratezza dei ragazzi di vita
Nei giorni 15,16 e 17 marzo 2019 è stato rappresentato al Teatro Verdi di Pordenone 
lo spettacolo “Ragazzi di vita”, per la regia di Massimo Popolizio. Si tratta di un 
adattamento teatrale realizzato dal drammaturgo Emanuele Trevi, che ha unito 
all’omonimo romanzo di Pasolini alcuni spunti tratti da “Una vita violenta” dello stesso 
autore. L’opera si sviluppa come un insieme di episodi che ritraggono il quotidiano dei 
“ragazzi di vita” delle periferie di Roma, dai più innocenti e infantili tuffi nel Tevere, ai 
furti in tram. Le vicende dei protagonisti sono quasi esclusivamente raccontate dal 
narratore, Lino Guanciale, enfatica voce dell’oggettività distaccata dalla realtà delle 
borgate romane, e dai personaggi stessi.
La semplicità della scenografia viene compensata dall’interpretazione degli attori e 
dalla fantasia degli spettatori, come nel momento in cui una banale pedana con ruote 
diventa la barca con cui Riccetto e Agnolo fanno una “gita” sul Tevere.
Sono molto suggestivi i dialoghi e le battute in romanesco dei protagonisti. I termini non 
sono sempre comprensibili, ma a questo il regista ha trovato un ingegnoso rimedio. Alla 
fine, con una rappresentazione più vicina alla realtà dei nostri giorni che non a quella 
della Roma conosciuta da Pasolini, viene messo in scena un Glossario. Tramite le voci di 
due addette alle pulizie, una romana e l’altra di origine slava, vengono chiariti termini 
come “arrazzato”, ovvero “eccitato”, e “bacarozzo”, ossia “prete”.
Le voci degli attori che si uniscono nell’intonare canzoni di Claudio Villa, celebre 
interprete della romanità, come “Malinconia di rondine”, rendono l’opera ancora più 
pulsante, a volte per la spensieratezza che esprimono, altre volte per l’accento di 
disperazione.

Chiara Del Ben, Diana Maria Radu
Classe 4^ A ESA, Liceo Scientifico M. Grigoletti - Pordenone

Glossario 2.0
Come l’omonimo romanzo, anche la rappresentazione teatrale dei “Ragazzi di vita” 
utilizza il dialetto romanesco per enfatizzare le caratteristiche del luogo dove si svolge la 
vicenda: le borgate di Roma. Pasolini aveva bisogno di una tecnica per superare in parte 
la barriera che si sarebbe creata tra il pubblico di tutta Italia e la sua opera. 
È nata così l’idea di collocare, alla fine del romanzo, un piccolo vocabolario, il “Glossario”, 
che il lettore può consultare in qualunque momento. Con grande stupore del pubblico, 
anche Popolizio e Trevi hanno scelto di utilizzare la medesima soluzione per rispettare 
l’intenzione di Pasolini, rendendo però il tutto più dinamico e leggero, tramite le voci di 

RAGAZZI DI VITA
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Agnolo. Queste parole hanno indotto noi studenti a riflettere riguardo a quanto siamo 
fortunati a vivere in un contesto che ci permette di goderci le comodità della vita e 
della gioventù, a non essere costretti a rubare motorini per sopravvivere e ad essere 
grati di non aver mai provato la “vera fame”, quella che non dà nemmeno la forza di 
salire su un marciapiede. È stato molto interessante constatare come la passione per 
il teatro e la recitazione abbiano contribuito a far “scappare” la maggior parte degli 
attori dal contesto critico in cui si trovavano a vivere. Siamo riusciti a percepire questa 
loro passione dall’entusiasmo che mettevano nelle parole per descriverci il loro lavoro. 
(Shifali Singh, Sara Zgodic)

Durante la messa in scena dell’opera ispirata al romanzo di Pasolini, uno degli 
aspetti che ha colpito di più lo spettatore è stata una particolare scelta del regista. 
Quest’ultimo, Massimo Popolizio, nella prima parte dello spettacolo, ha preferito la 
narrazione in terza persona al più comune “io narrante”. Gli attori hanno recitato infatti 
come se stessero leggendo il copione: ognuno di loro prima di recitare la sua battuta, la 
introduceva mettendosi nei panni del narratore, rendendo evidente il distacco tra attore 
e personaggio. Nell’incontro tenutosi nella mattinata stessa dello spettacolo, gli attori ci 
hanno spiegato l’origine di questa scelta, fedele al punto di vista di Pasolini, interno ma 
allo stesso tempo esterno alle borgate di Roma. 
Il drammaturgo Emanuele Trevi e il regista si sono ispirati al teatro epico di Brecht, che 
prevede un rapporto tra attore e personaggio diverso da quello del teatro classico: 
si ha una recitazione nello stesso tempo estraniata ed empatica, senza una totale 
identificazione tra attore e personaggio. Uno degli episodi che fanno capire al meglio 
questa tecnica è sicuramente quello in cui gli attori interpretano la parte di cani coinvolti 
in una lotta. L’immaginazione dello spettatore e la bravura degli attori si completano a 
vicenda, senza bisogno di costumi ed effetti speciali. (Agnese Martini, Dafne Quatela)

Classe 4^ A ESA, Liceo Scientifico M. Grigoletti - Pordenone

Allora come ora
Lo spettacolo “Ragazzi di vita”, andato in scena domenica 17 marzo 2019 al Teatro 
Verdi, diretto da Massimo Popolizio e con la partecipazione di Lino Guanciale, è ispirato 
al romanzo omonimo di Pier Paolo Pasolini, che narra la vita del sottoproletariato e 
delle borgate romane durante il secondo dopoguerra con le storie dei suoi protagonisti: 
Riccetto, Marcello, Alduccio, il Caciotta, Lenzetta, Genesio, il Begalone e il Pistoletta. 
Ragazzi, come dice il titolo, che vivono la loro vita caratterizzata dall’istinto umano 
della sopravvivenza, in una realtà degradata, priva di valori etici, morali e di punti di 
riferimento. Ragazzi semplici che cercano di inserirsi in una società, per certi aspetti, 
inadatta alla loro età, dedita ai giochi d’azzardo, alla prostituzione minorile e ai furti, 
che appare ancora tragicamente attuale. 
Le storie di ogni personaggio sono sapientemente concatenate dalla narrazione 
di Lino Guanciale, il quale descrive le azioni e i comportamenti dei protagonisti 
analizzandole sia psicologicamente sia umanamente, creando un rapporto autore-
personaggio-pubblico, rendendo quest’ultimo protagonista e permettendogli una 
totale immedesimazione nella scena. 
Se dovessimo trovare un aggettivo per definirlo diremmo “geniale”. Geniale per diversi 
aspetti: per la contrapposizione del linguaggio tra narratore e personaggi (italiano 
forbito e dialetto romanesco), per la capacità e maestria della regia, del narratore e dei 

due donne addette alla pulizia, una romana e l’altra probabilmente ucraina, che parlano 
tra di loro durante le ore di lavoro. Il Glossario propone con evidenza una tematica 
di grande attualità, cioè quella dell’integrazione sociale. Infatti la donna slava vuole 
imparare il dialetto romanesco per ambientarsi meglio nella città in cui lavora e da 
questo traspare la difficoltà delle persone nel vivere in un contesto diverso e sconosciuto. 
L’idea originale ha fatto riflettere il pubblico, soprattutto chi ha letto “Ragazzi di vita”, 
strappandogli un sorriso. 
Pasolini avrebbe sicuramente apprezzato il messaggio sull’importanza dell’integrazione 
che Popolizio e Trevi sono riusciti a trasmettere alla fine della loro opera.

Lavinia Nicoleta Besliu, Tea Nanetti
Classe 4^A ESA, Liceo Scientifico M. Grigoletti - Pordenone

Le borgate romane tra ieri e oggi nell’incontro con gli attori
Il giorno 16 marzo 2019 si è svolto, al liceo M. Grigoletti, l’incontro, organizzato nell’ambito 
del progetto ‘‘Adotta uno spettacolo’’, con gli attori che hanno portato al Teatro Verdi lo 
spettacolo “Ragazzi di vita”, magistralmente tratto dall’omonimo romanzo di Pasolini.
Sei degli attori della Compagnia si sono presentati a rispondere con entusiasmo alle 
domande degli studenti, raccontando le loro esperienze personali e il “dietro le quinte”.
Partendo da un concetto di “vita” tanto diversa rispetto a quella dei giorni nostri, ci 
siamo addentrati nel mondo del sottoproletariato, grazie agli attori che hanno parlato 
a lungo di una Roma cronologicamente lontana da quella di Pasolini, ma con gli stessi 
problemi. I ragazzi che abitano nella periferia rischiano tutt’oggi di “restare fuori la sera” 
ed entrare nel giro della malavita.
L’unico antidoto contro questo fenomeno viene proprio dalla cultura che, come 
sottolineano gli attori, non deve essere un elemento di esclusione sociale, ma al contrario 
deve fungere da tramite tra chi è colto e chi lo è di meno, così da creare un mondo di 
pari opportunità. Usando una metafora, il signore del castello, saggio e colto, non solo 
non deve sbarrare la porta alle persone che sono al di fuori, ma ha anche il dovere di 
creare un ponte tra lui e gli altri, per consentire loro di godere della cultura e di tutto ciò 
che essa può portare. (Annalisa Argentin, Tacwa Ben Ismail)

“Come si fa a vivere in un mondo come quello dei ‘ragazzi di vita’, così privo di punti di 
riferimento?”. A questa domanda gli attori hanno risposto che in un contesto di totale 
degrado è inevitabile crearsi da soli i propri punti di riferimento.
Pur essendo le vittime di una tragedia sociale e culturale, i protagonisti dell’opera 
pasoliniana riescono a conservare anche l’amore per la vita. Gli episodi paralleli sul 
Tevere e sull’Aniene con protagonista il Riccetto rappresentano il conflitto tra queste 
due realtà: nel primo il ragazzo salva una rondinella che sta per annegare; nel secondo 
guarda l’amico affogare per non rischiare di rovinarsi i vestiti nuovi. Ecco la transizione 
simbolica del Riccetto: da ragazzo di vita a parte della borghesia consumistica.
(Zoe Chiarottin, Gloria Santarossa)

Riccetto, Agnolo e Genesio sono alcuni dei personaggi di “Ragazzi di vita”. Durante 
l’incontro con la Compagnia, abbiamo potuto approfondire la storia dei protagonisti 
dell’opera confrontandola con quella degli attori che la interpretano. 
‘‘Se mia nonna non mi avesse chiamato ogni sera per farmi tornare a casa, io avrei 
fatto la fine di quei ragazzi di vita’’ ha affermato Josafat Vagni, attore che interpreta 
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Ragazzi di vita
Tra le strade polverose e infangate errano miseri fanciulli
senza casa e senza famiglia.
Da bambini non si hanno grandi preoccupazioni,
neppure grandi pretese.
La sola priorità è avere del pane da mettere sotto i denti,
qualche amico con cui giocare.
Loro però sono diversi,
in situazioni troppo complicate, per dei semplici bambini,
agiscono spinti dall’istinto e dalle passioni.
Schiacciati da una realtà, cruda e meschina,
perdono l’innocenza e la purezza del loro animo.
Vivono senza punti di riferimento,
a contatto con noia, morte, miseria:
da ragazzi delle borgate, sensibili e impulsivi
a uomini intrappolati nella vuota società romana.
Ma, in realtà, questi “ragazzi di vita” sono così lontani da noi?

Chiara Rui, Anna Foletto
Classe 5^ Scientifico e Classico, Licei Don Bosco - Pordenone

Un tuffo nel mondo dei ragazzi di vita
Sorprendente, imprevedibile ed enigmatico proprio come Pierpaolo Pasolini. “Ragazzi di 
vita” è un’opera teatrale tratta dall’omonimo romanzo. Descrive e racconta il paesaggio 
e il clima delle periferie romane dove Pasolini visse per alcuni anni. 
La vicenda, ambientata nelle borgate di Roma del secondo dopoguerra, narra di 
un gruppo di ragazzi di Pietralata. Il protagonista è Riccetto che, come i suoi amici, 
è costretto a vivere alla giornata rubacchiando oggetti per poi rivenderli. Dopo aver 
racimolato un po’ di denaro, noleggia una barca per andare sul Tevere con i suoi amici 
rischiando anche di morire per salvare una rondine finita in acqua. Tuttavia con il passare 
del tempo il suo essere delinquente prevale sulla generosità. Dopo aver conosciuto la vita 
nella capitale si getta nella vita di malvivente fino a quando non sarà arrestato dalla 
polizia per un crimine di cui però non è colpevole.
La vicenda è accompagnata dalla narrazione di un uomo borghese che incarna lo spirito 
del libro, immergendosi nelle vicende per renderle chiare agli occhi dello spettatore; 
ciò rispecchia l’attenzione dell’autore per le realtà dimenticate, non “contaminate” 
dall’educazione di stampo borghese. Per questo motivo, Pasolini intende rappresentare 
il mondo delle borgate e delle periferie romane in cui i ragazzi vivono, dominato dalla 
piccola criminalità, dai quartieri del sesso, dalle liti familiari. Anche il linguaggio è proprio 
di questo mondo: il dialetto romano con le sue espressioni e le sue battute fa da cornice 
alle vicende.  L’opera teatrale diretta da Massimo Popolizio ci immerge in questo mondo 
nascosto e sconosciuto, ma lo fa attraverso la vitalità dei ragazzi, senza alcun filtro 
ideologico o morale. 

Eros Masserut
Classe 5^ B SCI, Liceo Scientifico M. Grigoletti - Pordenone

protagonisti di aver reso un romanzo, così ricco di tematiche profonde e impegnative, 
leggero, senza per questo privarlo della serietà che lo contraddistingue; geniale per 
la scelta del “nulla” scenografico e degli oggetti scenici, così essenziali da rendere 
interprete l’immaginazione del pubblico. 

Anna Bevilacqua, Chiara Verdichizzi
Classe 4^ Classico, Licei Don Bosco - Pordenone

Dalla vita al palcoscenico
“Ragazzi di Vita” è l’adattamento teatrale del celebre romanzo di Pier Paolo Pasolini, 
pubblicato nel 1955 da Garzanti e rappresentato dal Piccolo Teatro Strehler di Milano, la 
cui drammaturgia è affidata ad Emanuele Trevi. 
La vicenda prende vita nel contesto delle borgate romane degli anni Cinquanta, realtà 
che Pasolini stesso ebbe modo di conoscere quando fu costretto ad allontanarsi dal suo 
amato Friuli. I personaggi di questa storia sono diciannove ragazzi che si fanno interpreti 
del modo di vivere di alcuni giovani romani, attraverso un linguaggio spesso volgare e 
rozzo che rispecchia in modo efficace la situazione di degrado e di disagio dell’epoca. 
Protagonista della vicenda è il percorso di crescita di Riccetto: viene descritta infatti 
la sua adolescenza dai tredici ai diciassette anni, con il suo progressivo incattivimento 
dovuto al contesto in cui si trova. Riccetto e il suo amico Agnolo, infatti, lottano con una 
dolorosa quotidianità che li priva della felicità, rendendoli vittime dei mali della società: 
povertà, prostituzione, criminalità. 
Singolare è l’interpretazione di Lino Guanciale che da narratore esterno guarda da una 
prospettiva straniata i fatti, facendosi mediatore tra il pubblico e la messa in scena; 
la sua costante presenza sul palco favorisce la continuità della narrazione e l’intensa 
partecipazione del pubblico. 
Dal piacevole incontro mattutino con gli attori abbiamo potuto capire l’importanza 
di mettere un po’ di sé nella parte che si recita così che il messaggio arrivi in modo 
più efficace e sincero allo spettatore. Ci ha colpito in modo particolare la bravura e la 
versatilità degli attori nell’interpretare parti complesse e nell’immedesimarsi in vite così 
dure e in personaggi molto giovani.
La scenografia spoglia e l’uso originale degli oggetti di scena hanno favorito il 
coinvolgimento dello spettatore, ora rapito dalle parole della voce narrante, ora da ciò 
che accadeva sul palco, ora dai commenti dei protagonisti-narratori, in un movimento 
continuo dentro e fuori la storia che, con un ritmo incalzante, è giunta alla sua conclusione 
fra lo scroscio di applausi di un pubblico entusiasta. 

Camilla Rellini, Giorgia Muggeo 
Classe 5^ Scientifico e Classico, Licei Don Bosco - Pordenone



Ra
ga

zz
i d

i v
it

a

191190

romana e questo costituisce un ulteriore elemento espressivo.
In conclusione lo spettacolo è incredibilmente coeso nella realtà che vuole rappresentare 
e non sono presenti sbavature né nella recitazione, né nella dizione e nemmeno nella 
scenografia, spartana ma che dà spazio all’immaginazione dello spettatore: ed ecco 
che prende forma la Roma anni ‘50, l’asfalto rovente, il Tevere impetuoso.

Jacopo Lot
Classe 5^ B SC, I.S.I.S. Licei G.A. Pujati – Sacile

“Faceva un caldo, che non era scirocco e non era arsura, ma soltanto 
caldo”
Con queste parole esordisce la voce di Lino Guanciale, narratore delle vicende 
che vedono come protagonisti i “Ragazzi di vita”, nella rappresentazione scenica 
dell’omonimo romanzo di Pier Paolo Pasolini. 
L’attore, dalla sua prima comparsa sulla scena, si mostra circondato da un numero 
esiguo di materiale scenico volto ad esprimere l’autentica semplicità del subproletariato 
romano. L’autenticità è resa ulteriormente dall’uso di canzoni composte dal 
cantautore Claudio Villa che, insieme all’utilizzo della parlata romanesca nei dialoghi, 
fornisce allo spettatore l’immagine di un suggestivo microcosmo romano. Inoltre la 
scenografia, scarna e funzionale, secondo lo stesso regista Massimo Popolizio “cambia 
continuamente”, mettendo in luce la frammentarietà che caratterizza non solo le 
scene ma l’intera storia che il narratore tenta di ricomporre in un quadro più ampio 
che è quello della Roma degli anni Cinquanta, diverso dall’immagine della “dolce 
vita”, che traspare da alcune opere cinematografiche coeve alla pubblicazione del 
romanzo, come “Vacanze romane” del 1953. Si tratta dello stesso divario che Pasolini 
vuole esprimere criticando il conformismo borghese e valorizzando, al contrario, la 
spontaneità e il vitalismo incontenibile della Roma emarginata. In tal senso la lezione 
pasoliniana incarnata dalla figura di Riccetto, che alla conclusione del romanzo si 
estranea dall’universo vitalistico della sua infanzia per perdersi negli schemi perbenisti 
e ipocriti della borghesia, trasforma l’intera rappresentazione in un’opera di formazione, 
seppur in negativo.
La lezione pasoliniana risulta essere oggi più che mai attuale in una società i cui valori 
autentici sono nascosti da nuove forme di ipocrisia sociale, la cui massima espressione 
si esplicita nell’importanza attribuita ai profili virtuali.

Maria Feltrin, Letizia Magris, Lorenzo Masutti, Malena Perez, Lucrezia Rupolo
Classe 5^ B SC, I.S.I.S. Licei G.A. Pujati – Sacile 

Ragazzi di vita: Pasolini oggi
In “Ragazzi di vita” Pier Paolo Pasolini narra la vita degradata, mossa da istinti e 
passioni, degli abitanti delle borgate romane nel periodo del secondo dopoguerra. Una 
realtà povera senza punti di riferimento stabili, in cui si vive di sotterfugi ed espedienti 
ma che conserva ancora l’autenticità di un mondo semplice non ancora contaminato 
dal consumismo. Nel romanzo Pasolini si sofferma principalmente sulle vicende di un 
gruppo di ragazzi di Pietralata e in particolare sul protagonista Riccetto, di cui descrive 
gli anni della crescita ed il suo tentativo di inserirsi nella società. Egli vive la vita in modo 
selvaggio, alla giornata e senza regole. Pasolini però vuole anche descrivere la sua bontà 
d’animo, e con il passare del tempo Riccetto, dopo dolorose vicissitudini familiari, riesce 
a trovare lavoro e ad integrarsi nella cosiddetta “società normale”. Ha tagliato i suoi 
riccioli, non è più il ragazzo di prima, e ha dimenticato i suoi amici di un tempo.
Con sapiente maestria e grande sensibilità, il regista Massimo Popolizio porta sul 
palcoscenico spoglio un gruppo di giovani attori per recitare la desolante povertà delle 
borgate romane. Sono proprio i ragazzi di Pasolini, che afferrano la vita a piene mani 
riversando nelle strade le loro vitalità emarginate.
In uno spazio vuoto, si susseguono scene di vita degradata ma sincera, resa autentica 
dai giovani attori, che in parlato romanesco e con marcata gestualità abilmente 
passano dal comico al tragico.
Ci ritorna alla mente Pier Paolo Pasolini che, scavato in volto e con gli occhiali scuri, 
seguito da bambini scalzi e malvestiti, camminava per le strade fangose delle borgate 
romane per raccontarci la miseria di quei luoghi negli anni successivi al secondo 
conflitto mondiale.
Luoghi e situazioni che il poeta corsaro potrebbe ritrovare ancora oggi nelle periferie 
del mondo, vittime della globalizzazione. Troverebbe persone sopraffatte, soggiogate, 
oppresse dall’economia globale, che non hanno via d’uscita dallo sfruttamento, privati 
della loro dignità e dei loro diritti inalienabili di esseri umani.

Andrea Bortoluzzi, Elisabeth-A. Keppler, Lisa Mutton 
Classe 5^ B SC, I.S.I.S. Licei G.A. Pujati - Sacile

Uno spettacolo di grande forza impressionistica
Lo spettacolo “Ragazzi di vita” diretto da Massimo Popolizio colpisce soprattutto per il 
suo grande realismo: la parlata romanesca molto convincente, i riferimenti continui a 
vie e edifici della Roma dell’epoca, i vestiti degli attori profondamente anni ‘50. 
La rappresentazione teatrale scorre liscia con Lino Guanciale che collega i vari capitoli 
tra loro usando una parlantina fluente ed espressiva, muovendosi, modificando la 
scenografia con le proprie mani e prendendo sulle proprie spalle l’intero spettacolo. 
Proprio la scenografia è essenziale ma al tempo stesso permette una grande capacità 
di movimento agli attori, a Riccetto e ai suoi amici che girano tutta la città alla ricerca 
di dare un senso alle proprie giornate, alla propria individualità distrutta da un contesto 
sociale spesso degradato. Il protagonista dell’opera pasoliniana spicca rispetto agli 
attori che lo circondano grazie alla folta chioma di riccioli biondi che fa da contrasto 
con i capelli lisci e scuri che prevalgono tra i suoi compagni: grazie a questo dettaglio 
è immediatamente riconoscibile dal pubblico. La recitazione è espressionistica, non 
tralascia la veemente comunicazione delle passioni che animano i ragazzi e nemmeno 
il loro colorito linguaggio. Spesso gli attori intonano canzoni tipiche della tradizione 
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Massimo Popolizio (regia) ed Emanuele Trevi (drammaturgia) compiono una scelta 
chiave: riprendere le parole di Pasolini stesso, riferirci gli avvenimenti non solo tramite 
l’azione diretta, ma integrando la narrazione originale dell’autore. Gli attori svolgono un 
doppio ruolo: da un lato parlano in quanto personaggio, dall’altro raccontano, diventano 
dei sotto-narratori, srotolano la scena a parole, mentre questa si realizza. Rimane 
essenziale, però, il ruolo del Narratore principale (interpretato da Lino Guanciale): è lui la 
figura che apre lo spettacolo. Egli assomiglia più agli spettatori, non è propriamente uno 
di quei ragazzi, ma lì in mezzo cerca di immedesimarsi in loro, capirli, talvolta, si unisce 
al loro briganteggiare nel tentativo di sfiorare la loro anima e i dolori che la affliggono. 
Soprattutto, in quanto nostro simile, è lui a guidarci nel nostro dovere di umanità.

Elena Busato
Classe 5^ A LIN, Liceo Scientifico M. Grigoletti - Pordenone

Dalla redazione de l’ABC DEL TEATRO 
Personaggi narratori di se stessi
“Ragazzi di vita”, andato in scena al teatro Verdi di Pordenone il 15, 16 e 17 marzo 2019, ha 
fatto scoprire al pubblico pordenonese la Roma del dopoguerra raccontata da Pier Paolo 
Pasolini nel suo romanzo. Una messa in scena fedele al testo pasoliniano nelle vicende 
e nella lingua. Il regista Massimo Popolizio adotta però una modalità comunicativa 
singolare: fa accompagnare le vicende dei “ragazzi di vita” da un narratore e, a tratti, 
i personaggi diventano narratori di sé stessi. Secondo quanto ci insegna Brecht, questo 
fa sì che il pubblico assuma uno sguardo critico e, abbandonando ogni passività, 
“lavori” insieme all’attore. È un obiettivo raggiunto, ma Popolizio esige di più dai suoi 
attori: questi non raccontano semplicemente le loro vicende, ma raccontandole le 
interpretano, secondo i dettami di un altro grande maestro di teatro, Stanislavskij, che 
esigeva l’immedesimazione completa dell’attore col personaggio. Si presenta in questo 
modo una distonia tra la parola dell’attore, che critica e distanzia da sé il personaggio, e 
le sue azioni, accolte e non giudicate dall’attore stesso. Distonia nient’affatto fastidiosa, 
ma interessante, nuova e apprezzabile. Tutto questo su un palcoscenico quasi nudo, 
come nudi sono i corpi dei ragazzi nelle prime scene: nuda giovinezza, nudo futuro. 
I ragazzi sono in balia della loro vitalità infelice, della povertà, non hanno uno scopo, 
non fanno scelte. Sono esistenze forti e imponenti, ma malinconiche e disperate. Questa 
malinconia non viene avvertita che dal narratore (Lino Guanciale). Il drammaturgo 
Emanuele Trevi dice di lui: “Vede tutto, parla di Roma come se la sorvolasse come un 
uccello rapace o un drone. Ma non si accontenta di rimanere lassù. È attratto dal basso, 
dove brulicano le storie”.
Purtroppo il narratore adotta una recitazione estremamente enfatica, che contrasta 
con la semplicità e naturalezza dei “ragazzi di vita” Riccetto (Lorenzo Grilli) o Agnolo 
(Josafat Vagni). L’insieme conserva comunque una certa armonia anche grazie alle 
canzoni di Claudio Villa e ai toni del parlato romanesco.
Uno spettacolo vivo e umano a tutti gli effetti. 

Miruna Ioana Drajneanu 

“Un ragazzo di vita a teatro”
Er Pescetto trova all’ultimo il biglietto
neanche sapeva ci fosse
lo spettacolo
la domenica scorsa
e ora si affanna
e gli suda la fronte per la corsa
Si siede e guarda il palco inanimato
Il resto del pubblico tarda
e lui aspetta impanicato
perché da un lato
il passato con lui è buono
dall’altro è tremendo
e lui lo vuole un ricordo
ma qualche cosa l’ha scordata
per forza, apposta.
Si aggrappa ai braccioli
quando appaiono gli attori
mascherati da fantasmi
degli amici sol miraggi
All’inizio vuole uscire
e non esser mai venuto
Ma poi piano si rilassa
e sorride a una battuta
Quella scena l’ha veduta
in una vecchia vecchia vita!
E d’un tratto già è finita.
Lui rimane là seduto
intontito, imbambolato
E sommerso dagli applausi
dice con un fil di voce: grazie.

Anna Sara Tissino, Sara Toffolo 
Classe 5^ A LIN, Liceo Scientifico M. Grigoletti - Pordenone

Il nostro dovere di umanità
Un uomo entra in scena: giacca e cravatta, una figura normale, cui siamo abituati. 
Ma ha inizio la sua narrazione, e veniamo lanciati lontani dalle nostre aspettative: ci 
troviamo nella Roma del sottoproletariato degli anni ‘50. È qui che si svolge la vicenda 
dei “Ragazzi di vita” di Pasolini, un mondo crudo che lui non censura, esponendoci 
alla drammaticità di tale condizione. Ragazzi derubati della gioventù spensierata che 
sarebbe loro dovuta, e affogati in un fiume di criminalità, miseria, rancore, e fame – 
condizione che ancora oggi tocca troppe persone, e di cui dobbiamo essere coscienti: se 
non siamo noi, in prima persona, a lottare da mattino a sera per sopravvivere, abbiamo 
comunque un dovere di riconoscere chi è logorato da tale battaglia. E forse dalla 
necessità di diffondere questo messaggio nasce il progetto della trasposizione teatrale, 
sessant’anni dopo la pubblicazione del romanzo.
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Il teatro è prima di tutto comunicazione, e in quanto tale ha anche una straordinaria 
efficacia educativa. Ne è conferma il progetto “Solo il tuo nome mi è nemico” proposto 
quest’anno dall’Associazione Thesis. Il capolavoro shakespeariano “Romeo e Giulietta” 
è divenuto occasione per considerare i mutamenti che l’amore determina nell’animo 
giovanile e le circostanze che possono incidere sui rapporti tra giovani e adulti. 
Di qui l’ipotesi di dinamiche che avrebbero potuto portare a un diverso esito l’infelice 
storia di Romeo e Giulietta: dinamiche un tempo impensabili, ma oggi possibili.
“Solo il tuo nome mi è nemico”, lezione-spettacolo ideata da Maria Ariis, autrice e 
interprete del testo insieme a Paola Salvi, ha alternato il racconto della tragedia, l’analisi 
dei conflitti che la attraversano e un vero e proprio iter di mediazione tra le parti 
contrapposte (Capuleti e Montecchi) affidato a mediatrici professioniste dell’Ordine 
degli Avvocati di Pordenone. Sono stati infine i giovani spettatori a decidere con il loro 
voto l’effetto della mediazione e quindi la conclusione felice o tragica della vicenda 
shakespeariana. Il percorso, denso di contenuti quanto brillante nella forma, ha fatto 
emergere con chiarezza la necessità di comprendere le proprie e altrui emozioni al fine 
di stabilire relazioni positive; inoltre si è rivelato efficace nel divulgare la cultura della 
mediazione e sottolinearne l’utilità sociale. Circa 1700 studenti di Pordenone e provincia 
hanno aderito all’iniziativa, che è stata proposta in una serie di nove incontri avvenuti in 
sedi diverse e che i ragazzi hanno particolarmente apprezzato: lo dimostrano i numerosi 
scritti da loro inviati. Di questi lavori viene qui presentata una selezione. La scelta è stata 
ispirata al criterio della funzionalità e soprattutto dell’originalità dei testi. 

La Lezione-spettacolo è stata rappresentata presso:
- Auditorium Liceo Le Filandiere di San Vito al Tagliamento il 15 gennaio 2019
- Auditorium Licei G.A. Pujati di Sacile il 16 gennaio 2018 (2 repliche)
- Auditorium B Liceo Scientifico M. Grigoletti di Pordenone il 17 gennaio 2018 (2 repliche)
- Auditorium Istituto E. Torricelli di Maniago il 18 gennaio 2019 (2 repliche)
- Aula Magna Scuola Media G. Lozer di Pordenone il 26 marzo 2019 (2 repliche)

Istituti partecipanti al progetto:
I.S.I.S. G. Marchesini - Sacile
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.T.S.S.E. O. Mattiussi - Pordenone
I.T.S.T. J.F. Kennedy - Pordenone
Licei Don Bosco - Pordenone
Liceo E. Vendramini - Pordenone
Liceo Leopardi-Majorana - Pordenone	
Liceo Scientifico M. Grigoletti - Pordenone
Scuola Secondaria di Primo Grado G. Lozer - Pordenone 

SOLO IL TUO NOME MI È NEMICO
Shakespeare, la Mediazione e l’allenamento alla responsabilità

Scritto da Maria Ariis, Carla Manzon e Paola Salvi
Interpretato da Maria Ariis e Paola Salvi
Con la partecipazione dell’Organismo di Mediazione Forense 
dell’Ordine degli Avvocati di Pordenone
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Ciò che amore 
può fare,

amore tenta. 

What love 
can do, 

that dares 
love attempt.

con il sostegno di

Nati sotto 
contraria 

stella.

Star-cross’d 
lovers.
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Solo il tuo nome mi è nemico
Adotta uno Spettacolo 2018/19
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Segnaliamo che il video di Siria Borghese, Sara Gritti, Claudia Boateng della classe 2^ C 
FU del Liceo Leopardi-Majorana - Pordenone e quello di Chiara Cicuta e Giulia Fabbro 
della classe 3^ A SIA dell’I.S.I.S. G. Marchesini - Sacile si trovano sul sito di “Adotta uno 
spettacolo” (ndr): www.adottaunospettacolo.it

Ascolto e dialogo per sanare i conflitti  
La lezione-spettacolo “Solo il tuo nome mi è nemico”, proposta dall’Associazione Culturale 
Thesis in collaborazione con l’Organismo di Mediazione Forense dell’Ordine degli Avvocati 
di Pordenone, coinvolge i ragazzi nella tragedia “Romeo e Giulietta” facendone decidere 
a loro il finale. Le attrici Maria Ariis e Paola Salvi hanno portato in scena la famosissima 
opera shakespeariana in modo totalmente innovativo: hanno infatti simulato un 
processo di mediazione tra le due famiglie rivali, rappresentate dalle madri dei giovani 
Capuleti e Montecchi, con l’intervento di una mediatrice professionista. Questa, dopo 
aver trovato un accomodamento tra le due contendenti attraverso un attento lavoro 
di ascolto e di dialogo, ha condotto il pubblico a decretare un finale diverso da quello 
di Shakespeare. Abbiamo trovato molto originale il format della lezione-spettacolo: 
secondo noi l’idea di rendere i ragazzi parte attiva al termine della rappresentazione 
ha pienamente funzionato. La presenza della mediatrice è stata fondamentale non 
solo perché ci ha fatto comprendere alcune tecniche di comunicazione, ma soprattutto 
perché ci siamo rese conto in prima persona di quanto il dialogo e l’ascolto del prossimo ci 
possano indurre a vedere le situazioni da un’altra prospettiva, facendoci anche crescere 
emotivamente e intellettualmente. 

Anna Bevilacqua, Chiara Verdichizzi
Classe 4^ C, Licei Don Bosco - Pordenone

By Romeo to his parents
From: romeo.montague@gmail.com
To: father.montague@gmail.com

Object: Juliet Capulet

Dear Father, dear Mother,
I have fallen in love with Juliet Capulet.
She is the rose of my heart, the light that beats the darkness of fear and the sun rising 
in a lovely morning! I feel compelled to praise her, for I could not live without her: so let 
my words flow, and in my heart I will feel grateful.
This was not the case four days ago. I did not even know her! It all happened so fast, 
but I do not regret any moment of it. Thus, I stand. I am sure of my true love, so sure 
that I asked Friar Lawrence to marry us. Though I am convinced you act only for the 
best of all of us, the rivalry between our two families has brought everyone nothing but 
death and despair. I cannot contemplate the reason for the hate I myself once had for 
the Capulets! Why is everyone hateful, and not forgiving? What happened between our 
households too big to overcome? Does it even matter anymore?
I feel like a caged bird wanting to fly and my heart is showing me the way: I have decided 

to go on a journey with my beloved Juliet, to protect her from being hurt any longer by 
this feud. Oh, how sweet and lovely is she! Alas, I have to leave my dear family and my 
truthful friends! But I will not be alone, neither will I be regretful.
I hope you understand it is not your fault. I am not hurt, neither physically nor 
psychologically. All I want to do is to be alone with Juliet for a while, to think about who 
I am, where my life is leading me, what I should do.
I will come back, but only when I know how to deal with the hate and how to fix it.
Goodbye.
Romeo 

Francesco Bidinost
Classe 3^ B SCA, Liceo Scientifico M. Grigoletti - Pordenone

Letter written by Juliet to her parents
Dear Parents,
I am writing to show my gratitude for your choice to accept my marriage to Romeo. I 
was very surprised when I realised that you had changed your mind about my husband 
so I would like to thank you for understanding my situation and giving me your support.
I can imagine that it was not easy to accept my decision because you had grown up 
in a condition in which you were obliged to hate the Montagues, just like me. I, on the 
contrary, had the opportunity to experience how nonsense the feud between our families 
is. Falling in love with Romeo changed my life also because, together, we decided to give 
up this hatred that has been going on from time immemorial.
Talking about the marriage, I know you were angry when you discovered it but, after all, 
I am sure that it also made you think about the rivalry between our family and Romeo’s. 
It is something that you’ve always accepted but never pondered of: if the marriage had 
never occurred, another opportunity to agree on peace with the Montagues would never 
have turned up. Since I know you and Romeo’s parents made the effort to accept our 
situation, I also have to admit that I feel the need to offer my apologies regarding my 
behaviour. I’m sorry I did not try to explain what was going on and for not telling you 
about the marriage we were organising. I thought you could not understand the reason 
why I wanted to marry Romeo mainly because we have never been very frank with each 
other: after all that had happened, I noticed for the first time you were interested in 
listening to my point of view so I can say we are finally a closer family now.
I will never stop remarking how thankful I am for your comprehension: I will never hide 
anything more to you, I promise!
Yours sincerely
Juliet

Alice Donno
Classe 3^ B SCA, Liceo Scientifico M. Grigoletti - Pordenone

Lettera (con sorpresa...) di Giulietta ai genitori
Cari genitori,
non serve che vi rammenti l’amore che il mio cuore prova per Romeo, piuttosto volevo 
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esporvi la mia infinita stima per voi. Vi ringrazio per la vostra mediazione amichevole 
con i Montecchi. Inoltre sono doverosi i ringraziamenti alla mediatrice che è stata così 
abile da portarci a tale felice esito. Ho però una verità sconcertante da rivelarvi: qualche 
giorno fa ho scoperto di essere in dolce attesa. Il problema è che non ho mai passato 
una felice notte con Romeo. 
“Oh Romeo, Romeo, perché non sei stato tu Romeo?”. 
Mi duole affliggervi ulteriormente con questa notizia: prima del matrimonio sono andata 
a confessarmi da frate Lorenzo, il quale mi aspettava desideroso di un congiungimento 
carnale, che è andato poi a buon fine. 
Dunque, penso sia lui il responsabile della mia gravidanza. 
Ora chiedo a voi un consiglio, o saggi genitori, su come gestire la situazione. 
Giulietta
PS: per il momento non dite niente ai Montecchi e a Romeo. 

Samuele De Lorenzi, Daniele Dell’Agnese, Alessandro Maiolla
Classe 2^ A, I.S.I.S. Liceo Le Filandiere - San Vito al Tagliamento 

Corrispondenza tra Romeo (pentito...) e i genitori
Cari genitori, 
vi ringrazio per aver tentato di sistemare la faccenda con Giulietta, ma devo rivelarvi 
una cosa. 
A mediazione avvenuta, io e la figlia dei Capuleti ci siamo incontrati in quello che è stato 
il nostro secondo appuntamento: abbiamo preferito incontrarci un’altra volta prima del 
matrimonio. Dopo la festa in Ca’ Capuleti non ho fatto altro che pensare a Giulietta 
e alla sua bellezza, ma temo che quella notte il mio giudizio fosse annebbiato dagli 
sfarzosi costumi che ella indossava perché, vedendola la sera scorsa senza trucco (una 
ragazza acqua e sapone, per capirci) ho cambiato idea. Mi dispiace, cari genitori, ma 
non posso assolutamente prenderla come mia sposa: lei non è la mia anima gemella. 
Non le ho ancora detto niente del suo amore non più corrisposto, ma ho intenzione di 
scappare a Mantova e non farmi più vedere: magari là troverò il mio vero amore.
Con affetto,
Romeo
Caro Romeo, 
come puoi darci questa triste notizia, dopo tutti gli sforzi per far avvenire il matrimonio 
fra di voi? Per non parlare di tutti i soldi spesi per fare la statua ai Capuleti! È UNA 
TRAGEDIA che metterà in cattiva luce il nome della nostra famiglia e riaccenderà l’odio 
tra noi e i Capuleti. Romeo, in quanto genitori ti consigliamo di rimanere nella bella 
Verona, tua città natale, dove troverai una soluzione, e di non scappare a Mantova 
come farebbe un vigliacco con la coda di paglia! Affronta il problema da vero uomo e 
come tuo padre ti ha insegnato. Tuo cugino Benvolio non si comporterebbe in questo 
modo, tantomeno il tuo amico Mercuzio. Oh, loro sì che sono esempi da emulare … altro 
che tu, che dopo tutto quanto abbiamo fatto ci dici che non ti piace più Giulietta. 
Vedi di sistemare la faccenda al più presto!
Tuo padre e tua madre 
P.S.: se osi scappare a Mantova ti disconosceremo come figlio.

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

Romeo era veneto.... 
Caro pare e cara mare,
ve vui tant ben parché ve sè mesi d’acordo con la fameja dei Capuleti. Fasendo pace coi 
vostri nemisi, me lasé viver na vita puita con el me amor, Giulietta. Ve ringrasie anca par 
le statue de oro che ven mes fora de casa, le par bon, speren che no i ne le ciave.
Ve vui dir na roba: tra poc riverà un picinin e diventerè nonni. Speren ch’el sie màs-cio 
(ma anca se vien fora na femena non saria un problemon). Avaria pensà de ciamarlo 
Mercuzio, par ricordar el me amigo. Se l’è na femena mi la voria ciamar Rosalina, ma 
Giulietta non l’è d’acordo gnanca un fià, quindi la decidarà ela.
Me ricorde la prima volta che go vist Giulietta, son restà fulminà, ades go oci sol che par 
ela. Co se sen visti ala festa dei Capuleti, ghe ho dat un baso che me lo ricordarò par 
sempre. Ve spete a casa nostra par far un feston pal picinin, ghe sarà anca i suoceri e el 
principe, quindi vedè de portar un bon prosechin, che gh’è de far bela figura.
Se veden da pì veci, fè puito.
Romeo
P.S.: pensè se chel can de Shakespeare gavesse scrit la nostra storia in veneto scjeto 
invése che con quel inglese trist che ‘l ciapa drénto poc e nient... saria vignua fora na 
roba spetacolar.

Lorenzo Moretti, Daisy Tondat, Tecla Urban
Classe 2^ G, I.S.I.S. Liceo Le Filandiere - San Vito al Tagliamento 

Dopo il successo della mediazione...
Cari genitori,
vi sono grato per tutto quello che mi avete dato e vorrei ringraziarvi dell’opportunità 
che avete offerto a me e alla luce dei miei occhi, la mia Giulietta, colei che ho amato fin 
dal primo momento in cui l’ho vista. Ora, con il vostro consenso, potremmo vivere una 
vita serena e piena di gioia che, sono certo, durerà fino allo spegnersi dell’ultima stella 
luminosa.
Cara madre, vi perdono di aver letto il mio diario senza il mio consenso, perché proprio 
quella lettura vi ha consentito di arrivare alla profondità del mio sentimento.
Vorrei estendere i miei ringraziamenti anche all’avvocato che con tanto zelo ha difeso 
il mio desiderio. Spero che, dopo la mediazione, l’opinione della nostra famiglia nei 
confronti dei Capuleti cambi: sono persone come tutte le altre e per questo dovreste 
concedere loro una seconda possibilità, in quanto credo che nemmeno voi sappiate la 
verità su come sia nato questo violento contrasto tra le due famiglie.
Prima di congedarmi da voi vorrei suggerirvi di ringraziare Frate Lorenzo per la sua 
sincera disponibilità, perché grazie al suo intervento ho avuto l’occasione di coronare il 
mio sogno. Ora, con il cuore pieno di gioia, vado dalla mia sposa che mi sta aspettando.
Questo non è un addio, è solo un arrivederci.
Il vostro Romeo

Alice Sabatini 
Classe 2^ A ET, I.S.I.S. G. Marchesini - Sacile
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SEZIONE BIENNIO

SCRITTURA 

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

Albero Lavinia
Motivazione del Premio:
L’elaborato propone una continuazione interpretativa del romanzo “ La donna abitata” 
particolarmente suggestiva grazie all’uso di un linguaggio volutamente quotidiano, 
ottenuto con il “discorso diretto libero”, e ad una ambiguità spazio-temporale che 
disorienta e affascina.

Il giovedì era il giorno della settimana che preferivo. A metà mattina io e mamma 
uscivamo di casa. Percorrevamo velocemente la via occupata dal mercato, prendendo 
un po’ di formaggio e un po’ di verdura, fino a raggiungere la solita bancarella dei fiori. 
Sceglievamo i più freschi e poi raggiungevamo la casa di abuelita. Suonavo il campanello 
e bussavo due volte alla porta, trepidante. A volte ci aspettava dall’altra parte e ci 
accoglieva a braccia aperte, con un grande sorriso che spiccava in quel viso solcato 
dall’età. “Fiori belli da parte di fiori ancora più belli”, diceva prendendo il mazzo colorato 
dalle mani di mamma. Altre volte si faceva attendere, ci apriva con uno sguardo perso 
nel vuoto. Ringraziava flebilmente per i fiori e mi accarezzava il viso in una maniera 
che, seppur dolce, aveva una profonda nota di tristezza e malinconia. Però la spremuta 
d’arancia sul tavolo della cucina c’era sempre. Proveniva direttamente dalle arance del 
giardino di abuelita. C’erano infatti due aranci: uno visibilmente più vecchio dell’altro. 
Abuelita sembrava quasi affezionata a quei due alberi che curava attentamente e dei 
quali coglieva i frutti più maturi per fare la sua speciale spremuta. Speciale perché, 
appena bevuta, ti faceva sentire pieno di energie e di vita come non mai. Cominciavo 
a girare per casa alla ricerca di qualcosa da mettere in disordine, mentre mamma 
sistemava la spesa e parlava con abuelita. Come stai? Non c’è male. Ti ho preso del 
formaggio fresco. Come quello della scorsa settimana? Simile, ti è piaciuto? Molto, 
grazie Sara. Di nulla. Ma io crescevo e quest’abitudine, per me prima irrinunciabile, 
cominciava a perdere importanza e senso. La scuola e le amicizie mi impegnavano così 
tanto che credevo di perdere tempo andando a trovare abuelita.
È tornata dopo tanto! Se solo ne fossi ancora capace, farei un sorriso gigante, ma come 
ho già capito la mia nuova corteccia è immutabile. Mi limiterò a lasciare che il vento 
muova le mie foglie rumorosamente, trasformando il fruscio in un suono di festa. 
La vedo entrare in casa, accompagnata da un giovane che mi ricorda tanto il mio Felipe, 
dietro di loro ciondola tristemente Sara. La casa è vuota ormai da una settimana. 

Dedica a GIOCONDA BELLI 
Pordenone, 9-16 marzo 2019
Concorso “Parole e immagini per Gioconda Belli”
Coordinamento Progetto Dedica Scuola: Daniela Gasparotto, 
Annamaria Manfredelli

libri 
incontri 
musica  
teatro 
cinema

dedicafestival.it



Questa volta, tuttavia, è diverso.
Vedo in Adamo ed Eva il mio riflesso. Ma la verità è che io detesto il mio riflesso. 
Impiego la mia esistenza creando e distruggendo mondi a mio piacimento, nessun 
principio, nessuna regola a fermarmi, i giorni piatti, nessun motivo che mi spinga ad 
apprezzare la mia eternità.
Ma non desidero questo per l’Uomo e per la Donna. 
Ecco perché sto offrendo loro l’opportunità di scegliere tra una vita eterna, simile alla 
mia, nel Paradiso Terrestre, e una vita da assaporare fino al fondo, ricca di avventure, di 
gioia e di tristezza, di passione e di rabbia, d’amore e d’odio.
Ecco, ci siamo. Sapevo sarebbe arrivata prima Eva; mi sta cercando, vuole che io mi 
mostri a lei. 
Il Serpente è già lì, vicino all’albero della Conoscenza; è anche grazie a lui se riesco a 
comunicare con l’Uomo e con la Donna.
“In fondo al fiume ho visto delle immagini nuove, che però sembravano più reali di te, di 
me e di tutto quello che ci circonda. Ho capito che la loro esistenza dipendeva da me. 
Devo far uso del mio libero arbitrio e mangiare quel frutto. Elohim vuole che lo faccia.”
Lo voglio davvero? Se lo farà, sarò costretto a cambiare lo stato attuale delle cose, forse 
dovrò addirittura distruggere il Paradiso. E Adamo? Che ne sarà di lui? 
Certe volte penso che Eva abbia il mondo sotto controllo in modi che nemmeno io riesco 
a comprendere. Questa è una di quelle volte. Non sono sicuro di quello che sta facendo 
ma, come ha appena detto, deve utilizzare il suo libero arbitrio e, se davvero spero in 
una vita migliore per lei e per l’Uomo, devo lasciarglielo fare.
Sento il Serpente ridere e torno ad ascoltare la loro conversazione. “Tu devi sapere... vi ha 
proprio fatto a sua immagine e somiglianza, Lui è colui che tutto sa”. 
Ed Eva risponde: “E anche colui che ha paura di sapere.”

Mia madre è volata via, come era già successo a me. Chissà che cosa diventerà lei: un 
altro albero da frutto, un animale oppure un sasso? Ecco, un sasso, una pietra farebbe al 
caso suo, irremovibile com’era. Sara e sua figlia vengono verso di me, raccolgono i miei 
frutti, osservandomi con gli stessi occhi grandi, ma oggi gonfi e tristi. Sara accarezza 
la mia superficie ruvida quasi come sapesse che dentro quel tronco vive la mia anima.
Ci aveva lasciato così, con la casa in ordine, le arance sugli alberi, ma i fiori della 
settimana prima mezzi appassiti. Mentre mi spostavo da una stanza all’altra, i sensi di 
colpa mi divoravano per tutti quei giovedì che avevo mancato la visita ad abuelita. 
In una camera trovai una scatola di cartone sul letto. Mi avvicinai incuriosita e, aprendola, 
scoprii vecchie fotografie, articoli di giornale e un taccuino rilegato in cuoio nero. Le foto 
sgualcite mostravano quasi sempre una giovane con lo stesso sguardo e portamento 
di abuelita, ma non poteva essere lei. Raccolsi un articolo di giornale caduto a terra. 
Diceva: “Assassinato il Generale Vela: il Movimento colpisce ancora”. Ne afferrai un altro 
e un altro ancora. Tutti gli articoli riportavano più o meno le stesse informazioni, fatti 
avvenuti all’inizio della Rivoluzione. Presi in mano il taccuino, abbandonando gli articoli 
sul letto. Non feci in tempo ad aprirlo che mamma mi chiamò dalla cucina, la spremuta 
d’arance era pronta. Infilai velocemente il taccuino in borsa e mi diressi verso la cucina.
Sorseggia il succo dei miei frutti seduta al mio tavolo. Ogni tanto si rivolge a Sara o al 
ragazzo, con un leggero sorriso stampato sulle labbra. Intanto io entro nel suo corpo, 
presto il mio calore si diffonderà e giungerà al suo cuore, alleggerendolo dai rimpianti. 
Le donerò la forza per vivere e per continuare la rivoluzione che io, Lavinia, avevo aiutato, 
prima di trasformarmi in un albero.

Alice Scarabellotto
Classe 2^ A C, Liceo Leopardi-Majorana - Pordenone

L’inizio del mondo visto da Elohim
Motivazione del Premio:
Interessante interpretazione del romanzo “L’infinito nel palmo della mano” incentrata sul 
tema del libero arbitrio dal punto di vista di Elohim.

Fa uno strano effetto, il controllo.
Perché il cielo è azzurro? Perché le stelle si vedono solo di notte e le rose hanno un 
profumo così delicato? Perché i pesci nuotano e i leoni ruggiscono? Perché il sole non 
illumina tutta la Terra? 
Non lo so, sembrava giusto così.
Ogni mio pensiero si concretizza, ogni mio desiderio è un ordine, ogni mia curiosità viene 
soddisfatta. Ora che lo dico a voce alta, sembra quasi un gioco. 
Ma non è forse questo, la vita? Me lo chiedo da molto tempo, forse troppo. C’è chi 
chiama questi cambiamenti la sorte, chi il karma; forse non sanno che dietro a tutto 
questo ci sono io. 
Loro mi chiamano Elohim.
Già, loro… Si sentono pedine in uno schema troppo grande da comprendere anche solo 
in minima parte, ma non era ciò che desideravo.
O forse sì, in fondo è a causa mia se ora sono arrivati a questo punto.
Sono sempre esistito e sempre esisterò, ma adesso sono qui, non so nemmeno dove di 
preciso, a creare una nuova vita; vicino a me, per consigliarmi, solo il Serpente.
Magari aveva ragione lui, quando diceva alla Donna che, non appena una mia creazione 
mi stanca, la lascio perdere per iniziarne una tutta nuova.
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LINGUAGGIO VISIVO 

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

La prima risata
Motivazione del Premio:
Si fa apprezzare nel disegno la spontaneità del tratto infantile che ben si adegua ad Alia 
ed Enea, piccoli protagonisti della fiaba. D
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TRIENNIO

SCRITTURA 

Classe 5^ C RIM, I.S.I.S. P. Sarpi - San Vito al Tagliamento
Motivazione del Premio:
Progetto di scrittura molto originale, in cui l’intera classe, partendo da una poesia di 
Gioconda Belli, ha creato “una sinfonia di testi poetici” in spagnolo, che colgono un 
aspetto peculiare della riflessione dell’autrice, ovvero la specificità dell’essere uomo/
donna ma anche l’assoluta complementarità.

Krste Lekoski, Andrea Borgobello, Nicola Mascherin, Andrea Zavagno

E Dio mi ha fatto donna

E Dio mi ha fatto donna
coi capelli lunghi e biondi,
occhi azzurri.

Per questo sembro una principessa,
in realtà
io sono una guerriera

Mi credono vuota
però dentro ho il mare
sta a te esplorarlo.

Ne ho passate tante
e ho superato tutto
tranne te.

Ho chiuso tutte le porte
ti ho aspettato sulla soglia del dolore,
però alla fine
ho bussato al tuo portone.

Y Dios me hizo mujer
de pelo largo y rubio,
ojos azules.

Por eso parezco una princesa,
en realidad
yo soy una guerrera.

Me creen vacía,
pero tengo dentro el mar:
depende de ti explorarlo.

He sufrido mucho
pero he superado todo,
a excepcìon de ti.

He cerrado todas las puertas,
esperándote sobre el umbral del dolor,
pero al final
he tocado a tu portòn.
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Vanessa Lanzetta, Elisabetta Martin, Myriam Passi

E Dio ti ha fatto uomo

Muro indestructible				M    uro indistruttibile
Hombrefrío, de piedra				U    omo freddo, di pietra
Tan fuerte e impenetrable, 			C   osì forte e impenetrabile,
Que querría ser tu reina. 			C   he vorrei essere la tua regina.

Tusnerviosinvencibles, 				I     tuoi nervi invincibili,
Tu corazón de piedra				I    l tuo cuore di pietra
Con heridas invisibles				C    on ferite invisibili
Como lágrimas secadas. 			C   ome lacrime asciutte.
Solo una mujer puede 				    Solo una donna può
Verlas y cuidarlas, 				    Vederle e curarle,
Solo una buenamujer				    Solo una donna buona
Merece una roca como tú. 			M   erita una roccia come te.

Dicenque no sientesnada			D   icono che non senti niente
Que tu corazón no existe,			C   he il tuo cuore non esiste,
Y esto no es verdad,				E     questo non è vero,
Pero tútambiénsobre esto mentiste,		P  erò anche tu su questo mentisti,
Yo sé que no es así.				I    o so che non è così.

Eres una rosa roja				    Sei una rosa rossa
Tan bella comopeligrosa			T   anto bella quanto pericolosa
Con tu coroladelicada				C    on la tua corolla delicata
Y tus espinas dañinas.				E     le tue spine dannose.

El mundo necesita tu ser.			I   l mondo necessita il tuo essere.
Te necesita tu mujer.				T    i necessita la tua donna.
Tu hijo te necesita.				T    uo figlio ti necessita.
Eres el yang, la media naranja.			   Sei lo yang, la dolce metà.
La rosa de este planeta				L   a rosa di questo pianeta
Quesabeproteger				C    he sa proteggere 
la pureza de su mariposa. 			   la purezza della sua farfalla.

E Dio mi ha fatto uomo, bello e alto
con spalle larghe e capelli corti,
la mia barba è ribelle,
ma la mia voce è profonda.

Sono tutto ciò che le donne desiderano.
addominali di The Rock,
mani poderose,forti e lavoratrici 
come quelle di Morandi e Cannavacciuolo.

Madrid, Las Vegas e Dubai,
ho così tanti soldi che potrei viaggiare
per tutta la vita.

Bill Gates è più povero di me
e Brad Pitt è meno famoso di me,
sono l’imperatore del ventunesimo secolo.

Tristemente,
mi sveglio con gli occhi sbarrati,
mi guardo intorno. 

Non sono tutto questo,
ma ugualmente valgo, 
anzi, valgo di più.

Linda Luciano, Melissa Bigatin, Veronica Rota
 
E Dio mi ha fatto uomo

Y Dios me hizo hombre, guapo y alto
con hombros anchosy pelo corto,
mi barba es desobediente
pero mi voz es muy caliente.

Yo soy todo lo que las mujeres quieren
abdominales de “The Rock”,
manos poderosas,fuertes y trabajadoras 
como las de Morandi y Cannavacciuolo.

Madrid, Las Vegas y Dubai,
tengo tanto dinero que podría viajar
toda mi vida.

Bill Gates es más pobre que yo
y Brad Pitt es menos famoso que yo,
yo soy el emperador de siglo veintiuno.

Tristemente,
me despierto, con ojos desorbitados
y miro a mi alrededor.

No soy todo esto,
pero igualmente valgo,
y valgo más.
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E Dio mi ha fatto uomo

Y Dios me hizo hombre				  
de pelo corto
ojos,
barba y bigote de hombre.
Con manos grandes
 y brazos fuertes.
Para construir las bases
de mi familia,
con los hombros anchos
para poderla proteger
todos los días.
Carácter duro
a la vista de todo el mundo
pero frágil en mi intimidad.
Muchas ideas, sueños
y también preocupaciones
invaden mi mente.
A pesar de esto, Dios me hizo un hombre
con un corazón lleno de
amor y delicadeza
para mi mujer
y mis hijos.

209208

E Dio non ti ha fatto uomo 
per essere geloso, 
egoista,
possessivo,
per picchiare la tua donna.
Lei non sta con te
per non avere libertà,
per subire la tua violenza
ed essere perseguitata.
Tu devi essere protezione per lei 
senza nulla in cambio
se non il suo amore.
Per colpa delle tue violenze
continue e costanti
lei è costretta a denunciarti,
per mettere fine a tutto questo. 
Tu non meriti di essere chiamato “Uomo”.

E Dio mi ha fatto uomo
con i capelli corti
occhi
barba e baffi da uomo.
Con mani grandi
e braccia forti.
Per costruire le basi 
della mia famiglia,
con le spalle larghe
per poterla proteggere
tutti i giorni.
Carattere duro
alla vista di tutti
però fragile nella mia intimità.
Molte idee, sogni
e anche preoccupazioni
invadono la mia mente.
Nonostante ciò, Dio mi ha fatto un uomo
con un cuore pieno di
amore e delicatezza
per mia moglie
e i miei figli.

Alessia Buffa, Alessia Santin, Giulia Fregolent

E Dio non ti ha fatto uomo

Y Dios no te hizo hombre 
para ser celoso, 
egoísta,
posesivo,
para golpear a tu mujer.
Ella no está contigo
para no tener libertad
padecer tu violencia
y ser perseguitada.
Tú debes ser protección para ella
sin nada en cambio
sino su amor.
Por culpa de tus violencias
continuas y constantes 
ella está obligada a denunciarte,
para poner fin a todo esto.
Tú no mereces ser llamado “Hombre”.
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Mediana Zouhair, Azzurra Brusadin, Katia Comparin, Rofia Belekhelef

E Dio ti ha fatto uomo

Y Dios te hizo hombre,
un hombre fuerte,
pero no tanto como una Mujer,
un gladiador que intenta destruir 
a una Amazona del corazón 
que blindado de pies a cabeza, 
de Oriente a Occidente
se impone, justificándose 
con mil y una excusa;
un bruto que no conoce el No, 
pero sí la fuerza de sus manos,
esas manos que casi parecen 
tener vida propia,
que sin conciencia, sin razón
suben y bajan, dejando atrás solo 
miedo y desesperación.
Una bestia disfrazada de héroe,
que oculta la mueca con una sonrisa,
y provoca temblores violentos con solo el toque.
Toque delicadoel de una flor, 
áspero el de tus manos,
que la flor arrancaron, 
luego arrugaron, 
luego aplastaron y 
al finaldejaron marchitar.
Y Dios hizo también al Hombre
que la flor la recogió suavemente 
y la cuidó 
dejando crecer su jardín
el Hombre que sonríe tambiéncon los ojos, 
espejos brillantes de un alma pura
cuyas manos se bajan 
con el único propósito de elevar a la mujer 
como su Reina y Esposa
el Hombre que al No lo respeta, y con su corazón
en sus manos espera al Sí;
el Hombre que lleva mil y una noches 
construyendo la armadura hecha 
a medida para la Amazona del corazón,
El Hombre fuerte, tanto como una Mujer.

E Dio ti ha fatto uomo,
un uomo forte,
però non quanto una Donna,
un gladiatore che cerca di distruggere 
un’amazzone di cuore
che corazzato dalla testa ai piedi, 
dall’Oriente all’Occidente
si impone, giustificandosi 
con mille e una scusa;
un bruto che non conosce il No, 
ma solo la forza delle sue mani,
quelle mani che sembra quasi 
abbiano vita propria,
che senza coscienza, senza ragione
si alzano e si abbassano lasciando dietro 
loro solo paura e disperazione
Una bestia travestita da eroe,
che nasconde il ghigno con il sorriso,
e causa violenti tremori con solo il tocco.
Tocco delicato quello di un fiore,
rozzo quello delle tue mani,
che il fiore l’hanno strappato, 
poi sgualcito, 
poi schiacciato 
e poi lasciato appassire.
E Dio ha anche fatto l’Uomo
che il fiore l’ha colto delicatamente 
e l’ha accudito 
lasciando crescere il suo giardino
l’Uomo che sorride anche con gli occhi, 
specchi lucenti di un animo puro
le cui mani si abbassano 
con il solo scopo di innalzare la donna 
come sua Regina e Consorte
l’Uomo che il No lo rispetta, 
e con il cuore tra le mani aspetta il Sì;
l’Uomo che passa mille e una notte
a costruire la corazza su misura per
l’Amazzone di cuore,
L’Uomo forte, tanto quanto una Donna.

Francesca Collaviti
Classe 4^ G, I.S.I.S. Liceo Le Filandiere - San Vito al Tagliamento

Abito il cielo
Motivazione del Premio:
Una rivisitazione delicatamente poetica del romanzo “La donna abitata”, la cronaca di 
una reincarnazione per inseguire la libertà

Spiccai il volo quando le cime dei vulcani di Faguas erano ormai abbracciate dalla 
tiepida luce dell’alba. Tremavo, non ero abituata a quella sensazione di libertà che ora mi 
pervade, facendomi sentire di nuovo viva, di nuovo a casa. Il mio piccolo cuore accelera 
sempre di più. I miei occhi divorano l’intenso azzurro del cielo, contenti di non trovare la 
fine di quell’infinito. Sto volando, proprio come nei miei sogni, solo che ora l’aria fredda 
mi sferza il corpo per davvero.
È una sensazione strana, devo ancora abituarmi a questa nuova pelle e alle rapide ali 
iridescenti che mi permettono di danzare e di essere libera. Sì, ora sono libera, sono me 
stessa. Mi sento rinata, felice. Sono un colibrì abitato da sangue di donna. Sono Lavinia.
Non so quanto tempo sia passato da quando sentii un improvviso tumulto nelle mie 
vene, un insolito coraggio, un impeto di ribellione che mi fece premere il grilletto di 
quell’ordigno metallico che sputa fuoco. Tutto sembra così confuso, i miei ricordi 
combattono tra di loro una folle guerra. Il volto del generale Vela mi appare sfocato, 
eppure il mio cuore sembra scoppiare, ripensando a quei pochi e lontani istanti. 
Quegli istanti che sembravano secoli. Secoli che ora si sgretolano man mano che avanzo 
veloce nel limpido cielo.
Ora il sole è un fuoco vivido, le sue fiamme bruciano l’azzurro, trasformandolo in arancio. 
Quei colori intensi sembrano pervadermi, il mio sangue ribolle, la mia mente ricorda 
Felipe. La sua passione, il suo coraggio, la sua voglia di cambiare di mondo, il suo 
desiderio di ribellione sono un fuoco resistente alle furie del vento. Ora quel fuoco che 
anima i cuori dei guerrieri è anche una parte di me, la sua luce e la sua potenza non mi 
sono più nascoste.
Una forza segreta guida il mio volo, lascio che il mio spirito danzi nel vento della sera. 
La notte è ormai lacerata da mille punte luminose, quando mi poso sul ramo di un 
arancio. Avverto un palpito provenire dall’albero, sento la sua linfa scorrere attraverso il 
contorto disegno dei suoi rami, ne percepisco l’anima. Riconosco quella ruvida corteccia, 
quelle foglie verdi che celano i frutti profumati: sono a casa. La casa in cui i miei timori 
si sono mescolati a un nuovo coraggio, la casa in cui la vuota normalità è stata colmata 
da una nuova realtà, la solitudine sostituita dall’intensità dell’amore.
Percepisco un calore familiare, l’aria mi sta abbracciando con i suoi aliti leggeri. È lo 
spirito di mia zia Ines, colei che ha sempre alimentato i miei sogni di libertà. Lei è un 
arciere che non ha timore di scagliare la sua freccia. Io sono la sua freccia e ora mi 
scaglia lontano, mi lascia libera di seguire la mia traiettoria.
Mi libro in volo.
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Ex aequo:
Luca Taiariol
Classe 4^ F, I.S.I.S. Liceo Le Filandiere - San Vito al Tagliamento

L’uomo, la donna, l’essere umano
Motivazione del Premio:
Interessante analisi dell’identità maschile/femminile attraverso le figure di Eva e Adamo 
nel romanzo che li vede protagonisti. 

Gioconda Belli ne “L’infinito nel palmo della mano” ha voluto esplorare e riscrivere 
la storia del primo uomo e della prima donna, vedendola da una diversa prospettiva 
rispetto a quella narrata nella Bibbia e rivelandone aspetti mai considerati. Il gesto di 
Eva di mangiare il frutto proibito non è più un atto di disubbidienza nei confronti di 
Elohim, ma diventa esercizio della libertà concessa dal dio all’uomo. Eva compie un 
gesto di coraggio nei confronti dell’ignoto in quanto si sente libera di soddisfare la 
propria curiosità: vuole scoprire il perché della loro esistenza, vuole sapere cosa c’è 
oltre il Giardino, vuole comprendere il Bene e il Male, vuole conoscere tutto ciò che non 
conosce. Eva si vuole mettere nei panni del creatore, di cui è stata creata a immagine 
e somiglianza, per dare inizio alla storia di tutti gli uomini. La perfezione della vita nel 
Giardino diventa, allora, punto di partenza e di fine della vita, nella quale l’uomo e la 
donna intraprendono un viaggio alla scoperta del Bene e del Male, delle emozioni e delle 
passioni sia benevole che maligne.
In questo contesto la Belli fa emergere ancora di più i due caratteri differenti dell’uomo 
e della donna, infatti Eva, sempre pervasa dalla curiosità e dalla voglia di scoprire ed 
esplorare l’ignoto, presenta un temperamento emotivo ed empatico, quindi è capace di 
creare un particolare legame con la natura. Adamo invece è più razionale e utilitarista, 
talvolta è annoiato da tutti i quesiti che gli pone Eva, la quale tanto dovette insistere 
per fargli assaggiare il frutto proibito, e invece la accusa per le sofferenze che proprio a
causa della sua curiosità sono costretti a provare. Di conseguenza egli si limita a 
provvedere alla loro sopravvivenza cercando di rendere minimi i mali provati. Tutto ciò 
è, in alcuni momenti, causa di contrasti tra loro, come quando discutono se sia giusto 
uccidere altri animali per nutrirsi. Da ciò nasce anche un problema etico riguardo che 
cosa siano veramente il Bene e il Male.
Gioconda Belli, nel rivisitare la storia di Adamo ed Eva, affronta il problema della 
sottomissione della donna nella società dando, attraverso Eva, l’immagine di una donna 
emancipata, capace di farsi valere allo stesso livello di Adamo che, per certi tratti, 
rispecchia l’atteggiamento dell’uomo odierno, il quale, spesso e volentieri, considerandosi 
superiore di diritto alla donna, tratta con superficialità i suoi pensieri e le sue iniziative. 
È evidente come le donne soffrano la subordinazione al genere maschile e, sebbene 
negli ultimi anni abbiano iniziato a lottare e a reclamare i loro diritti, la difficoltà nel 
raggiungere eguali possibilità in ambito sociale e lavorativo, anche nei paesi più avanzati, 
è determinata da pregiudizi che trovano profonde radici nella nostra cultura, la quale 
vede l’uomo ricoprire determinati ruoli mentre la donna altri, come l’educazione dei figli. 
D’altra parte, sebbene alcuni uomini riconoscano l’ingiustizia di tale condizione, solo 
pochissimi sono disposti a rinunciare alla posizione privilegiata in cui si trovano. 
La storia dimostra, però, che anche le donne, esattamente come gli uomini, sono 
capaci di dare il proprio contributo alla società, sia in positivo sia in negativo, perciò 
l’atteggiamento che si ha oggi nei loro confronti sarebbe comunque un ostacolo al 
progresso. Secondo il mio parere, uomo e donna non sono da considerare uguali sotto 

tutti gli aspetti al di fuori di quelli giuridici, in quanto, probabilmente a causa dei diversi 
ruoli che hanno ricoperto prima nella famiglia e poi nella società lungo la storia umana, 
hanno sviluppato caratteristiche diverse, tramandate attraverso l’educazione. Ciò non 
significa che un genere debba prevalere, ma anzi entrambi necessitano dell’esistenza 
dell’altro per vivere, come riconosce Adamo nel romanzo, quando, durante le lunghe 
notti passate a riflettere, capisce l’essenzialità di Eva che lo protegge da sé stesso. Non 
ha senso dunque parteggiare per un sesso o per l’altro, ma sarebbe più opportuno 
guardare in modo oggettivo alle differenze che separano uomo e donna, in quanto essi 
possono completarsi a vicenda.
Ovviamente questo discorso potrebbe essere adatto alla società odierna dove vi è una 
distinzione tra carattere femminile e maschile. D’altro canto si potrebbe anche criticare il 
pregiudizio per cui alle donne debbano essere comuni determinate caratteristiche e agli 
uomini altre. Questa separazione deriva, probabilmente, dai diversi ruoli che essi hanno 
assunto nella storia per necessità e i quali si sono trasmessi, attraverso l’educazione e la 
cultura, fino ai giorni nostri. Al giorno d’oggi, però, in una società che dovrebbe essere 
libera da questi vincoli, diventa illegittimo mantenere viva questa distinzione che va a 
colpire ed emarginare coloro che non si riconoscono nei modelli ormai affermati. Non è 
detto che gli uomini debbano presentare caratteri “maschili”, mentre le donne caratteri 
“femminili”, come accade a Caino, figlio di Adamo e di Eva, che è più vicino alla madre, 
che ai comportamenti del padre. Il fatto che questa distinzione sia ancora presente è 
frutto, ancora una volta, del forte ruolo che la cultura ricopre nella nostra vita, ma ciò 
non la rende giustificata dalla natura e non rende legittima la discriminazione di coloro 
che non la rispettino.
Come Adamo ed Eva in principio erano parte dello stesso corpo e, poi, nel mondo terreno 
sentono l’impulso erotico di tornare all’unione, la distinzione sociale tra uomo e donna è 
dovuta a cause culturali e artificiali, quindi l’unica identità in cui dovremmo identificarci 
è quella dell’essere umano.

Asia Diana
Classe 5^ B LIN, Liceo Scientifico M. Grigoletti - Pordenone

Chi ama non muore mai
Motivazione del Premio:
Una recensione che travalica la funzione critico-interpretativa, rivelando una sorta di 
complicità emotiva, tutta femminile, con le due protagoniste del romanzo “La donna 
abitata”

Gioconda Belli è una scrittrice, poetessa e giornalista di origine italiana proveniente dal 
Nicaragua. Di famiglia borghese, ha l’opportunità di studiare in Europa e poi in America, 
dove si laurea in Giornalismo. Durante il regime dittatoriale di Somoza assume un 
ruolo attivo in politica, contribuendo alla lotta di liberazione sandinista. I suoi romanzi 
rispecchiano la vita della scrittrice: temi di fondamentale importanza sono la lotta 
sandinista, l’emancipazione della donna, il femminismo e la situazione politica del 
Nicaragua negli anni Settanta.
“La donna abitata” è un romanzo ambientato proprio in quest’epoca di tumulti 
rivoluzionari per la liberazione nazionale dalla dittatura. La protagonista è Lavinia, 
giovane nicaraguense dell’alta società. Emancipata e sicura di se stessa, lavora come 
architetto in un rinomato studio a Faguas, città immaginaria del Centro America. 
Vive da sola, suscitando la contrarietà dei suoi genitori, nella casa lasciatale in eredità 
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dall’amatissima zia Ines, nel cui cortile cresce rigoglioso uno splendido arancio. Lavinia 
si considera ribelle, ma dopo aver allacciato una relazione con Felipe, suo collega 
architetto, e aver scoperto che l’uomo, di cui lentamente si sta innamorando, fa parte 
del Movimento di Liberazione Nazionale, tutte le sue convinzioni iniziano a vacillare, 
poiché la donna si rende consapevole del fatto che la sua ribellione è un mero capriccio 
borghese rispetto alla lotta per la liberazione intrapresa dai guerriglieri.
Così Lavinia, tra dubbi e incertezze, entra nel Movimento, ostacolata per la maggior 
parte delle volte dal pensiero maschilista del suo compagno, ma spronata da un’entità 
che vive in lei, Itzà, spirito di una guerrigliera che molti secoli prima aveva combattuto 
contro i conquistadores spagnoli. Itzà è una costante ignota ma perenne nella vita di 
Lavinia: prima la osserva attraverso l’albero d’arancio, in cui si era manifestata dopo la 
sua morte, e poi si fonde con lei, offrendole il coraggio di affrontare le sue paure e di 
mettersi alla prova. 
La relazione d’amore di Lavinia con Felipe si intreccia quindi con la lotta, che investe sia la 
sfera personale che quella nazionale, contro il regime del Grande Generale, e con la vita 
di Itzà, nella quale è possibile ravvisare alcune somiglianze con la protagonista. La storia 
contemporanea si interseca quindi con quella dell’America precolombiana. L’energia 
vitale che scorre in Itzà intride di sé la giovane Lavinia: forti, cocciute, indipendenti, 
innamorate e soprattutto donne, sono termini che caratterizzano entrambe. 
Lavinia combatte per far valere i propri diritti, non riconosciuti da un maschilismo troppo 
radicato nella società, che dà luogo a pregiudizi sul genere femminile che la limitano 
e la ostacolano. Lei sogna la libertà, come Itzà. Sogna un paese svincolato da ogni 
oppressione, sogna un mondo fatto di orizzonti grandi e di prospettive illimitate, sogna 
bellezza, pienezza di vita e amore. Per questo motivo si rende conto che la classe sociale 
a cui appartiene si fonda solo sulle apparenze, sulla superficie di una presunta felicità, 
codificata e artificiosa più che effettiva o possibile. Lavinia deve lottare per ottenere 
ciò che vuole: e ciò che vuole, se lo prenderà. Itzà infonde a Lavinia il suo coraggio e, 
anche se le due donne sono vissute in epoche diverse, l’anima della guerrigliera nuhua 
riemerge nelle lotte interiori della protagonista. Il maschilismo della tribù le impediva 
di combattere accanto all’uomo che amava, Yarince, anche se lei aveva quello che a 
Lavinia manca: l’appoggio della famiglia. Nella conclusione del libro il parallelismo fra 
le due donne diviene lampante: l’anima di Lavinia si ricongiunge con la terra, con Itzà, 
mentre Felipe è come Yarince, un leggiadro colibrì. 
Questo romanzo intrigante è percorso da una sensualità e da un misticismo che rendono 
la narrazione fluida e delicata, anche quando l’amore, tema romantico per eccellenza, 
si intreccia con la guerra. Lavinia e Itzà rappresentano tutte le donne che lottano 
per ottenere i loro diritti e per abitare un mondo migliore. Date alle donne occasioni 
adeguate ed esse saranno capaci di tutto. 

LINGUAGGIO VISIVO
 
Kim Maddalena Nguyen 
Classe 5^ E, I.S.I.S. Liceo Le Filandiere - San Vito al Tagliamento

Un passo dopo l’altro
Motivazione del Premio:
Uso sapiente dei colori e scelta significativa di elementi del mondo poetico e romanzesco 
di Gioconda Belli, uniti in un’atmosfera rarefatta ed onirica.



LINGUAGGIO MULTIMEDIALE

Cindy Bianchet, Alessia Catto, Chiara Del Bianco, Asia Di Lorenzo, Micaela Falanga, 
Isabella Maccorin, Sara Mellini, Gaia Agata Zilli, Asia Di Lorenzo 
Classe 5^ A TUR, I.S.I.S. P. Sarpi San Vito al Tagliamento

Pensando a Gioconda
Da una a molte donne
Motivazione del Premio:
Progetto multimediale che, partendo dalla lettura di Gioconda Belli, apre un dibattito 
sul ruolo della donna nel mondo contemporaneo attraverso incontri e interviste 
immaginarie. La maggior parte dei testi proposti è in spagnolo.

Segnaliamo che il lavoro multimediale è stato pubblicato sul sito di “Adotta uno 
spettacolo” (ndr): www.adottaunospettacolo.it 
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Alessia Tocchet
Classe 4^ B LIN, I.S.I.S. Licei G.A. Pujati - Sacile

Simbiosi di anime
Motivazione del Premio:
Interessante sintesi di elementi identificativi di Itza e Lavinia in un’immagine surreale ma 
evocativa



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:
Letizia Andreozzi, Sara Antoniali, Georgia Bergamo, Vania Bianco, Luisa Bledig,
Manuela Brunetta, Claudia Bruno, Alberto Buccaro, Maria Rita Calabrò,
Annalisa Candido, Maria Linda Cassese, Antonella Cesa, Giuliana Cereser,
Maria Teresa Clemente, Marta Coghetto, Francesco Colussi, Patrizia Console Pentrelli,
Monica Copat, Flavia Coral, Doriana Corazza, Susanna Corelli, Annamaria Coviello,
Paola Da Ros, Antonella Dal Corso, Pietro De Sario, Sara De Savi, Tiziana Del Bianco,
Manuela Del Fiol, Donatella Del Piero, Silvana Di Vito, Francesca Doretto,
Monica Dorliguzzo, Alessandro Dose, Daniela Dose, Ketti Favret, Anna Ferrara,
Chiara Fontana, Fabiola Fontanel, Massimiliano Galati, Lisa Gasparotto, Nicla Gava,
Chiara Gherbaz, Elisa Giacon, Emanuela Grizzo, Gabriele Livan, Maddalena Lot,
Valentina Magnino, Alessandra Magoni, Cristina Marchini, Elena Marzotto,
Manuela Mazzetti, Alessandro Mazzoli, Antonella Mazzotta, Annamaria Mereu,
Massimiliano Merisi, Paolo Michelutti, Cristina Michielin, Michela Oro, Gigliola Pagano,
Vera Pangon, Giulia Pascot, Virginia Paternò, Alessandra Pavan, Bruna Pavan,
Silvia Pettarin, Tiziana Piacciarelli, Angela Piazza, Paola Piccinin, Serena Pignat,
Antonella Polesel, Fiorenza Poletto, Francesca Presotto, Vanna Presotto, Erika Protti,
Marta Raminelli, Elisabetta Sabino, Francesca Sangiorgio, Carla Sari, Stefania Savocco,
Sara Sbriz, Angela Serinelli, Paola Siano, Ruggero Spagnol, Maria Carolina Tedeschi,
Monica Tesolin, Cleonice Tirone, Maria Piera Tramontin, Jessica Tramontina,
Francesca Trinco, Natalia Troia, Roberta Tubero, Davide Verardo.

I DIRIGENTI SCOLASTICI:
Dott.ssa Carla Bianchi dell’I.S.I.S. Liceo Le Filandiere San Vito al Tagliamento; 
Dott.ssa Laura Borin 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 San Vito al Tagliamento; Dott. Pier Vincenzo Di Terlizzi 
dell’I.S.I.S. E. Torricelli Maniago; 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.ssa Simonetta Polmonari dell’Istituto I.S.I.S. G. 
Marchesini Sacile; Dott. Aldo Mattera dell’I.S.I.S. Licei G.A. Pujati Sacile; 
Dott.ssa Lucia Cibin della Scuola Secondaria di Primo Grado G. Lozer di Pordenone.

un ringraziamento particolare per il progetto “Solo il tuo nome mi è nemico” a: 
Maria Ariis, Paola Salvi, Grazia Pirozzi, Daniela Vaccher, Chiara Coden, Donatella Manzon, 
Organismo di Mediazione Forense dell’Ordine degli Avvocati di Pordenone. 

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

GRAZIE!

Ha cominciato l’attività di attrice all’età di quindici anni lavorando nella compagnia 
teatrale pordenonese “Ortoteatro”.
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.
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 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 più di dieci 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 e nel 2010 per RAI 1 in “C’era una 
volta la città dei matti” con Fabrizio Gifuni e Vittoria Puccini. Nel 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.
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 oltre 
5.000 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. Nella stagione 
2018/19 ha recitato negli spettacoli “Alla mia età mi nascondo ancora per fumare” e 
“La Bancarotta” per la regia di Serena Sinigaglia, e in “Antigone” per la regia di Gigi 
Dall’Aglio.

CARLA MANZON
CURRICULUM VITAE
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