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La brutta avventura che stiamo vivendo ci ha impedito di portare a termine i 
diversi progetti che avevamo in programma.
Anche “Adotta uno spettacolo” ha dovuto osservare le restrizioni imposte a 
causa del Covid-19, chiudendo il programma a febbraio. 
Il perdurare della pandemia non ci ha permesso, fra le altre cose, di pubblicare 
la brochure cartacea e di festeggiare, come da consuetudine, la conclusione 
del progetto.
Pur consapevoli di queste limitazioni, abbiamo ritenuto importante e doveroso 
documentare l’interessante lavoro svolto dagli studenti pubblicandolo online.
Anche il progetto “Dedica Scuola”, con la sezione “La Scena della Parola” e il 
relativo concorso “Parole e immagini per Hisham Matar” che aveva coinvolto 
ben 460 studenti, è stato sospeso: ai docenti e ai ragazzi facciamo la promessa 
che il lavoro svolto non andrà perduto.  

Un caloroso ringraziamento va ai docenti che hanno condiviso e seguito il 
progetto con passione, agli studenti, alla curatrice Carla Manzon, a Daniela 
Gasparotto e Annamaria Manfredelli per il loro importante apporto, alla 
Fondazione Friuli e l’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.

Antonino Frusteri
Presidente Thesis Associazione Culturale
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nel profondo delle nostre anime, ma che sono certa si riscatterà con la 
prossima stagione. Torneremo sicuramente a gioirne tutti insieme.
Tante cose comunque sono state fatte nei quattro mesi antecedenti la 
chiusura: gli studenti hanno partecipato per la prima volta da quando è 
nato il progetto a un concerto rap al Capitol, hanno visto gli spettacoli 
off della rassegna di Speakeasy, sono comunque riusciti a partecipare 
a ben nove spettacoli del Teatro Verdi di Pordenone e a undici dell’ERT 
FVG. La stagione non è andata perduta del tutto, dunque, e come dicevo 
più sopra, abbiamo deciso di condividere on line i numerosi materiali 
che ci sono giunti. Ce l’abbiamo fatta a replicare anche quest’anno il 
graditissimo progetto “Solo il tuo nome mi è nemico” e settecento ragazzi 
hanno potuto goderne la visione e riflettere sull’importante tema della 
mediazione civile ascoltando le parole di William Shakespeare! Un punto 
di orgoglio in più è stato quello di riuscire a coinvolgere (e con successo) 
per questo progetto speciale due Scuole Secondarie di Primo grado. 
I ragazzi della redazione dell’ABC del Teatro hanno continuato a scrivere 
post e recensioni su Instagram e Facebook, con la loro solita determinazione 
e sagacia; siamo riusciti a far incontrare gli studenti con gli artisti di 
“Tartufo” e “Uno sguardo dal ponte” e con Leo Gullotta, protagonista di 
“Pensaci, Giacomino!”.
Concludo così, ringraziando tutti i docenti che, come al solito, hanno 
regalato passione e dedizione a questo progetto, nella speranza, più 
che fondata, che, come dice Mattia Bellucci della 4^ C Chimici: “Si apra 
(nuovamente, aggiungo io) il sipario. Intorno buio e lontano, sul palco: 
“luce... sarà”.

Carla Manzon
Responsabile del progetto

ADOTTA UNO SPETTACOLO 2019’20

Le luci si spengono, le teste parlanti ammutoliscono e interrompono 
ogni movimento, lo spettatore prende posizione sistemandosi nella sua 
accogliente poltrona, intrepido e voglioso di essere testimone e oggetto 
dell’arte antica e invincibile del teatro. Si apre il sipario. Intorno buio e 
lontano, sul palco: “luce fu”. Dopodiché solo incanto, senza inganno. 
L’uomo si “specchia”. Queste le emozioni e le sensazioni dal più nobile 
pulpito, coinvolgono me ogni volta in cui assisto ad uno spettacolo 
teatrale.

Mattia Bellucci, 4 C CM Kennedy, (cit. dalla sua recensione di “Tartufo”)

Che nostalgia provo quando rileggo le parole di questo ragazzo, e 
desiderio al tempo stesso che le cose possano ritornare così, che il Teatro 
possa nuovamente diventare quel nobile pulpito dove l’uomo si specchia. 
Definizione mirabile e esattissima di Mattia.
È stata decisamente una stagione teatrale sfortunata, questa, interrotta 
bruscamente e dolorosamente dall’epidemia di Covid 19. Credo che 
nessuno avrebbe potuto immaginare, nemmeno nei sogni più angoscianti, 
una situazione così penosa e difficile per tutti noi. 
I teatri sono ancora chiusi nel momento in cui sto scrivendo questa 
prefazione e io spero ardentemente che si riusciranno ad aprire almeno per 
la prossima stagione. Lo spero per tutti noi gente di teatro, per i ballerini, 
i musicisti, gli operatori culturali e soprattutto per il pubblico giovane e 
adulto che sente, come noi, il teatro come un rito sociale irrinunciabile e 
antichissimo. 
Quest’anno gli studenti hanno dovuto rinunciare a molti spettacoli 
degni di nota che sarebbero dovuti andare in scena, ma l’Associazione 
Thesis e io stessa, vogliamo comunque, nonostante la serrata generale 
e improvvisa, condividere le testimonianze scritte, gli elaborati grafici e i 
video degli studenti che hanno partecipato al progetto che ci sono giunti 
fino a febbraio.
La festa di fine anno non si farà per ragioni di sicurezza, e anche questo 
è un piccolo, se comparato ad altri, ma grande per noi, dolore che ci 
affligge. Non poter vedere gli studenti con la loro brochure in mano, 
felici, i professori sorridenti e orgogliosi è una sofferenza che rimarrà 
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IL PROGETTO IN NUMERI

SPETTACOLI

spettacoli adottati: 39 (di cui 10 spettacoli annullati) 
istituti partecipanti: 16
classi: 128
adesioni: 2564 (di cui 529 relative a spettacoli annullati)

INCONTRI “VISTI DA VICINO”

incontri: 3
istituti partecipanti: 5
classi: 8
presenze: 119 

RECENSIONI E MATERIALI MULTIMEDIALI/GRAFICI PRODOTTI

elaborati: 344
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: 3
istituti partecipanti: 8 
classi: 45
adesioni: 963 
lettere e video prodotti dagli studenti: 26 

una selezione è pubblicata nel sito web: 
www.adottaunospettacolo.it
nella sezione “Adotta 2019/20” dedicata al progetto
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I PERCORSI, GLI SPETTACOLI E LE SCUOLE

PERCORSO 
“I CLASSICI”

DITEGLI SEMPRE DI SÌ
Spettacolo adottato da:
I.S.I.S. F. Flora Pordenone
Liceo Artistico E. Galvani Cordenons
Liceo E. Vendramini Pordenone
Liceo Scientifico M. Grigoletti 
Pordenone

PENSACI, GIACOMINO! 
Spettacolo adottato da:
I.S.I.S. E. Torricelli Maniago
I.S.I.S. Liceo Le Filandiere 
San Vito al Tagliamento

LA TEMPESTA
Spettacolo adottato da:
I.S.I.S. G. Marchesini Sacile
I.S.I.S. Licei G.A. Pujati Sacile
I.T.S.S.E. O. Mattiussi Pordenone
Liceo Artistico E. Galvani Cordenons
Liceo Leopardi-Majorana Pordenone
Liceo Scientifico M. Grigoletti 
Pordenone

UNO SGUARDO DAL PONTE 
Spettacolo adottato da:
I.S.I.S. Licei G.A. Pujati Sacile
I.S.I.S. Liceo Le Filandiere 
San Vito al Tagliamento
I.S.I.S. P. Sarpi San Vito al Tagliamento

TARTUFO 
Spettacolo adottato da:
I.S.I.S. Licei G.A. Pujati Sacile
I.S.I.S. Liceo Le Filandiere 
San Vito al Tagliamento
I.T.S.T. J.F. Kennedy Pordenone 
Liceo Artistico E. Galvani Cordenons
Liceo Leopardi-Majorana Pordenone
Liceo Scientifico M. Grigoletti 
Pordenone

PRIMA DELLA PENSIONE
Spettacolo adottato da:
I.S.I.S. P. Sarpi San Vito al Tagliamento

UN NEMICO DEL POPOLO 
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 Artistico E. Galvani Cordenons
Liceo Leopardi-Majorana Pordenone
Liceo Scientifico M. Grigoletti 
Pordenone

PERCORSO 
“IL TEATRO DELLE EMOZIONI”

HO PERSO IL FILO 
Spettacolo adottato da:
I.S.I.S. P. Sarpi San Vito al Tagliamento

LA GIOIA
Spettacolo adottato da:
Liceo Artistico E. Galvani Cordenons

WHEN THE RAIN STOPS FALLING
Spettacolo adottato da:
I.S.I.S. F. Flora Pordenone
I.S.I.S. G. Marchesini Sacile
I.S.I.S. P. Sarpi San Vito al Tagliamento
Liceo Leopardi-Majorana Pordenone
Liceo Scientifico M. Grigoletti 
Pordenone

LA CASA DI FAMIGLIA 
Spettacolo adottato da:
I.S.I.S. Licei G.A. Pujati Sacile
I.S.I.S. Liceo Le Filandiere 
San Vito al Tagliamento

VORREI ESSERE FIGLIO 
DI UN UOMO FELICE
Spettacolo adottato da:
I.S.I.S. G. Marchesini Sacile

PERCORSO 
“TEATRO È SOCIETÀ”

LO SCHIFO
Spettacolo adottato da:
I.S.I.S. Licei G.A. Pujati Sacile
Liceo Leopardi-Majorana Pordenone
Liceo Scientifico M. Grigoletti 
Pordenone

LA BANCAROTTA 
Spettacolo adottato da:
I.S.I.S. P. Sarpi San Vito al Tagliamento
I.T.S.T. J.F. Kennedy Pordenone 
Liceo Artistico E. Galvani Cordenons
Liceo Leopardi-Majorana Pordenone

ECHOES
Spettacolo adottato da:
I.S.I.S. F. Flora Pordenone
I.S.I.S. Licei G.A. Pujati Sacile
I.T.S.S.E. O. Mattiussi Pordenone

DONCHISCI@TTE
Spettacolo adottato da:
Liceo Leopardi-Majorana Pordenone

LE REGOLE PER VIVERE
Spettacolo adottato da:
I.S.I.S. Liceo Le Filandiere
San Vito al Tagliamento

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

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

PARENTI SERPENTI
Spettacolo adottato da:
I.T.S.S.E. O. Mattiussi Pordenone

PERCORSO 
“IL TEATRO È UN ROMANZO”

QUESTO È IL TEMPO IN CUI ATTENDO 
LA GRAZIA
Spettacolo adottato da:
I.P.S.I.A. B. Carniello Brugnera
Liceo Artistico E. Galvani Cordenons
Liceo Leopardi-Majorana Pordenone

L’ONORE PERDUTO 
DI KATHARINA BLUM
Spettacolo adottato da:
I.S.I.S. Licei G.A. Pujati Sacile
I.S.I.S. Liceo Le Filandiere 
San Vito al Tagliamento

FURORE 
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 
Licei Don Bosco Pordenone
Liceo Leopardi-Majorana Pordenone

A CHRISTMAS CAROL 
Spettacolo adottato da:
I.P.S.I.A. B. Carniello Brugnera 
I.S.I.S. Liceo Le Filandiere 
San Vito al Tagliamento
I.T.S.T. J.F. Kennedy Pordenone 
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INCONTRI 
CON GLI STUDENTI

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

La Compagnia dello spettacolo 
UNO SGUARDO DAL PONTE
ha incontrato gli studenti di:
I.S.I.S. P. Sarpi San Vito al Tagliamento 
I.S.I.S. Licei G.A. Pujati Sacile

La Compagnia dello spettacolo 
PENSACI, GIACOMINO!
ha incontrato gli studenti di:
I.S.I.S. E. Torricelli Maniago

PROGETTO 
“SOLO IL TUO NOME 
MI È NEMICO”

Lezione/spettacolo adottata da
I.P.S.I.A. B. Carniello Brugnera
I.S.I.S. P. Sarpi San Vito al Tagliamento
I.T.S.S.E. O. Mattiussi Pordenone
I.T.S.T. J.F. Kennedy Pordenone 
Liceo Artistico E. Galvani Cordenons
Liceo Scientifico M. Grigoletti 
Pordenone
Scuola Secondaria di Primo Grado 
G. Lozer Pordenone
Scuola Secondaria di Primo Grado
P.P. Pasolini Pordenone

MUSICA AL CAPITOL

MURUBUTU
Spettacolo adottato da:
I.S.I.S. P. Sarpi San Vito al Tagliamento
Licei Don Bosco Pordenone
Liceo Leopardi-Majorana Pordenone
Liceo Scientifico M. Grigoletti 
Pordenone

FEDELI D’AMORE 
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
Liceo Artistico E. Galvani Cordenons

I FRATELLI KARAMAZOV
Spettacolo adottato da:
I.S.I.S. F. Flora Pordenone
Liceo Artistico E. Galvani Cordenons
Liceo Scientifico M. Grigoletti 
Pordenone

SOGNO AMERICANO. CHAPTER 1#RAY 
Spettacolo adottato da:
I.S.I.S. P. Sarpi San Vito al Tagliamento

PERCORSO 
“DIVERSAMENTE CLASSICI”

ROMEO E GIULIETTA, L’AMORE È 
SALTIMBANCO
Spettacolo adottato da:
I.S.I.S. Liceo Le Filandiere 
San Vito al Tagliamento
I.S.I.S. P. Sarpi San Vito al Tagliamento

CONCERTO PER AMLETO 
Spettacolo adottato da:
I.S.I.S. Licei G.A. Pujati Sacile

BALLANTINI E PETROLINI 
Spettacolo adottato da:
I.S.I.S. Liceo Le Filandiere 
San Vito al Tagliamento

PERCORSO 
“IL TEATRO DELLE IDEE”

LA FESTA DEL PARADISO
Spettacolo adottato da:
I.S.I.S. Licei G.A. Pujati Sacile
I.S.I.S. Liceo Le Filandiere 
San Vito al Tagliamento
Liceo Leopardi-Majorana Pordenone

LA CONVERSIONE DI UN CAVALLO
Spettacolo adottato da:
I.S.I.S. Liceo Le Filandiere 
San Vito al Tagliamento
Liceo Leopardi-Majorana Pordenone

LE BAL 
Spettacolo adottato da:
I.S.I.S. P. Sarpi San Vito al Tagliamento
Liceo Leopardi-Majorana Pordenone
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DITEGLI SEMPRE DI SÌ
di Eduardo De Filippo
con Carolina Rosi, Gianfelice Imparato, 
Edoardo Sorgente, Massimo De Matteo, 
Federica Altamura, Andrea Cioffi, 
Nicola Di Pinto, Viola Forestiero, 
Gianni Cannavacciuolo, 
Paola Fulciniti, Boris De Paola, 
Vincenzo D’Amato
regia di Roberto Andò

Teatro Comunale Giuseppe Verdi 
Pordenone
25-26-27 ottobre 2019

PERCORSO “I CLASSICI”
SPETTACOLO ADOTTATO DA:
I.S.I.S. F. Flora Pordenone
Classi: 1^ A SS - 3^ B SS
Coordinatrici: prof.sse Diana Garcia, 
Annamaria Ceccarello
Liceo Artistico E. Galvani Cordenons
Classi: 5^ D - 5^ E
Coordinatrice: prof.ssa Mara Gobbi
Liceo E. Vendramini Pordenone
Classe: 5^ 
Coordinatore: prof. Alberto Buccaro
Liceo Scientifico M. Grigoletti 
Pordenone
Classi: 2^ B SCA - 4^ C LIN
Coordinatrici: prof.sse Claudia Bruno, 
Cristina Michielin

Alla fine, per fortuna, c’è Teresa
Sabato 26 ottobre 2019, presso il Teatro Verdi di Pordenone, abbiamo assistito allo 
spettacolo teatrale “Ditegli sempre di sì”. La commedia, diretta da Roberto Andò 
e messa in scena dalla Compagnia Elledieffe, ha intrattenuto un pubblico attento e 
partecipe per circa due ore.
Michele Murri, il “pazzo” della storia, e Teresa Lo Giudice, sua sorella, sono i protagonisti 
della vicenda ambientata a Napoli negli anni Venti.
Dopo aver trascorso un anno in manicomio, Michele torna a casa presumibilmente 
guarito, ma dal suo comportamento Teresa comprende che non lo è. Dopo un 
crescendo di episodi esilaranti e amari, preoccupata dell’incolumità e del giudizio dei 
suoi conoscenti, Teresa fa luce sulla pazzia di Michele, rivelando del suo ricovero e, vista 
la sua pericolosità – Michele, convinto che costui sia pazzo, tenta di uccidere Luigi –, si 
assume la responsabilità di assisterlo.
Alla vicenda fanno da sfondo l’appartamento di Teresa, arredato con semplicità e 
“normalità”, e la sala da pranzo dei coniugi Gallucci, amici di famiglia, dove la follia del 
protagonista si manifesta in tutta la sua violenza.
Professionali ed emozionanti, gli attori hanno dato voce a dialoghi vivaci e interpretato 
con molta credibilità i loro personaggi rendendoli vivi e attuali. La loro recitazione ha 
guidato con leggerezza il pubblico verso il finale tragico della storia.
Noi abbiamo apprezzato la vicenda e il modo in cui ci è stata raccontata anche perché 
affronta un tema importante, sviluppato a scuola con il nostro insegnante di psicologia. 
In quest’ottica, per noi lo spettacolo è stato un utile approfondimento e un’esperienza 
nuova e coinvolgente.
Proprio per il tema trattato, riteniamo che la commedia sia adeguata ad un pubblico 
preparato, capace di sviluppare una seria e appropriata riflessione. 

Viktoria Darisi, Daiana Ianiello, Giulia Toffolo
Classe 3^ B SS, I.S.I.S. F. Flora – Pordenone

Chi è il pazzo?
“Ditegli sempre di sì” è un’opera teatrale scritta da Eduardo De Filippo e diretta da 
Roberto Andò nella messa in scena vista al Teatro Verdi di Pordenone. La vicenda, 
ambientata in una Napoli degli anni ’20, è incentrata sul tema della pazzia, che tratta 
in maniera tragicomica. La storia, infatti, parla della pazzia di Michele Murri (Gianfelice 
Imparato), fratello di Teresa Lo Giudice (Carolina Rosi) che, dopo essere stato per un 
anno in un manicomio, curato da uno psichiatra professionista, può finalmente tornare 
alla sua vecchia quotidianità. Michele non dà segni evidenti della sua pazzia, infatti 
l’unica a conoscenza di essa è la sorella, che ha sempre raccontato che Michele era 
rimasto all’estero per lavoro. 
Michele non è un pazzo violento, anzi si dimostra socievole e tranquillo, ma la sua 
percezione della realtà è fuori dal comune: l’uomo confonde i suoi desideri con la vita 
reale, non comprende le metafore ed il sarcasmo, prende tutto alla lettera e si spinge 
sempre all’estremo.
Questo suo modo di vivere condiziona il comportamento degli altri personaggi, 
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tematiche più serie. La scenografia si accosta molto bene ai costumi dei personaggi, le 
luci sono gestite in maniera esemplare perché danno realmente la sensazione di una 
illuminazione esterna nonostante gli avvenimenti si svolgano tutti all’interno di ambienti 
casalinghi e accoglienti, inerenti all’epoca. 
I colori dell’intera scenografia sono pacati e tenui e non attirano molto l’attenzione 
dello spettatore, di conseguenza il pubblico è portato a concentrarsi ad osservare 
solo gli attori e le loro doti recitative. In conclusione, possiamo affermare che grazie al 
linguaggio usato dai personaggi - che risulta semplice, diretto e mai volgare -, insieme 
ad una comicità ben sviluppata e articolata nei discorsi, lo spettatore è portato a ridere 
in virtù di battute intelligenti e mai banali, che lo portano a trovare nell’opera una fonte 
di curiosità che spinge a riflettere sulle malattie mentali.

Chiara Alù, Tamara Blasoni, Giulia Cons, Agnese Cossu, Christian Magri, Gloria Miani, 
Chiara Montagner, Elvis Ye
Classe 5^ D, Liceo Artistico E. Galvani - Cordenons

Pazzia teatrale o vita reale?
“Ditegli sempre di sì” è una commedia in due atti scritta da Eduardo De Filippo, scrittore, 
sceneggiatore e attore italiano, tra i più importanti del Novecento. 
Diretta da Roberto Andò, è stata messa in scena dalla compagnia Elledieffe al Teatro 
Verdi di Pordenone il giorno 26 ottobre 2019. 
Michele Murri, personaggio principale, è affetto da pazzia. Dopo aver trascorso un anno 
in manicomio torna a casa dove lo aspetta la sorella Teresa, l’unica a conoscenza dei 
suoi disturbi. Rassicurata dal medico Croce, sembrerebbe che la malattia sia superata, 
ma in realtà non è così. Michele è tranquillo, cortese, ma il suo essere troppo diretto e il 
suo prendere tutto alla lettera porta all’estremo anche le più banali situazioni sociali, 
creando fraintendimenti ricchi di colpi di scena, che vedono vittime le persone più 
vicine a lui e alla sorella: il coinquilino e giovane attore Luigi Strada e l’amico Ettore, 
il padrone di casa Giovanni Altamura e la figlia Evelina, l’amico di famiglia Vincenzo 
Gigliucci e l’odiato fratello Attilio, ed infine la sorella stessa. 
Che sia una commedia o una tragedia, quesito che più volte emerge nella 
rappresentazione, nell’opera viene trattato in maniera spiazzante il tema della follia, 
quella follia del quotidiano surreale tipico di Pirandello, ma raccontato con toni 
vivaci e divertenti, che conferiscono spontaneità, dinamicità e modernità ad un 
testo scritto ormai quasi un secolo fa, ma che a tutt’oggi non smette di sorprendere 
per la sua avanguardia. Gli attori della compagnia Elledieffe, attraverso l’uso della 
parlata napoletana e di una grande fisicità, anche grazie alle meravigliose scenografie, 
conferiscono spontaneità ed energia ad una storia che seppur semplice si fa carico di 
importanti messaggi morali, e che nella sua ironia è testimone del fatto che “ciò che 
accade nel teatro, può succedere anche nella vita vera”.

Giada Catania, Gaia Fabris, Naomi Golea, Francesca Gurizzan, Alessia Iseppi, 
Greta Papais, Giovanni Toffolo, Laura Trevisan
Classe 5^ E, Liceo Artistico E. Galvani - Cordenons
 

spingendoci a chiederci chi sia il vero pazzo. Devo dire che tutti gli attori sono entrati alla 
perfezione nella loro parte, coinvolgendo a pieno il pubblico e strappando loro qualche 
risata. L’allestimento e i costumi erano essenziali, minimalisti, perfettamente  in linea 
con l’epoca. Il trascorrere del tempo era segnato dall’uso delle luci. 
Nel complesso, ho trovato lo spettacolo estremamente interessante e particolare.  
Per l’indirizzo scolastico che frequento, una trama del genere è l’ideale. 
Un modo diverso e divertente di approcciarsi a quello che può essere uno dei casi di cui 
dovrò occuparmi in futuro.

Elena Scaranto
Classe 3^ B SS, I.S.I.S. F. Flora – Pordenone

Malattia, solitudine, imbarazzo...
La sera di sabato 26 ottobre 2019 ci siamo recati al Teatro Verdi di Pordenone per 
assistere allo spettacolo “Ditegli sempre di sì” della compagnia teatrale Elledieffe del 
defunto Luca De Filippo, per la regia di Roberto Andò. La commedia in due atti è stata 
scritta da Eduardo De Filippo nel 1927. La durata dello spettacolo è stata di circa due ore.
La vicenda è ambientata a Napoli negli anni Venti del secolo scorso: ne sono i personaggi 
principali Michele Murri (Michele), Teresa Lo Giudice (sorella di Michele), Vincenzo 
Gallucci (amico di famiglia), Luigi Strada (inquilino di Teresa) e Don Giovanni Altamura 
(padrone di casa di Teresa).
“Ditegli sempre di sì” racconta la storia di Michele che, dopo essere stato ricoverato 
per un lungo anno, viene dimesso dal manicomio con una diagnosi di “quasi completa 
guarigione” e torna a casa, da sua sorella Teresa, l’unica a sapere la verità. 
A causa della sua malattia, Michele non riconosce le metafore e i modi di dire. Prende 
tutto alla lettera scatenando numerosi, divertenti e surreali equivoci che culmineranno 
nel tentativo di uccidere Luigi, tagliandogli la testa. Sarà Teresa a mettere fine 
all’escalation svelando ai presenti la verità, salvando così la vita a Luigi, ma rinunciando 
alla propria per accudire il fratello. La storia è di evidente attualità. 
La malattia mentale condanna, ora come allora, all’isolamento del malato e alla 
solitudine dei suoi più stretti familiari, alle prese con il pregiudizio e l’imbarazzo della 
gente, e con le carenze delle strutture. Gli attori sono stati credibili, hanno saputo 
dosare e alternare toni comici e amara ironia, conferendo ai personaggi una grande 
umanità. Questo ce li ha fatti sentire vivi, vicini ed emozionanti, ed ha catturato 
l’interesse del pubblico, sinceramente coinvolto dalla storia.

Andreea Florentina Ion, Beatrice Salvalajo
Classe 3^ B SS, I.S.I.S. F. Flora - Pordenone

Una storia di straordinaria follia
“Ditegli sempre di sì” è uno spettacolo teatrale scritto da Eduardo De Filippo, visto al 
Teatro Verdi di Pordenone, con la regia di Roberto Andò. La compagnia Elledieffe, in 
questa recita, tratta il difficile tema della follia dell’uomo moderno. 
Michele Murri è il pazzo appena uscito da un manicomio che darà origine ad una serie 
di eventi ed equivoci che riusciranno a coinvolgere lo spettatore facendolo riflettere su 



suo desiderio con la realtà. Il suo reinserimento nel mondo reale non è del tutto semplice, 
poiché lo porterà a scontrarsi con la realtà effettiva, che non è quella che caratterizzava 
il suo mondo ideale, creatosi in manicomio.
Si originano una serie di spassosi equivoci, con Michele a fare la parte del leone, 
talvolta confuso e in altre occasioni, invece, ironico, brillante, capace di risolvere, forse 
involontariamente, situazioni anche molto complicate. È proprio da questi equivoci che 
si scoprirà la condizione fragile di un protagonista che non è per nulla guarito, perché 
il mondo circostante non ha né tempo né voglia di aiutarlo a distinguere il vero dalla 
menzogna e dal perbenismo di facciata.
Quest’opera offre una recitazione fluida, simpatica e molto scorrevole. Ci è fornita una 
rilettura di Eduardo De Filippo che suscita risate e si aggancia con intuizioni registiche e 
psicologiche alla realtà di oggi. 
La commedia è un piccolo gioiello da non perdere.

Aurora Dal Col, Gaia Di Benedetto
Classe 5^, Liceo E. Vendramini - Pordenone 

Non ditegli che è pazzia
“Teatro significa vivere sul serio quello che gli altri, nella vita, recitano male.” Così il 
celebre regista e attore Eduardo De Filippo definì il teatro. 
Una concezione, un’idea di teatro come manifestazione dei dolori, delle dinamiche dei 
rapporti umani che non possono essere espressi nella loro realtà e nella loro natura se 
non proprio attraverso la rappresentazione teatrale.
“Ditegli sempre di sì” diventa così incarnazione vera e propria di teatro inteso come 
realtà e quotidianità. 
Condotta dalla regia di Roberto Andò ed interpretata dalla Compagnia di Teatro di Luca 
De Filippo, la commedia di Eduardo De Filippo vede il suo debutto in Prima Nazionale 
al Teatro Verdi di Pordenone. Protagonista della commedia è Michele Murri, un pazzo 
che, dimesso dal manicomio, si trova a dover nascondere la propria pazzia. In questo 
viene aiutato dalla sorella Teresa, che ha il compito di accudirlo ed aiutarlo, e che verrà 
messa in seria difficoltà dai suoi bizzarri e inverosimili comportamenti. Episodi curiosi 
e inaspettati, che vedono Michele alle prese con la sua pazzia, porteranno scompiglio 
anche nelle vite di tutti i personaggi che lo circondano.
Attraverso la recitazione coinvolgente degli attori, la pazzia assume contorni quotidiani, 
quasi familiari, che conducono lo spettatore a riflettere sulla complessità della follia. La 
tematica della pazzia viene così affrontata con una serietà leggera, scandita da geniali 
battute di spirito e sketch comici sullo sfondo di scenografie magistralmente costruite. 
Gli intrecci narrativi, le storie dei personaggi, i dialoghi e i malintesi vengono espressi con 
grandissima maestria dagli attori che riescono a emozionare e divertire lo spettatore.
Grande merito della regia è stato, inoltre, quello di legare gli attori con una perfetta 
sincronia tra dialoghi, gesti, risate e discussioni quasi vi fosse una chimica sottile, ma 
palpabile e percepibile da ogni spettatore.

Leonardo Del Pup
Classe 5^, Liceo E. Vendramini - Pordenone

La pazzia a teatro
“Ditegli sempre di sì”, commedia di Eduardo De Filippo, tratta di uno dei temi più in voga 
nei primi del Novecento: la pazzia. 
Michele Murri, uscito dal manicomio dove è rimasto per un anno, torna da sua sorella 
Teresa, che per mantenersi ha affittato la stanza del fratello al giovane Luigi. 
Costui, un povero artista, ha un debole per la figlia del proprietario, Don Giovanni. Teresa 
non ha raccontato nulla del problema del fratello e dice a tutti che è tornato da un 
lungo viaggio d’affari. Egli, tuttavia, non è completamente guarito, e la sua pazzia si fa 
più evidente man mano che passano i giorni. 
Nessuno se ne accorge fino a quando, a cena con degli amici di famiglia, Michele tenta 
di tagliare la testa a Luigi, credendo che il pazzo sia lui. Tutta la commedia si basa su 
equivoci che nascono a causa della malattia di Michele: il risultato è uno spettacolo 
leggero e divertente, ma che suggerisce anche delle riflessioni. 
Prima fra tutti è quella sul delicato tema della malattia mentale, qui spogliato dalla 
gravità e dall’orrore che di solito gli vengono attribuiti. In questa commedia il pazzo non 
è rappresentato come uno stereotipo, ma come un uomo come tutti gli altri, con le sue 
luci e le sue ombre. Non è la malattia a definire l’uomo: nonostante essa, Michele resta 
un uomo buono che tenta il più possibile di aiutare la sua famiglia. 
Anzi, nello spettacolo la pazzia sembra diffondersi in tutti gli altri personaggi, facendo 
sembrare Michele non così diverso da chi gli sta intorno, solo una tessera del mosaico 
di pazzi che è la società: le stravaganze di Luigi ad esempio, il rancore immotivato 
dell’amico di Teresa per il fratello o la furia protettiva di Don Giovanni nei confronti della 
figlia. Un’altra cosa che è evidente agli occhi dello spettatore è l’ossessione che Michele 
ha per il corretto significato delle parole, cosa che gli è rimasta impressa dalle terapie del 
manicomio. Paradossale è come, concentrandosi puntigliosamente per usare le parole 
giuste (e dimostrare di essere guarito), ignori il senso generale del discorso. 
Proprio per questo causa inconsapevolmente fraintendimenti a non finire, con un 
candore che suscita una punta di compassione in mezzo alle risate che lo spettacolo 
regala.

Giulia De Amicis
Classe 5^, Liceo E. Vendramini - Pordenone

Sana follia
“Ditegli sempre di sì” è una commedia in due atti scritta nel 1927 da Eduardo De Filippo 
e messa in scena l’anno seguente da Vincenzo Scarpetta.
Opera vivace e coinvolgente, ha contribuito a creare un clima leggero e simpatico, quasi 
familiare. Pur mantenendo a tratti una certa ridicolezza, è riuscita nell’intento di indurre 
il pubblico a riflettere sul confine tra salute mentale e realtà effettiva.
Ambientata negli anni ‘20, l’opera narra delle vicende di Michele Murri, un uomo che, 
dopo aver passato un anno in manicomio, torna a casa della sorella Teresa. 
Il protagonista è ancora ben lontano dalla guarigione, ma nessuno sembra accorgersene, 
a causa dell’ottimismo del dottore che lo aveva curato e che sembra non notare più 
problemi significativi nel suo paziente.
Michele è un pazzo tranquillo, socievole e dai modi gentili; la sua sottile follia si manifesta 
nell’incapacità di comprendere le sfumature ironiche e il sarcasmo che si nascondono 
dietro a ogni metafora, di conseguenza crede a tutto ciò che sente dire e confonde ogni 
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Un’opera di folle realtà
Divertente ma istruttiva commedia di Eduardo De Filippo, “Ditegli sempre di sì” è 
un quadro della società italiana del primo dopoguerra, che indossa un mantello di 
pettegolezzi e giudizi perfettamente sovrapponibile a quella odierna. 
Nella storia il quotidiano viene sconvolto dal ritorno dal manicomio di Michele.  
La sorella Teresa è l’unica persona a conoscenza del suo squilibrio mentale perfezionista 
e avulso dalla retorica. Il suo silenzio però è contro-produttivo: scoperta la verità, tra 
fraintendimenti e sacrifici, Teresa verrà isolata tra ombre, “canti” e giudizi della società. 
Un tema semplice di comprensione quanto difficile da inscenare: le brillanti performance 
di Carolina Rosi (Teresa) ed Edoardo Sorgente (Luigi, suo coinquilino), sia per la capacità 
di nascondere la verità agli altri e affrontare le proprie responsabilità, sia per l’abilità 
di essere sempre sinceri, con il rischio di passare per matti, aprono un dibattito: cos’è 
la normalità? Cos’è la pazzia? Ambedue “etichette”, invenzione della società stessa, 
o meglio, giudizio che si è radicato nella maggioranza? Il confine è labile, l’uno sfocia 
nell’altro senza mai dare la possibilità di capire chi è pazzo o normale. Luigi ripete “la 
vita è teatro, il teatro è vita”. 
Come Pirandello, De Filippo insegna che la vita è una finzione di cui siamo, consci o 
meno, protagonisti, mentre il teatro, una finzione della vita, diventa la realtà che non 
si vuole affrontare. Michele risulta quindi essere il meno folle, il più abile a realizzare 
i desideri anormali degli altri, portando così lo spettatore ad un conflitto cruciale e 
confusionale: in base a cosa si sostiene di essere normali?
Giudizio, sacrificio, immagine, menzogna, credito: ditegli sempre di sì.
Una meravigliosa commedia in cui essere spettatori e attori allo stesso tempo.

Roberta Vajente
Classe 2^ B SCA, Liceo Scientifico M. Grigoletti - Pordenone

Tra normalità e pazzia nell’opera di De Filippo
(…) “Ditegli sempre di sì” è uno dei testi giovanili di Eduardo De Filippo ed è il primo in 
assoluto in cui il grande drammaturgo affronta il tema della follia. 
Il protagonista è, infatti, un pazzo che, erroneamente congedato dal manicomio, si 
ritrova, dopo un anno, nella “normalità” del mondo che aveva lasciato, assai diverso 
dagli schemi con cui era stato rieducato nella struttura. All’apparenza Michele sembra 
un uomo normalissimo, ma con lo svilupparsi della vicenda, tra equivoci, fraintendimenti, 
menzogne e illusioni, si scopre il sottile confine tra la salute e la malattia mentale: Michele 
ha la mania per la perfezione e prende tutto alla lettera, non comprende metafore o 
ironie, ma con la sua sincerità e l’attenzione riposta nell’uso delle parole diventa quasi 
incomprensibile riconoscere chi sia il vero pazzo e chi il saggio. 
L’opera, quindi, esplora i meandri della mente umana, tra “normalità” e “pazzia”, 
combinando con maestria elementi comici e drammatici e con un intreccio che colpisce 
molto per la sua semplicità. (…) 
Gli attori hanno recitato in maniera molto professionale e credibile e la scenografia ha 
favorito i loro movimenti e la recitazione. Il testo, in diverse parti, è scritto in napoletano, 
ma, nonostante le difficoltà di tale dialetto, gli attori hanno usato un modo di esprimersi 
adatto, coinvolgente, senza mai creare difficoltà nella comprensione dell’opera. Secondo 
me è stata una rappresentazione ben riuscita, dove gli attori hanno saputo trasmettere il 
messaggio di De Filippo, che ha conferito un nuovo volto realistico all’uomo comune e la 

Follia o verità?
Al giorno d’oggi sono molti i problemi della società e i pregiudizi che le persone hanno su ciò 
che ritengono fuori dal normale. Si tende ad allontanare e si considera inaccettabile tutto 
quello che non segue le abitudini e i modi di pensare altrui. Questo tema è affrontato nello 
spettacolo intitolato “Ditegli sempre di sì”. È stato scritto da Eduardo De Filippo, diretto da 
Roberto Andò e recitato dalla compagnia teatrale di Luca De Filippo. L’opera è una commedia 
scritta in lingua italiana alternata al dialetto napoletano. L’attenzione è concentrata sul 
protagonista Michele Murri, interpretato da Gianfelice Imparato, che ha come caratteristica 
principale quella di avere dei problemi psicologici che non gli permettono di distinguere ciò 
che è vero e ciò che è falso a livello comunicativo, perciò prende alla lettera tutto ciò che gli 
viene detto. L’uomo, appena uscito dal manicomio, torna a casa e si ritrova ad essere accolto 
dalla sorella che, a conoscenza dei suoi problemi psicologici, terrà nascosto questo segreto 
fino alla fine per paura che il fratello possa essere escluso dalla società e respinto perfino 
dagli amici più stretti. Ma qual è veramente la pazzia? Michele proprio attraverso la pazzia 
riesce a risolvere problemi che i cosiddetti “normali” non riescono ad affrontare: combina 
matrimoni, risana litigi… Lo spettacolo, attraverso il divertimento e battute scherzose 
alternate a quelli che sono i pochi momenti tragici/critici della vicenda - percepibili grazie 
agli effetti sonori e al variare del tono delle luci - mette in evidenza il fatto che in realtà 
non esiste un netto confine tra follia e sanità di mente. Semplicemente quella che viene 
considerata follia non è altro, a volte, che la verità delle cose.

Lucia Galasso
Classe 2^ B SCA, Liceo Scientifico M. Grigoletti - Pordenone 

Temi importanti tra leggerezza e amarezza
Con “Ditegli sempre di sì” la vivace e tormentata storia di Michele Murri (interpretato da 
Gianfelice Imparato) torna sul palcoscenico in un’opera frizzante ma amara che rende 
giustizia al suo autore: Eduardo De Filippo. Michele, il protagonista, è un malato di mente 
che dopo un anno passato in manicomio torna a vivere con sua sorella, la quale è disposta 
ad accantonare la sua vita per dedicarsi completamente a lui. Il fatto che Teresa, la 
sorella, non abbia svelato le condizioni del fratello a nessuno fa trasparire come di fronte 
alla paura dell’opinione della gente si cerchi di negare una verità che si rivelerà essere 
impossibile da nascondere. Nel corso della storia si incontra Luigi Strada, lo squattrinato 
inquilino di Teresa, appassionato amante del teatro; questo personaggio conferisce una 
maggiore leggerezza alla storia e viene utilizzato come espediente per l’introduzione di un 
grande tema a sfondo pirandelliano: la vita è teatro, il teatro è vita. Un altro tema trattato 
da Eduardo è quello della normalità e della follia: due concetti separati dalla così fragile 
barriera della soggettività. A questo è dovuto il fraintendimento secondo il quale il pazzo 
sarebbe Luigi (solito ad usare metafore, espressioni che se effettivamente interpretate alla 
lettera, come fa Michele, appaiono folli) e Murri quello sano, perché razionale e ordinato. 
La messa in scena dello spettacolo è stata eseguita, a mio parere, nel migliore dei modi: 
coinvolgente l’interpretazione degli attori; significativo il contrasto della scenografia tra 
le scene luminose di ilarità e quelle in cui il protagonista viveva istanti di isolamento, dove 
cupe luci blu dominavano il palco rendendo palpabile il suo stato d’animo.

Giulia Turchet
Classe 2^ B SCA, Liceo Scientifico M. Grigoletti - Pordenone
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(…) Nonostante ciò, la rappresentazione risulta lenta in certi tratti a causa della staticità 
della scena e la presenza costante, anche quando non necessaria, del protagonista che 
dunque condiziona lo spettatore.
Inoltre, eccezione fatta per Michele Murri, gli altri personaggi risultano, a mio avviso, 
incapaci di evolversi durante lo svolgimento della scena perché sempre condizionati 
dalla presenza del protagonista.
Trovo la trama molto forte e ben sviluppata, ma forse non adatta a un pubblico privo di 
conoscenze di tipo pirandelliano, quindi del concetto di follia di Luigi Pirandello, che veniva da 
lui stesso definita “normale” data la quantità di maschere che l’uomo si ritrova ad indossare 
durante il corso della sua vita per adattarsi all’ambiente nel miglior modo possibile al variare 
del contesto. Tale pubblico potrebbe infatti etichettare l’opera come noiosa.
Quindi mi sento di consigliare questa “commedia dolorosa” ad un pubblico che la possa 
apprezzare veramente, e quindi con un background culturale non scarno.
Dunque posso dire di aver apprezzato la commedia con tutte le sue citazioni e riferimenti 
“nascosti”.

Elena Puiatti
Classe 4^ C LIN, Liceo Scientifico M. Grigoletti - Pordenone

sua maschera, con un vago riferimento a Pirandello. Consiglierei la visione di quest’opera 
ai miei coetanei, come ai più grandi, per la sua vivacità, perché è divertente, ma allo 
stesso tempo scava nel profondo dell’anima umana, diventando in parte più dolorosa e 
drammatica, ma soprattutto perché sempre attuale.

Luca Bortolotto
Classe 4^ C LIN, Liceo Scientifico M. Grigoletti - Pordenone

Equilibrio tra ironia e professionalità
“Ditegli sempre di sì” è un’opera teatrale di Eduardo De Filippo, regista, attore, scrittore 
e sceneggiatore napoletano, diretta da Roberto Andò. Si tratta di una commedia che, 
nella sua vivacità, porta a serie riflessioni sul confine tra salute e instabilità mentale: il 
protagonista Michele Murri, interpretato da Gianfelice Imparato, è un pazzo, “normale” 
all’apparenza in quanto socievole e tranquillo, con la mania della perfezione; il suo 
squilibrio sta nel confondere i suoi desideri con la realtà a lui circostante. Ciò lo porta a 
prendere tutto alla lettera, a non capire le metafore o le battute e ad estremizzare ogni 
cosa. Michele torna a casa da sua sorella Teresa (interpretata da Carolina Rosi) dopo 
aver trascorso un anno in manicomio ed essere guarito, ad avviso del dottore che lo ha 
curato, ma presto questa affermazione si rivela falsa: Murri affronta la realtà attraverso 
schemi diversi rispetto a quelli altrui e distorce gli effetti della quotidianità, lasciandoci 
con svariati interrogativi su quale sia l’effettiva normalità e quale la pazzia.
Il punto di forza di questa regia è dato dal trattare tematiche delicate con leggerezza, 
ma, al tempo stesso, l’opera è più congeniale ad un pubblico adulto proprio per la 
complessità dell’argomento trattato. Anche se un paio di personaggi sono parsi 
superflui, sebbene mai noiosi, come il fratello di Vincenzo che si intreccia alla storia 
senza avere nessun legame essenziale col messaggio finale della rappresentazione, gli 
attori hanno saputo tutti interpretare perfettamente i vari ruoli, equilibrando ironia e 
professionalità in un unico contesto. Anche le molte parti recitate in dialetto napoletano 
risultano di facile comprensione grazie alla mimica e all’alta professionalità degli attori, 
che riescono a trasmettere al meglio le svariate emozioni con i colori e la “spassosità” 
tipici dei partenopei.

Beatrice Bozza, Eleonora Graziano
Classe 4^ C LIN, Liceo Scientifico M. Grigoletti - Pordenone

“Ditegli sempre di sì”: commedia o tragedia?
“Ditegli sempre di sì” è una commedia scritta da Eduardo De Filippo e oggi portata in 
scena dalla compagnia teatrale fondata dal figlio dell’autore, Luca De Filippo.
In quest’opera De Filippo narra la storia di Michele Murri, un uomo appena uscito dal 
manicomio, che va a vivere con la sorella e cerca di reinserirsi nella società. Se all’inizio 
il protagonista sembra essere “guarito”, man mano che ci si avvicina al finale si nota 
come la sua pazzia abbia in realtà condizionato le scelte di un po’ tutti i personaggi e il 
pubblico arriva persino a chiedersi chi sia il vero pazzo nello spettacolo. Lo spettatore, 
infatti, si ritrova ad assistere a una serie di fraintendimenti e menzogne che lo portano a 
domandarsi se stia veramente assistendo a una commedia oppure a una tragedia. (…)
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Individuo e società in “Pensaci, Giacomino!”
Riduzione teatrale di una novella di Luigi Pirandello, “Pensaci, Giacomino!”, interpretata 
magistralmente da Leo Gullotta, descrive la complicata vicenda del professor Toti, 
ormai anziano e prossimo alla pensione, che decide di aiutare Lillina, la figlia del bidello 
della scuola, rimasta incinta dopo una relazione con Giacomino. 
In questo modo l’anziano professore potrà garantire alla ragazza, il giorno in cui lui non 
ci sarà più, la sua pensione.
Tra le maldicenze della gente, il professore è felice del bene che ha fatto per i due giovani 
e per il bambino e nulla sembra poter turbare la sua gioia. 
Dopo una serie di intrighi e vicissitudini, però, il suo sogno di dare una famiglia a Lillina 
e al piccolo sembra andare in fumo. Cerca con le buone di convincere Giacomino a 
ripensarci, a non lasciare quel bambino senza un papà. “Pensaci, Giacomino!” sono le 
sue ultime parole, che valgono da consiglio, da monito e da minaccia.
Leo Gullotta interpreta perfettamente le intenzioni del grande Pirandello: raccontare 
la società civile, che non parla la lingua dell’individuo, ma tende a soffocarlo con 
la maldicenza, con la logica dell’apparenza che si oppone alla verità. Affiancato 
egregiamente da un cast di giovanissimi attori, il protagonista rappresenta una vicenda 
contemporanea e attuale. Fabio Grossi, il regista, propone uno spettacolo vivace e 
divertente, ma la sua vera anima è proprio l’artista siciliano, che con ironia e disinvoltura 
riesce a catturare l’attenzione dello spettatore pur affrontando una situazione di 
notevole rilevanza, quali i difficili rapporti familiari causati dalla visione conservatrice e 
moralista della società, che rischia di compromettere il futuro del figlio. 
In questo consiste il fascino della vicenda del prof. Toti: oltre a toccare il mondo della 
scuola e della famiglia, stimola lo spettatore ad un’osservazione critica e dissacrante 
dello Stato e della Chiesa, della condizione della donna, dei pregiudizi e degli stereotipi 
sociali. 

Matteo Barzan, Francesco Beltrame, Marco Del Mistro, Nicola Di Bon, Sara Ferrara,
Federico Marcolina, Amra Odobasic, Giacomo Saponello, Alessandro Siega, Matteo Valan
Classe 5^ A, I.S.I.S. E. Torricelli - Maniago

Parola d’ordine: appassionarsi. 
L’incontro con Leo Gullotta.
Leo Gullotta non è solo attore, ma anche doppiatore; un lavoro non semplice, raccontato 
in modo formidabile durante l’incontro tenutosi il 20 novembre 2019 al Ridotto del Teatro 
Verdi di Maniago.
Tra il pubblico numeroso vi erano anche alcuni studenti delle sezioni del Liceo scientifico 
(coinvolti nella manifestazione grazie al progetto “Adotta uno spettacolo”) e linguistico 
dell’Istituto E. Torricelli. 
I presenti hanno avuto l’opportunità di conoscere il vero Leo Gullotta, tra riflessioni 
personali, considerazioni sulla situazione attuale del nostro Paese e ricordi di grandi 
successi: dall’“Era glaciale” all’ultimo film a cui ha partecipato come doppiatore, “The 
Irishman”. Per i suoi successi e le sue competenze le classi terze e quarte del Liceo 
linguistico sono state coinvolte nel conferimento a Leo Gullotta del premio “Vocalia. 
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PENSACI GIACOMINO! 
di Luigi Pirandello
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Anime doppie”, collegato al festival musicale “Vocalia”.
Durante la cerimonia, l’attore ha dedicato il premio ricevuto a Liliana Segre, senatrice 
a vita oggetto di numerose minacce, tanto da essere costretta a vivere affiancata da 
una scorta. Gesto non da poco verso una sopravvissuta dei campi di concentramento e 
grande testimone della storia del nostro Paese.
Questo è stato un incontro molto importante per la nostra scuola, che è coinvolta in varie 
esperienze che riguardano il teatro e il cinema, anche in lingua straniera. Leo Gullotta 
ha trasmesso una profonda passione e un forte coinvolgimento emotivo nei confronti 
della sua professione. In questa occasione, nello specifico, Gullotta ha voluto soffermarsi 
sulla delicata questione della traduzione e della resa del testo teatrale attraverso la 
voce. Ciò che sembra un gioco, un facile mezzo per raggiungere la notorietà, in realtà 
è frutto delle conoscenze tecniche e della capacità di ascolto dell’attore, il quale si 
pone a servizio dei personaggi e contribuisce a renderli vivi. Il suo lavoro, però, è ciò che 
emerge da un sistema molto complesso e affascinante: i giovani dovrebbero conoscere 
la bellezza di tutte le professioni legate al teatro; il teatro, dal canto suo, ha bisogno di 
giovani curiosi e appassionati.
L’incontro termina con queste riflessioni e con il generoso affetto con cui Leo Gullotta 
si è concesso ad ognuno dei presenti: se il segreto della vita è “appassionarsi”, alcuni 
incontri sembrano nati per generare tale passione.

Bruno Daniello
Classe 4^ A, I.S.I.S. E. Torricelli - Maniago 

Alessandro Andrean, Silvia Magris
Classe 4^ C, I.S.I.S. E. Torricelli - Maniago

La rivincita dei sentimenti contro i pregiudizi
Il 18 novembre 2019 al Teatro di San Vito al Tagliamento è andato in scena “Pensaci, 
Giacomino!”, commedia scritta da Luigi Pirandello nel 1915 in forma di novella, diventata 
nel 1917 testo teatrale.
 Abbiamo avuto l’onore di avere sul palco Leo Gullotta, che vestiva i panni del protagonista, 
il professor Toti. Gullotta, grazie alla sua bravura, rappresenta perfettamente l’anziano 
professore: infatti durante tutta l’opera teatrale l’attore era “davvero” il professor Toti, 
che attraverso i suoi gesti ed il suo modo di muoversi molto naturale dava l’idea che 
nemmeno stesse recitando; per questo motivo, in virtù della sua esperienza nel cinema 
e dei suoi anni di studio, Gullotta non può essere paragonato agli altri attori, perché pur 
essendo molto bravi rischiano di sfigurare avendo accanto un veterano come lui.
Il testo vuole rimanere fedele a quello pirandelliano, però l’idea che viene data è quella 
che la vicenda venga adattata agli anni ‘50, come viene evidenziato dalla scenografia, 
ma anche dal modo di atteggiarsi dei personaggi, compresi i costumi. 
Più specificamente possiamo dire che la scenografia aveva il minimo indispensabile, 
con l’aggiunta di volti sparsi sul palco: questi sembrano essere i veri antagonisti di 
Toti, che con il loro sorriso beffardo rappresentano una società ipocrita, che guarda, 
giudica e ride alle sue spalle; l’attenzione del pubblico viene rubata al termine di ogni 
scena da un commento sonoro quasi angosciante, che sembra fungere da ritornello. 
Complessivamente si può dire che l’intenzione è quella di portarci a capire il vero 
significato dell’opera, tralasciando le cose superficiali e facendoci comprendere che 

“Pensaci, Giacomino!” in realtà non è solamente un titolo, bensì un incentivo ad utilizzare 
la ragione per capire cosa sia giusto e sbagliato e slegarci da quel nodo con cui la società 
ci tiene stretti a sé, imponendoci un certo tipo di pensiero e riempendoci la testa di 
pregiudizi. 

Irene Lemmo
Classe 5^ C, I.S.I.S. Licei Le Filandiere - San Vito al Tagliamento

Una rappresentazione senza tempo
(…) Lo spettacolo “Pensaci, Giacomino!” prevedeva tre atti in un unico tempo di 90 minuti 
e la forma comunicativa più frequente era sicuramente il dialogo, spesso dal carattere 
concitato e sentito. La scenografia prevedeva dei pannelli scorrevoli che permettevano 
il passaggio da una scena all’altra, scandito anche dal commento musicale di Germano 
Mazzocchetti e dalla voce di Claudia Portale.
Personalmente ho gradito molto lo spettacolo proposto, considerando soprattutto 
l’elasticità della trama e degli argomenti trattati nella loro collocazione storica e 
cronologica: si parla di temi attuali, perfettamente calzanti, sebbene siano stati pensati 
più di un secolo fa da Luigi Pirandello. Inevitabile sottolineare la bravura degli attori, in 
particolar modo di Leo Gullotta nei panni del protagonista: il personaggio ideale del 
professor Toti e l’attore in carne ed ossa sembrano fondersi, diventando così una cosa 
sola e offrendo un’interpretazione senza precedenti, dove la personalità e l’attitudine 
giusta regnano e nobilitano l’intera rappresentazione teatrale. Il linguaggio era scorrevole 
e comprensibile, reso caratteristico dal riconoscibile accento siciliano, che ha conferito 
allo spettacolo quel senso di popolarità e concretezza tipico degli ambienti pirandelliani.
Molto interessante è il tentativo del protagonista di ingannare lo Stato, come se si 
trattasse di un mostro da combattere. Fondamentale per lo sviluppo della trama è 
anche il giudizio della società, che si dimostra pettegola e manipolatrice e che gioisce 
del fallimento altrui.
Questa rappresentazione non solo mi ha coinvolto e appassionato, ma mi ha permesso 
anche di riflettere, aspetto che ritengo fondamentale per un totale ed autentico 
apprezzamento della storia narrata.

Aurora Mainolfi
Classe 5^ C, I.S.I.S. Licei Le Filandiere - San Vito al Tagliamento 

“Pensaci, Giacomino!” Un altro capolavoro pirandelliano
Lunedì 18 novembre 2019, presso l’Auditorium Zotti di San Vito al Tagliamento, è stata 
messa in scena una delle più celebri commedie di Luigi Pirandello: “Pensaci, Giacomino!”
Sebbene la stesura originale della commedia sia suddivisa in tre atti, il regista e direttore 
Fabio Grossi ha saputo farne una lettura drammaturgica del tutto originale: un solo atto 
nel tempo complessivo di novanta minuti. 
Tutto si è articolato attorno alla figura dell’anziano professor Toti (interpretato da Leo 
Gullotta). Egli vuole sposare Lillina (Federica Bern), figlia del bidello della scuola, per 
garantirle la pensione il giorno in cui lui non ci sarà più. Tuttavia la ragazza è rimasta 
incinta di Giacomino (Marco Guglielmi). Nessuno dei tre la passa liscia, con l’intervento 
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non solo del paese ma anche della Chiesa e, ad un certo punto, la felicità sembra non 
esistere più. “Pensaci, Giacomino!” narra di una buon’anima incompresa da un’intera 
società in cui regnano ipocrisia e bigottismo. 
La scenografia è stata molto semplice e sobria: diversi pannelli incorniciavano la scena 
e la loro disposizione cambiava a seconda dell’ambientazione, per passare dalla scuola 
alle diverse ambientazioni dei protagonisti. (…)
(…) Un’ottima valutazione si può dare, in particolar modo, alla recitazione di Leo 
Gullotta in quanto voce e movimenti compiuti si sono adattati alle circostanze da 
ogni punto di vista. Una sua battuta mi ha colpita particolarmente, ovvero l’ultima, la 
quale chiude in modo solenne tutta la vicenda. Egli urla al sacerdote: “Che crede? Lei 
neanche a Cristo crede!”
Esempio perfetto che racchiude la denuncia nei confronti dell’ipocrisia della Chiesa che 
l’autore vuole sottolineare. Inoltre ho colto una notevole partecipazione del pubblico 
presente, che si è lasciato trasportare qua e là da qualche risata o da qualche applauso. 
Si trova proprio qui il nucleo di tutto: ridere sì, ma con la consapevolezza di ciò che si 
sta guardando. Risate con un fondo di amarezza, per saper riflettere sui pensieri critici 
di Pirandello. 

Vishakha Moretto
Classe 5^ C, I.S.I.S. Licei Le Filandiere - San Vito al Tagliamento
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LA TEMPESTA
di William Shakespeare
traduzione Nadia Fusini
adattamento Roberto Andò 
e Nadia Fusini
con Renato Carpentieri, 
Giulia Andò, Filippo Luna, 
Vincenzo Pirrotta, Paolo Briguglia, 
Gianni Salvo, Paride Benassai, 
Francesco Villano
regia di Roberto Andò

Teatro Comunale Giuseppe Verdi 
Pordenone
17-18 dicembre 2019

PERCORSO “I CLASSICI”
SPETTACOLO ADOTTATO DA:
I.S.I.S. G. Marchesini Sacile
Classi: 3^ A - 4^ A SIA
Coordinatrici: prof.sse Anna Rosolen, 
Marta Raminelli
I.S.I.S. Licei G.A. Pujati Sacile
Classe: 3^ B SU
Coordinatrice: prof.ssa Nicla Gava
I.T.S.S.E. O. Mattiussi Pordenone
Classe: 4^ A RIM
Coordinatrice: prof.ssa Letizia Andreozzi
Liceo Artistico E. Galvani Cordenons
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Coordinatori: proff. Antonio Mastino, 
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Segnaliamo che sul sito www.adottaunospettacolo.it si trovano:
-	 la locandina di Valentina Bertoli, Michael Facca, Luigi Lino Guenzi, Martina Marzari 	
	 della classe 4^ D U del Liceo Leopardi-Majorana di Pordenone
-	 le locandine di Elena Polese della classe 4^ A SIA e di dell’I.S.I.S. G. Marchesini di Sacile
-	 la recensione in power point di Roberto Polesello, Dario Fabbricatore della classe 
	 4^ A RIM dell’I.T.S.S.E. O. Mattiussi di Pordenone

Una tempesta per trovare la pace
Il giorno 17 dicembre 2019 io e la mia classe ci siamo recati al Teatro Verdi di Pordenone 
per assistere a una rappresentazione teatrale de “La tempesta”, opera scritta da 
Shakespeare tra il 1610 e il 1611. La commedia narra le vicende del duca di Milano Prospero, 
che, costretto all’esilio dal fratello Antonio, è naufragato su di un’isola sperduta nel 
Mediterraneo con la figlia Miranda da ormai dodici anni. Insieme a loro vive Calibano, una 
creatura mostruosa che abitava già sull’isola, e lo spirito dell’aria Ariel. Grazie all’aiuto 
di Ariel e alla propria magia, Prospero riesce a prevedere il passaggio della nave del 
fratello e crea una tempesta, facendo approdare i naufraghi in punti diversi. Nonostante 
l’iniziale ostilità di Prospero verso i suoi “nemici”, nel corso dello spettacolo la situazione 
cambia fino ad arrivare a una conclusione inaspettata.
Anche se la trama è molto complessa, ritengo che gli attori, con la loro interpretazione 
coinvolgente, siano riusciti a ottenere la concentrazione del pubblico. Il personaggio 
che più ho apprezzato è Ariel, perché credo sia stato abile nel far percepire la magia 
e la leggerezza del suo carattere. Anche la scenografia è stata di mio gradimento, 
specialmente la presenza dell’acqua sul pavimento, che creava una specie di cascata 
quando il sipario veniva alzato; cascata che richiamava la dimensione dell’isola. Mi ha 
colpito anche la scelta del regista di far apparire sullo sfondo sia le scene proiettate da 
Ariel sia la danza dei tre spiriti.
Secondo la mia opinione, quest’opera è ancora attuale, perché, come il protagonista, 
ognuno di noi dopo momenti difficili, rappresentati in questo caso dalla tempesta, è 
chiamato a fare chiarezza dentro di sé e a riappacificarsi con il proprio io e con chi gli 
sta accanto.

Alessia Giacomini
Classe 3^ A ET, I.S.I.S. G. Marchesini - Sacile

The Tempest
On 18th December 2019 at the Verdi Theater in Pordenone the last play by William 
Shakespeare, “The Tempest”, was performed. The unusual play was staged by a theatre 
company from Palermo, and based on the powerful translation of Nadia Fusini. 
For the entire duration of the show, the water played a fundamental role: at first dripping, 
as if to recall the storm and shipwrecks narrated within the work, it then also covered 
part of the stage creating a perfect setting and giving the movements of the actors a 
certain suspense.

La
 t

em
pe

st
aLA TEMPESTA



30

La
 t

em
pe

st
a

31

Siamo fatti della stessa sostanza di cui sono fatti i sogni
Mercoledì 18 dicembre 2019 è stata messa in scena, al Teatro Verdi di Pordenone, l’opera 
teatrale “La tempesta”, ultimo capolavoro di Shakespeare scritto tra il 1610 e il 1611.
La vicenda si svolge su un’isola sconosciuta nel Mediterraneo e racconta la storia di 
Prospero, un mago, che insieme alla figlia Miranda riesce a salvarsi dal naufragio causato 
dal fratello che voleva spodestarlo dal Ducato di Milano.
Anche la scenografia ricreava un ambiente magico grazie al continuo cambiamento 
di scena reso dall’entrata e dall’uscita di libri e letti, grazie ad un impianto di carrucole 
e funi; inoltre il sipario, che ogni volta che veniva calato si depositava su una vasca 
d’acqua e quando si rialzava gocciolava, stava a simboleggiare la vela della nave 
durante il naufragio. La tempesta è stata ricreata anche grazie ad alcuni effetti sonori, 
come l’utilizzo del rumore del tuono, e della luce per rappresentare i lampi.
La rappresentazione è stata molto ben inscenata ed è riuscita molto bene grazie alla 
bravura degli attori; in particolare Ariel (interpretato dall’attore Filippo Luna), spirito 
gentile e al totale servizio di Prospero, aiuta ed esegue tutte le istruzioni che gli vengono 
impartite; lavora al servizio di Prospero da molto tempo e spera continuamente nella 
libertà, la quale gli verrà concessa solo alla fine dopo aver eseguito tutti i compiti.
Il protagonista principale comunque è Prospero, interpretato da un grandissimo attore 
come Renato Carpentieri che, grazie alla magia e aiutato da Ariel, riesce a tenere sotto 
il suo controllo tutti i naufraghi che si trovano sull’isola. Inoltre, durante lo spettacolo 
viene pronunciata una delle frasi più importanti del teatro di Shakespeare: “Siamo fatti 
della stessa sostanza di cui sono fatti i sogni”. È un messaggio che porta a esplorare le 
convinzioni che possediamo sulla realtà, smettendo di darle per scontate. 

Leonardo Citron
Classe 4^ A SIA, I.S.I.S. G. Marchesini - Sacile

Sogno della magica realtà
“La tempesta” è un’opera di William Shakespeare composta nel 1610, che, oltre ad avere 
una notevole importanza per quanto riguarda il testo, presenta molti spunti di riflessione 
in vari ambiti, spirituali e non.
Per capire al meglio questo testo, però, bisogna conoscere il contesto all’interno del quale 
è stato scritto. Esso infatti appartiene al gruppo dei “Romances”, che sono commedie 
romanzesche caratterizzate dalla rielaborazione di commedie o tragedie precedenti, 
dalla presenza di elementi fantastici e da un lieto fine.
Il testo è basato inizialmente su una situazione alquanto particolare: un duca, spodestato 
attraverso l’uso della magia dal fratello, si rifugia in un’isola con sua figlia e acquisisce 
dei poteri magici che ha intenzione di usare per vendicarsi del torto subito. Il duca, 
che poi verrà chiamato Mago Prospero, è accecato dal desiderio di vendetta tanto che 
aspetta a lungo, facendosi credere morto dagli altri protagonisti della vicenda, solo per 
vedere morire suo fratello e per riprendere il potere; il potere, infatti, è ciò su cui si basa 
la vicenda e ciò che sembra far perdere il senso di umanità a tutti i protagonisti.
In seguito, Miranda, figlia di Prospero, e Ferdinando, figlio del re di Napoli, si innamorano. 
Proprio questi due personaggi, a mio parere, sono fondamentali, insieme ad Ariel, a far 
provare di nuovo al Mago la compassione e la pietà grazie alla loro spontaneità; Ariel, 
in particolare, sembra aver eliminato la volontà di vendetta del Mago nella scena in cui 
lo spiritello lo informa del fatto che ciò che Prospero stesso aveva prefissato si stava 

Renato Carpentieri, in the role of Prospero, has proved to act in a controlled way 
even in his outbursts of anger. The actor has been capable of alternating moments 
of impeccable seriousness with humorous moments. His figure has everything under 
control thanks to the help of the spirit Ariel, portrayed in the role of a butler by Filippo 
Luna. His strong lexical skill and domination of the stage was stunning.
Particularly appreciated was the initial performance of Vicenzo Pirrotta, divine in the 
role of the human monster Caliban, forced in a straitjacket.
Equally applauded were Alonzo (Francesco Villano) and Antonio (Paride Benassai), 
respectively also acting as Stefano and Trinculo, the shipwrecked landed on the island; in 
fact, the three of them were able to entertain the audience throughout the performance 
by acting in the Neapolitan dialect.
The dialogue between Prospero and Miranda was less successful due to its length 
and static nature, but despite this I strongly recommend this performance where the 
audience will have the opportunity to appreciate Shakespeare’s message in the play: 
forgiveness is essential in life.

Manila Maronese
Classe 3^ A ET, I.S.I.S. G. Marchesini – Sacile

Quel gran regista di Prospero
Martedì 17 dicembre 2019 sono stata al Teatro Verdi di Pordenone per assistere all’ultimo 
capolavoro di Shakespeare, “La tempesta”. 
La rappresentazione è stata molto coinvolgente, soprattutto la scenografia, aspetto 
molto curato. Il telo ad esempio, presente tra il palco e la platea, creava un’idea reale 
di quella che poteva essere la vita sull’isola. Inoltre i personaggi recitavano su di un 
pavimento bagnato, che riproduceva un suono simile alla realtà. Il personaggio che più 
mi ha colpito è stato Prospero, il quale vive sull’isola assieme alla figlia Miranda; Prospero 
mi ha particolarmente coinvolto grazie alle sue doti magiche e alla sua determinazione 
nel voler riconquistare il trono del Ducato di Milano, che gli era stato sottratto dal fratello 
Antonio e dal re Alonzo. La scena che mi ha colpito maggiormente è stata quando 
Prospero incontra lo spirito Ariel per salvare i naufraghi della nave, che verranno poi 
dispersi in piccoli gruppi sull’isola. Prospero è un personaggio complesso, ricco di enigmi 
poiché egli è duca e mago, ma anche un padre amorevole. Prospero è anche il “regista” 
dell’opera e per questo motivo tutti gli avvenimenti sono legati ai suoi cambiamenti 
d’umore, ma nonostante questo porta una magia bianca che trae la sua origine dalla 
natura, a differenza di quella nera rappresentata dalla strega Sicorace. 
La Tempesta racchiude anche temi affascinanti come il perdono: infatti, nonostante 
il male commesso dai vari personaggi, l’opera ha un lieto fine, poiché tutti vengono 
perdonati. Il tema della colonizzazione di nuovi mondi, attraverso i personaggi di 
Prospero e di Calibano, diviene importante poiché all’epoca rinascimentale imporre 
le proprie tradizioni e la propria cultura alle popolazioni indigene, considerate prive di 
cultura, era molto importante. 

Sahara Steffan
Classe 3^ A ET, I.S.I.S. G. Marchesini - Sacile



Nella rappresentazione veniva evidenziato il percorso di crescita compiuto da Prospero 
con particolare attenzione alla difficoltà di imparare a perdonare sé stessi e gli altri.

Sarah Amoh, Laura Dal Cin, Lucia De Marchi, Evgenia Latkoska, Valentina Puiatti, 
Carolina Tomasi
Classe 3^ B SU, I.S.I.S Licei G. A. Pujati - Sacile

Uno spettacolo suggestivo ed emozionante
Il 17 dicembre 2019, la classe 4^ A RIM si è recata al Teatro Verdi di Pordenone per assistere 
allo spettacolo “La tempesta” di William Shakespeare, per la regia di Roberto Andò.
Si tratta della penultima opera shakespeariana, probabilmente la più importante 
delle commedie di Shakespeare in quanto viene sintetizzato il pensiero del grande 
drammaturgo e vengono trattati tutti i temi che compongono il suo teatro: libertà e 
prigionia, magia, avidità. 
Dal punto di visto scenografico lo spettacolo è stato molto suggestivo e coinvolgente. 
Per far immaginare la tempesta si è ricorsi a un grande telo bianco intinto nell’acqua 
che, quando veniva alzato, produceva il rumore della pioggia. Gli attori si muovevano 
in un palco perennemente bagnato, allagato, cosa questa che ci ha colpito molto. I 
dialoghi teatrali erano intervallati da monologhi, dove il personaggio protagonista, il 
vecchio Prospero, esprimeva il proprio pensiero e le proprie intenzioni. Questa alternanza 
si è rivelata efficace per carpire l’attenzione del pubblico e far arrivare il messaggio 
dell’autore. 

Andrea Cordenons, Matteo De Nobili, Serena Lamazzi, Angy Maniago, Manuel Trevisan, 
Classe 4^ A RIM, I.T.S.S.E O. Mattiussi – Pordenone

“La tempesta”: quando il pensiero di Shakespeare può dirsi immortale
“La tempesta”, opera di William Shakespeare riletta in chiave moderna da Roberto Andò, 
propone vari spunti di riflessione sotto ogni aspetto e contenuto: dalla scenografia alla 
trama, fino all’interpretazione stessa degli attori. 
Ciò che da subito colpisce e incanta lo spettatore è il modo e la maestria con cui è stato 
allestito il palcoscenico: si capisce che lo spettacolo merita, già dal momento in cui viene 
sollevato il sipario che, gocciolando e creando l’effetto della pioggia, trasporta all’istante 
il pubblico all’interno della storia. Un inizio poetico che continua poi in tutte le scene 
grazie alla presenza dello specchio d’acqua nella stanza che fa da sfondo principale, 
e all’albero e ai libri sospesi che sembrano galleggiare nell’aria. Il tutto è completato 
dalle musiche suggestive e dagli effetti sonori che prendono per mano lo spettatore e lo 
accompagnano sull’isola misteriosa. 
Altrettanto bravi sono stati gli attori, che hanno saputo abilmente trasmettere le 
emozioni e le sensazioni al pubblico con naturalezza, proprio come avrebbe voluto 
Shakespeare stesso; di loro possiamo tranquillamente affermare che si sono meritati 
ogni singolo applauso nella sala, poiché sono riusciti a porgere agli spettatori, come 
fosse un dono, il messaggio fondamentale dell’opera, ovvero quello di perdonare e non 
cercare ostinatamente e pervicacemente la vendetta. Il grande poeta e autore inglese, 
assieme alla compagnia teatrale di turno, vuole farci capire che dovremmo avvicinarci 

effettivamente realizzando, ma gli fa anche notare la crudeltà di tali atti e che una 
creatura come Ariel, anche se non è umana, sembra esserlo molto più di lui. 
A questo punto Prospero decide di liberare tutti i personaggi presenti sull’isola, di 
perdonare tutti coloro che gli hanno fatto del male e di ritornare alla vita di uomo 
comune, abbandonando le arti magiche per ritirarsi a vita privata, come anche l’autore 
fece, dato che questa è l’ultima delle sue commedie.

Cristiano Masutti
Classe 4^ A SIA, I.S.I.S. G. Marchesini - Sacile 

“La tempesta” anacronistica
È questa l’opera di William Shakespeare a cui abbiamo assistito il giorno 17 dicembre 
2019 al Teatro Comunale Giuseppe Verdi di Pordenone, per la regia di Roberto Andò. 
“The Tempest” è una commedia piuttosto complessa, composta da cinque atti, in cui si 
mescolano realtà e magia. 
La vicenda è ambientata nel XV secolo in un mondo reale. La commedia racconta 
la storia di Prospero, vecchio duca di Milano che, esiliato dalla sua patria, vive con la 
figlia Miranda su un’isola abitata dagli spiriti. Tra peripezie, innamoramenti e bizzarri 
maggiordomi, tra letti volanti e tavoli pendenti, tutto si concluderà con un lieto fine. 
Il regista ha rispettato fedelmente l’intenzione dell’autore di mescolare realtà e magia, 
grazie a soluzioni scenografiche degne di nota come una fragorosa cascata d’acqua e 
un mare in palcoscenico, che rendevano reale l’esperienza del naufragio. 
Sulla scena si alternavano dialoghi lenti e comici a monologhi introspettivi e di reale 
ricerca interiore. La recitazione era eccellente ed il pubblico ne era pienamente coinvolto. 
Lo spettacolo infatti portava in sé un continuo movimento sia per la plasticità con cui 
si muovevano gli attori, sia per i riferimenti al mondo di oggi dati da battute ed oggetti 
anacronistici utilizzati in scena.

Marta Bile, Francesca Casonato, Elena Cosmo, Milena Salvador, Alessia Zoia
Classe 3^ B SU, I.S.I.S Licei G. A. Pujati - Sacile

Sembra di essere in tempesta
L’opera “La tempesta” è ambientata in un’isola sperduta nel Mediterraneo sulla quale 
vive Prospero, un sapiente mago, insieme alla figlia Miranda. Prospero era stato duca di 
Milano, ma il fratello lo aveva spodestato costringendolo all’esilio. Grazie alla magia e 
all’aiuto di alcuni spiriti che abitano l’isola, il protagonista fa naufragare il veliero su cui 
viaggia il fratello per vendicarsi del torto subito.
Nello spettacolo, la prima cosa che catturava l’attenzione era la scenografia, infatti sul 
palco era presente un piccolo canale d’acqua in cui era immerso un telo (che sostituiva 
il sipario): quando veniva alzato, le goccioline d’acqua che cadevano riproducevano il 
rumore delle onde che si infrangono sugli scogli, creando un’atmosfera molto realistica.
Nonostante la lunga durata, lo spettacolo non risultava noioso grazie agli intervalli 
comici. Particolarmente divertente e coinvolgente è stata l’interpretazione dell’attore 
Vincenzo Pirrotta nella parte di Calibano, uno spirito malvagio figlio di una strega che 
abitava l’isola.
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Chi di noi non è mai stato innamorato o non ha mai provato desiderio di vendetta? 
Tutto ciò rende l’interpretazione teatrale più vicina allo spettatore. Molto suggestivo è 
stato l’utilizzo di stratagemmi scenici, tra cui lo sfruttamento visivo e uditivo dell’acqua 
in modo da trasportare il pubblico all’interno dell’isola deserta assieme ai diversi 
protagonisti. La saggezza di Prospero, l’innocenza di Miranda, la pazzia di Calibano 
creano un vero e proprio affresco dell’umanità, mettendone in luce pregi e difetti, forze e 
debolezze, tanto da portare ognuno di noi a sentirsi caratterialmente vicino ad almeno 
uno di questi personaggi. 
Il modo in cui la troupe teatrale mette in scena e ricrea l’opera la rendono affascinante e 
intrigante per ogni tipologia di pubblico e questo la rende una grande reinterpretazione 
da andare assolutamente a vedere.

Angelica Cristante, Paolo Del Mistro, Melissa Manfrin
Classe 4^ A, Liceo Artistico E. Galvani - Cordenons 

“La tempesta” è dentro di noi
La nostra vita è tempestosa e Shakespeare illustra ciò con la sua ultima opera 
teatrale, chiamata appunto “The Tempest”, interpretata e messa in scena dal regista 
Roberto Andò in una chiave nostalgica e malinconica, che viene intuita fin dall’inizio 
nell’atteggiamento del protagonista, il vecchio e saggio mago Prospero. Se inizialmente 
il tema fondamentale sembra essere il desiderio di vendetta da parte di Prospero, che 
suscita una tempesta che fa naufragare la ciurma del fratello Antonio, il quale molti 
anni prima aveva usurpato il suo trono, alla fine quello che egli vuole veramente è il loro 
pentimento. I membri della ciurma, avidi e assetati di potere, complottano l’uccisione 
del possente mago, guidati dal suo schiavo selvaggio Calibano, che è stanco di servirlo, 
ma che una volta perdonato e libero, sembra non riconoscere più sé stesso senza il 
padrone accanto. L’amore unisce gli unici due personaggi non corrotti, Miranda, figlia 
di Prospero, e Ferdinando, figlio di Alonzo, re di Napoli. Entrambi sono la speranza di 
salvezza in un futuro prossimo.
Lo spettatore è disorientato dalla magia di Prospero, che con la sua imprevedibilità 
scardina la realtà. Questa però è usata per nobili ideali, grazie all’aiuto di Ariel, l’astuto 
spirito che ricorda come il tempo scorra e incomba sui personaggi, facendo apparire 
sullo sfondo della scena i loro spiriti. I libri e la cultura sono ancora una volta origine di 
tutto: sono magici, portano salvezza, ma anche punizione e ci dicono che siamo fatti 
della stessa sostanza dei sogni. Quest’ultimi sono mutevoli, come l’acqua in scena, che 
fa da specchio ai sentimenti dei personaggi, scorrendo fluida e investendo anche la 
prudenza di Prospero, che si congeda e chiede perdono al pubblico chiudendo il suo 
manuale magico e dicendo addio alla vita.

Stella Anese, Gaia Bassanello, Chiara Del Zotto, Dominic Sist
Classe 4^ A, Liceo Artistico E. Galvani - Cordenons 

a Prospero, che ha abbandonato il desiderio di vendetta sostituendolo con la voglia di 
perdonare chiunque gli abbia fatto dei torti; attraverso il personaggio, infatti, ci viene 
detto che il perdono è essenziale nella vita e concludendo con la frase “Noi siamo fatti 
della medesima sostanza di cui sono fatti i sogni, e la nostra vita breve è circondata dal 
sonno”, una delle più poetiche al mondo, ci viene ricordato che la vita è troppo breve per 
portare rancori, soprattutto quando non si ha la certezza di esistere in modo concreto.

Gaia Zamuner
Classe 4^ D, Liceo Artistico E. Galvani - Cordenons 

L A
T E M P E ST A

di  W i lli am Shakespear e

“Noi siamo della
stessa sostanza di cui sono

fatti  i  sogni, e la nostr a
piccola vita è cinta

di sogni.”
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Davide Carniel, Sara Del Savio, Sofia Fornasier, Massimo Lisai, Linda Modolo, 
Melisa Mustafovska
Classe 4^ A RIM, I.T.S.S.E O. Mattiussi - Pordenone

Grande reinterpretazione de “La tempesta”
A noi ragazzi del Liceo Artistico è stata offerta la possibilità di recarci al Teatro Verdi 
di Pordenone per poter assistere alla rappresentazione teatrale della famosa opera di 
Shakespeare “La tempesta”. L’opera è stata messa in scena con particolare attenzione 
alla complessità della trama, che viene sfoltita e alternata a scene comiche in modo da 
renderla più godibile e comprensibile da un pubblico vario. 
“La tempesta”, per quanto complessa e distante dal nostro tempo, presenta tematiche 
attuali e importanti per la maggior parte di noi, tra cui l’amore, la vendetta e la pazzia… 
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Di pioggia, libri e magia
Venni svegliato da uno strano suono di goccioline che cadevano. Mi stiracchiai le pagine 
e sgranchii la rilegatura mentre mi trovavo accatastato assieme ai miei compagni, 
le copertine una sopra l’altra. Ero abbacinato da una gran luce puntatami addosso. 
Quando la mia vista si abituò, capii che proveniva da un grande riflettore che illuminava 
tutto il palco. Un palco? Cosa ci facevo su un palco? Mi guardai intorno in cerca della 
causa di quel suono insistente che mi aveva svegliato. Mille goccioline si lasciavano 
cadere da un sipario che si stava lentamente alzando. Rimasi stupito, fisso a guardarle. 
Poi un uomo entrò in scena. Aveva iniziato a parlare, vedevo la sua bocca muoversi, 
ma, per quanto io mi protendessi verso di lui dalla cima del cumulo su cui mi trovavo, 
non riuscivo a sentirlo. Fortunatamente, dopo poco apparve un uomo buffo, che alzò il 
tono di voce e fece fare altrettanto al suo interlocutore. Ora, sebbene a fatica, riuscivo 
a capire le parole. Scoprii che il nome del secondo individuo era Ariel, un folletto, uno 
spiritello magico. Ne rimasi incantato, tanto da non curarmi dell’inesperienza di altre 
figure. Poi letti e tavoli cominciarono a volare, sospesi sopra di me; finestre all’improvviso 
riflettevano come specchi e tuoni riecheggiavano nell’aria. La magia nelle mie pagine 
era uscita e aveva preso possesso del palco. Arrivarono due marinai ubriachi dalla 
parlantina difficilmente comprensibile. Erano divertenti anche così, o meglio, proprio 
perché così. Ma alla lunga le risa scemarono. La meraviglia si affievolì. Da quanto ero lì? 
Le palpebre si fecero pesanti e neanche ciò che prima mi stupiva riuscì ad attirare la mia 
attenzione e a sottrarmi dal sonno. Mi addormentai. 
Firmato: un libro di Prospero 

Vanessa De Gottardo, Sofia Gabbana
Classe 4^ A SCI, Liceo Scientifico M. Grigoletti - Pordenone 

L’infinita tempesta
Sempre caro mi fu questo teatro,
E questo sipario, che da tanta parte
Dell’ultimo orizzonte il guardo ammalia.
Ma sedendo e mirando, interminati
Soliloqui di là da quello, e sovrumani
Folletti, e debolissima voce
Io nel pensier mi distraggo; ove per poco
Il cor non s’allieta. E come Ariel
Odo favellar tra queste acque, io quello
Infinito piacere a questa voce
Vo comparando: e mi sovvien diletto,
E le molte scene, e la presente
E viva, e il suon di lei. Così tra questa
Tempesta s’annega il pensier mio:
E il naufragar m’è dolce in questo mare.

Chiara Lucchese, Cristina Tonon
Classe 4^ A SCI, Liceo Scientifico M. Grigoletti - Pordenone

Il mondo magico dell’acqua
“La tempesta” è una delle opere più affascinanti di Shakespeare, è stata presentata dal 
Teatro Verdi, diretta e coordinata dal regista Roberto Andò. 
È stata di forte impatto visivo la scenografia in generale, resa molto accurata grazie alle 
visioni allettanti che comprendono luci, effetti speciali e suoni, ma anche colori tipici 
mediterranei. In particolare, è stato molto apprezzato l’effetto riguardante la grande 
tenda che più volte durante lo spettacolo, sollevandosi, portava con sé e lasciava cadere 
l’acqua creando la giusta atmosfera e trasmettendo l’idea di assistere ad una forte 
tempesta. 
Molto curato è stato l’allestimento, reso molto convincente grazie alla presenza di tanti 
libri, inseriti proprio perché considerati il simbolo della conoscenza, e all’arredamento 
delle varie stanze come ad esempio il letto in cui si nascondeva Calibano, il terribile 
selvaggio che viene presentato come un ibrido di uomo e pesce, poiché due personaggi lo 
confondono come tale. Molto coinvolgenti e simpatici sono stati i due marinai ubriaconi 
che si sono dimostrati molto abili nell’intrattenere il pubblico. In generale, la storia con 
tutti i suoi personaggi, viene descritta in modo chiaro e preciso.

Anna Valerio
Classe 4^ E, Liceo Artistico E. Galvani - Cordenons

La magia della tempesta
Realtà e magia sono due mondi completamente differenti che Shakespeare riesce ad 
unire in un’opera magnifica: “La tempesta”, ambientata in un’isola immaginaria, dove si 
alternano personaggi umani e altri soprannaturali. 
Gli effetti usati permettevano allo spettatore di immedesimarsi nel quadro generale 
dell’opera, anche grazie all’efficacia della pioggia ricreata con una tenda sgocciolante 
che creava un’atmosfera cupa. Questo espediente separava una scena dall’altra, ma 
allo stesso tempo le univa. A questa venivano aggiunti degli effetti sonori che ricreavano 
la suspense e l’intenso, tenebroso momento narrato. 
La magia è un tema molto sviluppato nell’epoca rinascimentale, distinta in due tipologie: 
la prima è la magia nera, utilizzata per scopi malevoli, attuata, nella rappresentazione, 
dalla strega Sicorace, madre di Calibano. Mentre la seconda è la magia bianca e 
pura, utilizzata da Prospero per benevole intenzioni, come la protezione della virtù di 
sua figlia. Prospero è l’unico personaggio che fa da tramite fra il mondo reale e quello 
soprannaturale.
A questa visione ultraterrena si accostano fatti reali, facendo leva, principalmente, 
sulla colonizzazione delle Americhe. Si crea cosi un parallelismo tra i personaggi e i fatti 
storici. In questo caso espone l’avvento e la dominanza degli europei nei confronti degli 
indigeni. Mentre Calibano altri non è che la raffigurazione del mito del “buon selvaggio”, 
fisicamente brutto e rozzo, dominato da istinti primordiali.

Valentina Piccinin
Classe 4^ E, Liceo Artistico E. Galvani - Cordenons
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Tra gli effetti scenici ho sicuramente apprezzato l’effetto dell’acqua sul pavimento, 
ma, soprattutto, quello della pioggia all’inizio delle scene, che hanno reso bene l’idea 
dell’isola. Ciò che comunque ha maggiormente catturato la mia attenzione sono stati gli 
incantesimi di Ariel, che faceva comparire e scomparire, sullo sfondo, diversi personaggi: 
dai naufraghi ad artisti d’intrattenimento.
L’innamoramento di Miranda e Ferdinando, così repentino e passionale, è stato surreale: 
ma, un po’ come nei sogni, tutti ci immaginiamo di incontrare la nostra anima gemella 
e tutti speriamo nel colpo di fulmine, nell’amore a prima vista, tutti vogliamo un amore 
come quello dei due giovani. Poi, come in tutte le storie, o i sogni, c’è sempre un cattivo: 
secondo me quel cattivo è Prospero, egoista e dittatore.
Si è protetto dal cattivo della sua storia nell’isola, ma, così facendo, ha imprigionato sua 
figlia che non conosce nessuno al di fuori di lui, e che, anche se Miranda ha condotto una 
vita bella, ha avuto una vita a metà, una vita bella all’apparenza, per quello che Miranda 
conosce, ma sostanzialmente triste e vuota.
Impossessandosi dell’isola, Prospero ha anche schiavizzato Calibano e Ariel, che sono 
costretti a servirlo e non possono fuggire.
Prospero è un despota che pensa al suo bene e ai suoi studi senza preoccuparsi degli altri 
che ritiene inferiori perché meno potenti e sapienti.
Tutto sommato l’opera ha creato l’incanto del sogno con effetti speciali e storielle ideali, 
ma non necessariamente reali, che ci hanno fatto vivere per un po’ in un mondo “altro” 
dal nostro.

Vanessa Pirro
Classe 4^ B LIN, Liceo Scientifico M. Grigoletti - Pordenone

Il Teatro della libertà e del perdono 
Amore, invidia e illusione i temi de “La tempesta” di Shakespeare.
Uno spettacolo all’insegna e alla ricerca della tanto sognata libertà, bramata da tutti i 
personaggi e dallo stesso autore. 
Incantesimi, giochi di luce e immaginazione i protagonisti del palco del Teatro Verdi di 
Pordenone la sera del 17 dicembre 2019, resi alla perfezione dagli attori e dalla scenografia. 
Tema essenziale è il perdono. Per saper perdonare gli altri è necessario prima imparare a 
perdonare sé stessi, assumendosi la responsabilità dei propri errori. 
È un percorso di crescita intrapreso dai protagonisti, in particolare da Prospero, che, 
durante la vicenda, impara a riconoscere i suoi sbagli attraverso momenti di riflessione.
Gli argomenti di grande spessore trattati dal drammaturgo vengono alleggeriti 
dall’immancabile nota comica, rappresentata da due marinai ubriaconi, Stefano e 
Trinculo, con l’obiettivo di strappare agli spettatori un sorriso, attraverso l’uso del dialetto. 
Ma l’elemento fondamentale è la magia, resa magistralmente da Ariel, lo spirito dell’aria, 
interpretato da Filippo Luna, e da Calibano, il mostro selvaggio, alias Vincenzo Pirrotta, 
che esprimono alla perfezione gli ideali e i sentimenti dei personaggi che rappresentano. 
Si alza il telo bagnato e subito ci si trova catapultati in un’altra dimensione, in un’isola 
misteriosa, insieme a Prospero e Miranda. L’effetto del telo che sgocciola e il pavimento 
bagnato non fanno altro che rendere il tutto ancora più realistico. 
Inganno, perdono e rinascita: il lento e faticoso itinerario dell’anima, dalla colpa verso la 
pace, dal male verso il bene. 
Le nostre vite non sono perfette: drammi, incomprensioni e ingiustizie le caratterizzano, 
e, quindi, come sottolinea Shakespeare, l’esistenza non merita di essere presa troppo 
sul serio. “Noi siamo della sostanza di cui sono fatti i sogni, e la nostra stessa vita non è 
altro che un sogno.”
Così lo spettacolo si conclude con lo sfondamento della quarta parete da parte del 
protagonista Prospero, che si rivolge alla platea, sottolineando come ideale e reale 
convivano nella nostra esistenza, e non sia solo la frase più celebre dell’opera. 
Uno spettacolo avvincente, magico e di riflessione, che ruota attorno al concetto di 
libertà, tanto cercata e perseguita dai personaggi, quanto da noi stessi nella vita di tutti 
i giorni. 

Eleonora Del Piero
Classe 4^ B LIN, Liceo Scientifico M. Grigoletti - Pordenone

Il mondo “Altro”
“Noi siamo della sostanza di cui sono fatti i sogni, e la nostra vita non è altro che un 
sogno”.
A me è sembrata un’esperienza onirica, un’illusione, con tutti gli incantesimi di Ariel, lo 
scroscio dell’acqua e anche le inserzioni degli ubriaconi, come quando in un sogno ci 
sono dei passaggi strani che non sempre capisci al tuo risveglio.
Per quanto mi riguarda, penso che Ariel sia stato il vero protagonista di tutta l’opera ed 
è stato lui a rendere l’atmosfera mistica e magica dell’isola.
Grazie alla sua indole spumeggiante, poi, Ariel è riuscito a dare un senso più giocoso 
all’opera, altrimenti troppo seria.
Anche l’inserzione comica ha contribuito ad aggiungere leggerezza alla storia con 
battute di pancia e un linguaggio divertente.
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Uno sguardo nel passato
Il 31 gennaio 2020, presso lo Zancanaro di Sacile, è andato in scena lo spettacolo teatrale 
“Uno sguardo dal ponte”. Il dramma è ispirato all’omonima opera scritta nel 1955 da 
Arthur Miller, uno dei più importanti drammaturghi degli Stati Uniti. L’esibizione è stata 
ideata dal regista Enrico Maria Lamanna con la collaborazione di attori del calibro di 
Sebastiano Somma, noto per le sue innumerevoli comparse in serie TV italiane. Somma 
riveste i panni dell’immigrato italiano Eddie Carbone, volato oltreoceano per inseguire il 
sogno americano. È un portuale newyorkese che vive a Brooklyn con la moglie Beatrice 
e la nipote Catherine, per la quale nutre un profondo affetto. A cambiare l’armonia 
della famiglia, sarà l’arrivo di Marco e Rodolfo, due cugini italiani, emigrati a New York 
clandestinamente. Pur essendo arrivati in America con una situazione economica 
precaria, grazie alla generosità di Eddie, cominceranno a lavorare sognando un mondo 
migliore. Tuttavia, i sogni non sempre diventano realtà e la natura umana è più complicata 
di quanto si potrebbe pensare. In questo modo tra desideri, sogni, sentimenti, passioni 
e oscure ossessioni, la vita di una comune famiglia si trasformerà in una tragedia greca. 
Sarà proprio Eddie ad aprire l’opera, uno “human protagonist” il quale travolto dai suoi 
istinti irrazionali, cercherà di proteggere il suo nome e la sua reputazione. Quest’ultima 
ricopre un ruolo fondamentale all’interno dello spettacolo: guarda all’individuo e ne 
definisce il ruolo, come all’interno del nucleo familiare. La rappresentazione teatrale è 
stata molto educativa, interessante e di forte impatto emotivo. I temi trattati sono 
di vario genere e comprendono argomenti quali l’immigrazione, l’omosessualità, la 
dipendenza emotiva e la femminilità. Lo spettacolo presenta un tono di carattere 
storico-culturale e psicologico molto intenso e rappresenta realmente lo stile di vita della 
società di un tempo con un collegamento profondo alla società attuale.

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

Un ponte di speranza e tragedia
Nel 1955 Arthur Miller, mediante uno dei testi più importanti della letteratura americana 
del XX secolo, ci illustra, con drammatica lucidità, la cruda realtà della migrazione e 
dell’illusione del sogno americano, attraverso il racconto delle vicende interne a una 
famiglia italo-americana che si trova ad ospitare una coppia di giovani ragazzi, immigrati 
clandestinamente dall’Italia in cerca di fortuna.
La narrazione segue lo schema del Teatro greco, che attraverso la figura dell’avvocato, 
scandisce il tempo della tragedia che si sviluppa intorno ai personaggi: Eddie Carbone, 
il protagonista, il tipico uomo d’onore siciliano, marito di Beatrice, una donna ormai 
rassegnata al suo destino di moglie e donna fedele, e zio di Catherine, una giovane Lolita, 
ormai quasi donna, a cui è morbosamente legato. Sarà proprio questo legame morboso 
a segnare la rottura: infatti il dramma si trasforma in tragedia quando Catherine si 
innamora di Rodolfo, uno dei due ragazzi ospiti della famiglia.
Grazie alla regia di Enrico Maria Lamanna, la scenografia, i costumi, le musiche scarne 
e la grande interpretazione di Sebastiano Somma e di tutta la compagnia, il dramma 
di Miller si fa spazio nella realtà del XXI secolo con temi di estrema attualità, resi anche 
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Nel testo viene affrontato anche l’amore malato che Eddie prova nei confronti di 
Catherine, la nipote. Tale atteggiamento lo porterà ad ostacolare la maturazione e la 
relazione della giovane con Rodolfo, il parente della moglie emigrato clandestinamente 
dalla Sicilia. Si colgono inoltre tensione, amore, paura e rivalità che condanneranno il 
protagonista a restare vittima della sua fissazione.

Aurora Favret
Classe 4 ^ B TUR, I.S.I.S. P. Sarpi - San Vito al Tagliamento

Un’opera d’arte, tra la performance eccellente degli attori e il 
palcoscenico-ring come luogo di conflitti
“Uno sguardo dal ponte” è un testo drammatico scritto da Arthur Miller nel 1955 che 
racconta il sogno americano vissuto da milioni di italiani, trasferiti in America per cercare 
un futuro migliore. Io e la mia classe siamo andati a vedere questo spettacolo al Teatro 
Pasolini di Casarsa della Delizia e devo dire che è stato un vero capolavoro.
La storia parla di una famiglia italo-americana, composta dallo zio Eddie Carbone 
interpretato da Sebastiano Somma, Sara Ricci nelle vesti della moglie Beatrice, Cecilia 
Guzzardi che interpreta la nipote Catherine e i due giovani ragazzi siciliani (Vladimir 
Randazzo e Davide Schiavo) che si trasferiscono dalla Sicilia a New York alla ricerca di un 
futuro migliore. Ben presto la vita della famiglia verrà stravolta, trasformandosi in una 
tragedia, diretta dal regista Enrico Maria Lamanna. 
Gli attori sono stati in gamba perché hanno sostenuto uno spettacolo della durata di 
oltre due ore, senza un attimo di pausa. I costumi che indossavano erano tipici di quel 
periodo storico e legati alla loro terra d’origine. 
La scenografia, di Massimiliano Nocente, metteva al centro del palco un ring nero, 
sollevato da terra di qualche metro e alle spalle si intravedeva il ponte di Brooklyn. 
Al di fuori della scenografia, in un angolo, si trovava Alfieri, interpretato da Gaetano 
Amato, che aveva il compito sia di narratore esterno che di avvocato. Una figura 
importante per Eddie, in bilico tra rabbia e volontà di controllo. 
I personaggi sono stati eccezionali negli accenti e nelle cadenze della lingua siciliana, 
non affatto semplice da portare in scena per attori di provenienza diversa da quella 
della famiglia protagonista. Le musiche, curate da Pino Donaggio, erano interrotte a 
tratti dal ticchettio insistente di un orologio, che però scivolava via inosservato.
Credo che questo spettacolo sia stato una vera e propria opera d’arte, curata e 
interpretata davvero bene dagli attori in scena, grazie ai quali la drammaticità di questo 
racconto non è mai stata pesante. 

Hillary Tuan 
Classe 4^ B TUR, I.S.I.S. P. Sarpi - San Vito al Tagliamento

dall’efficace metafora del ponte che non collega solo la ricca Manhattan con la Brooklyn 
povera e portuale degli anni ‘50, ma che diventa anche un canale che dovrebbe farci 
cogliere le somiglianze tra ieri e oggi, offrendoci uno sguardo (dal ponte) critico ma 
anche più umano.

Classe 5^ A SU, I.S.I.S Licei G.A. Pujati - Sacile

L’immigrazione italiana degli anni ’50, il sogno e la realtà di una 
grande città
Questa storia è tratta da uno dei testi più importanti del Novecento, scritto da Arthur 
Miller nel 1955. Come dimostra il titolo dell’opera, “Uno sguardo dal ponte” vuole 
rappresentare una piccola parte della New York degli anni ‘50. Il ponte di cui si parla 
collega la ricca Manhattan alla triste Brooklyn, luogo di residenza degli immigrati.
Sono proprio le vicende di una famiglia di origine siciliana ad essere portate sulla scena 
come documento della condizione di chi lascia la propria terra per dirigersi verso un 
futuro migliore. La storia non si articola solo su temi sociali, ma anche sul dramma 
individuale di Eddie Carbone. Questo personaggio, sposato con Beatrice, prova forti 
sentimenti verso sua nipote Catherine, sentimenti che lo portano a compiere azioni 
scorrette, come l’impedimento del matrimonio tra sua nipote e Rodolfo, un cugino 
arrivato anch’esso dalla Sicilia assieme al fratello Marco.
La scenografia è apparsa molto curata in tutti i dettagli. I costumi, molto realistici, a 
cura di Ilaria Carannante, rappresentavano perfettamente il periodo in cui è ambientata 
la storia. L’effetto delle luci è stato reso molto bene, poiché metteva sempre in risalto gli 
attori sulla scena ed i momenti salienti dello spettacolo, assieme alla presenza di musica 
ed effetti sonori come l’acqua o il rumore degli scaricatori di porto.
Gli attori e la recitazione mi sono sembrati molto convincenti e realistici, il tono della 
voce calibrato equamente durante le varie scene. 
Il pubblico sembrava molto attento allo svolgimento dello spettacolo, che è riuscito ad 
emozionare e a far riflettere sui vari aspetti dell’immigrazione di un tempo.
Consiglio la visione sia ad un pubblico adulto, sia ad un pubblico di giovani come noi, 
perché ritengo che questi argomenti siano molto attuali, capaci di far emozionare, ma 
allo stesso tempo riflettere.

Elisa Bravo
Classe 4 ^ B TUR, I.S.I.S. P. Sarpi - San Vito al Tagliamento

Un testo ancora attuale che ci parla di migrazioni 
Ambientato nella New York degli anni ‘50, il testo è tra i più importanti della 
drammaturgia americana del ‘900. Viene raccontata la storia di una famiglia siciliana 
trasferita a Brooklyn, afflitta da miseria e dalla difficoltà di sentirsi parte del sogno 
americano, che non le appartiene. La trama risulta attuale dato che può rappresentare 
la storia delle immigrazioni dei giorni nostri, solo però con una destinazione differente.
L’eccellente rappresentazione è data anche dall’importante presenza di Sebastiano 
Somma che con Eddie Carbone, il personaggio che porta in scena, contrasta ma 
completa quello della moglie, interpretato da Sara Ricci.
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Tartufo nostro contemporaneo
In data 22 febbraio 2020 la classe 4^ B ha assistito alla rappresentazione teatrale 
“Tartufo” di Molière presso il Teatro Verdi di Pordenone. 
Il primo aspetto riguardante lo spettacolo in questione, che ha piacevolmente colpito 
la classe, riguarda la capacità di rivisitazione di una commedia settecentesca in chiave 
moderna, in quanto ciò ha permesso l’instaurarsi negli studenti di un interesse maggiore 
e, conseguentemente, di una partecipazione emotiva più elevata. 
A mantenere alta la partecipazione degli studenti, inoltre, ha contribuito la destrezza 
degli attori sul palco, abili nel fornire dinamicità durante l’intera rappresentazione scenica 
attraverso la gestualità, i movimenti e il realismo nei toni che riflettevano l’amara ironia 
che percorre l’intera commedia settecentesca.
Tutto ciò era, oltretutto, supportato da effetti audio-visivi che fungevano da sfondo, ma 
al contempo erano essenziali per incrementare la vivacità e la suspense caratteristici 
dell’intera opera teatrale. 
La classe, pertanto, ha apprezzato notevolmente la rappresentazione nella sua totalità 
ed è stata lieta di aver avuto l’occasione di parteciparvi. 

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

Un “Tartufo” innovativo e moderno
Un’esperienza per noi giovani nuova: andare in un “Signor Teatro” (il Verdi a Pordenone il 
giorno 21 febbraio 2020) e assistere ad un classico spettacolo teatrale di Molière. 
Tra i giovani non è molto comune l’andare a teatro, ma questa volta penso che la mia 
classe, incluso io, eravamo più motivati e curiosi di andarci soprattutto per l’esperienza 
di poter entrare in un nuovo contesto. 
Lo spettacolo “Tartufo”, che vede come attore principale Giuseppe Cederna, lo si può 
descrivere con l’utilizzo di due parole: innovativo e “moderno”. 
Partirei con il dire che il “Tartufo” è una commedia. Questo presuppone delle risate e la 
generale vivacità delle scene e dell’atteggiamento dei singoli personaggi. 
Chiaramente dobbiamo tener conto che Molière scrisse in un’epoca lontana dalla nostra 
e che quindi al tempo c’era un umorismo diverso da quello che abbiamo noi oggi. 
Lo spettacolo (e qui entrano in gioco entrambi i termini descrittivi di prima) alterna 
momenti giocosi e momenti più seri, in cui lo spettatore non può fare altro che stupirsi. 
Ci sono stati molti momenti di questo tipo, a partire dall’entrata in scena di Tartufo, 
cupa e tetra, oppure al primo impatto con la scenografia, una casa di benestanti negli 
anni Settanta del Novecento. 
Per lo meno io mi attendevo uno spettacolo banale e classico, non avevo molte 
aspettative. Sono uscito dal teatro in maniera “leggera” e felice, come se qualcuno mi 
avesse dato una bella notizia. 
L’epilogo secondo me è stato come la ciliegina sulla torta: inaspettato ed originale. 
La doppia scelta del finale, che vede Tartufo come vincitore assoluto, ovvero nella 
seconda opzione la vittoria dell’intera famiglia. Inaspettatamente sorprendente. 
Secondo me è così che si devono trattare gli spettacoli teatrali classici: bisogna 
re-interpretarli in una chiave un po’ più moderna, più comprensibile ad un pubblico 
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Lo specchio dell’ipocrisia
Le luci si spengono, le teste parlanti ammutoliscono e interrompono ogni movimento, 
lo spettatore prende posizione sistemandosi nella sua accogliente poltrona, intrepido e 
voglioso di essere testimone e oggetto dell’arte antica e invincibile del teatro. 
Cala il sipario. Intorno buio e lontano, sul palco, “luce fu”. Dopodiché solo incanto, senza 
inganno. L’uomo si “specchia”. 
Queste le emozioni e le sensazioni dal più nobile pulpito che coinvolgono me ogni volta in 
cui assisto ad uno spettacolo teatrale. (…) Ho assistito alla messa in scena del “Tartufo” 
di Molière: un’opera indubbiamente riconosciuta e conosciuta nella cultura letteraria 
europea. La trama del celebre capolavoro è incentrata su un personaggio affascinante 
ma pericoloso, che dà nome all’opera stessa, cioè Tartufo. Simbolo dell’ipocrisia, indossa 
la maschera del religioso zelante, del gesuita umile e caritatevole per raggirare e sfruttare 
il suo ingenuo benefattore Orgone, così da soddisfare i suoi più malvagi desideri di 
distruzione, cupidigia, avarizia e lussuria. Orgone è colui che regge lo specchio a Tartufo, 
in un circolo vizioso fatto di oscura manipolazione e dipendenza affettiva.
A dare una splendida interpretazione dello spirito dell’opera sono stati gli attori tra i quali 
spiccano i nomi di Vanessa Gravina nei panni di Elmira, Giuseppe Cederna come Tartufo 
e Roberto Valerio nelle vesti di Orgone; quest’ultimo ha dato dimostrazione della sua 
abilità registica adattando le vicende di “Tartufo” negli anni Settanta del Novecento. 

Il riso amaro
A rendere suggestivo lo spettacolo hanno contribuito l’illuminazione e le musiche. Nei 
momenti in cui appariva Tartufo la luce ricreava quasi il preambolo dell’inferno, mentre 
una musica ansiosa, dissonante e inquietante, ne annunciava l’apparire. (…) 
La scenografia rappresentava una casa stile minimalista, ordinata e semplice, l’ideale 
per seguire i movimenti degli attori. Il momento cruciale è stato il finale, un doppio 
finale: in uno Tartufo regna sovrano su tutti gli averi della famiglia costretta ormai allo 
sfratto, mentre nell’altro, più iconico e spettacolare, tramite un deus ex machina, la 
famiglia viene liberata dal potere divino della legge. 
Il secondo finale, quello voluto da Luigi XIV in origine, non è stato di mio gradimento poiché 
reputo il deus ex machina un elemento letterario che nasconde una certa disonestà 
intellettuale e un utopico fatalismo, anche se a volte può sbalordire veramente.
Nel complesso è stata un’esperienza piacevole, anche se le tragicommedie, che 
nascondono le vere problematiche sotto l’umorismo nero e l’ironia non sono coinvolgenti 
quanto una tragedia, oppure non sono adatte a comunicare con pienezza aspetti 
fondamentali, poiché ci si sofferma solo sull’apparente umorismo. Questa non è una 
svalutazione, ma soltanto un capriccio dei miei gusti. Infatti in essa ho riconosciuto 
un grande potere: quello della risata nera. Ci si chiede come mai si ride di fronte a una 
scena buffa, ma terribile. Che cos’è quel riso amaro che affiora? 
Tra satira e riflessione sull’animo umano e la critica della società, sotto il fracasso della 
finzione si nasconde forse quello strano sorriso… che ride al di là del bene e del male.

Mattia Bellucci
Classe 4^ C CM, I.T.S.T. J.F. Kennedy - Pordenone

attuale, dove si alternano momenti gioiosi e momenti di riflessione, anche se non ci 
riguarda in prima persona, a partire dal tema dell’opera, ovvero l’ipocrisia. 

Davide Miorin
Classe 4^ G, I.S.I.S. Licei Le Filandiere - San Vito al Tagliamento

Un Tartufo dei nostri giorni
Il 21 febbraio ho potuto assistere grazie al progetto “Adotta uno spettacolo” alla messa 
in scena del “Tartufo” di Molière al Teatro Verdi di Pordenone. 
Si tratta di un grande classico rivisitato in chiave moderna, infatti il testo è fedele a 
quello dell’opera di Molière del 1667. Tartufo è interpretato da Giuseppe Cederna, che 
riesce a rendere al meglio l’ipocrisia del personaggio. Egli infatti viene accolto in una casa 
borghese da Orgone e dalla madre, conquistati dalla sua devozione religiosa. Ma l’uomo 
si dimostra essere un opportunista e riesce a raggirare, manipolare e tradire Orgone, il 
quale non crede alla doppia faccia dell’uomo, se non dinnanzi all’evidenza. L’unica in 
grado di far piegare Tartufo è Elmira, moglie di Orgone, interpretata da una convincente 
Vanessa Gravina. La scenografia gioca un ruolo fondamentale nello spettacolo, poichè, 
insieme ai costumi, rende attuale la rappresentazione, ambientandola circa negli anni 
Settanta. È uno spettacolo che inoltre pone molto l’accento sull’aspetto psicologico dei 
personaggi e il più interessante da questo punto di vista risulta essere il protagonista, 
affascinante e arrivista al tempo stesso.
La rappresentazione nel complesso è molto divertente; unisce satira e commedia e riesce 
a suscitare nello spettatore una risata unita a una riflessione sulle intenzioni umane.

Irene Pigat
Classe 4^ G, I.S.I.S. Licei Le Filandiere - San Vito al Tagliamento

La cattiveria è degli sciocchi
La sera del 21 febbraio 2020 la mia classe si è recata al Teatro Verdi di Pordenone per 
assistere all’accattivante spettacolo “Tartufo” tratto dall’omonimo testo di Molière. 
In “Tartufo”, molto interessante risulta la scelta di accostare la devozione religiosa 
all’ipocrisia, la seduzione alla manipolazione, la fiducia al tradimento. 
Questi sono infatti i temi principali attorno ai quali si sviluppa la rappresentazione e 
sembra esserci, grazie alla magnifica interpretazione di Giuseppe Cederna e dell’intero 
cast, una sorta di equilibrio precario che il pubblico intuisce non durerà a lungo. 
Paradossale è il fatto che Orgone, uno dei protagonisti dello spettacolo, si senta 
confortato e rasserenato solo da Tartufo, il personaggio più meschino e diabolico tra 
tutti.  Ciò però rappresenta fedelmente la realtà, dove le persone generalmente più 
cattive prendono di mira quelle più fragili e facilmente persuasibili.  Questo racconto 
insegna quindi quanto la vita sia imprevedibile e come quella che per noi è la normalità 
possa essere stravolta in poco tempo addirittura contro la nostra volontà.

Sara Bellone
Classe 4^ G, I.S.I.S. Licei Le Filandiere - San Vito al Tagliamento



“Tartufo”: la sconfitta di una maschera
“Tartufo” è una rappresentazione del capolavoro di Molière che risale al 1667. 
In questa rappresentazione, a cura dell’Associazione Teatrale Pistoiese, osserviamo 
questa storia satirica in chiave moderna. Tartufo è il personaggio chiave della vicenda 
che, mascherandosi dietro al volto della devozione religiosa e della benevolenza, 
inganna, tradisce e raggira Orgone, colui che dipende affettivamente da questo scaltro 
e pericoloso protagonista. Tartufo irrompe in una famiglia benestante e ne prende il 
controllo; l’unico personaggio che però riesce a sconfiggerlo è la moglie di Orgone, 
Elmira, che con il suo potere sensuale ed enigmatico riesce a far venire fuori la sua vera 
natura da doppiogiochista. Gli attori sono riusciti a calarsi perfettamente nei loro ruoli, 
non erano forzati, anzi, sono stati in grado di rappresentare pienamente il carattere e la 
psicologia dei personaggi, la loro recitazione ha catturato la mia attenzione dall’inizio 
alla fine, e sicuramente questo vale anche per il resto del pubblico.
I costumi e gli oggetti scenici erano sulla stessa lunghezza d’onda dell’epoca nella 
quale il regista ha voluto ambientare lo spettacolo, gli anni ‘70 del Novecento: erano 
accurati e rappresentavano al meglio l’idea del periodo nel quale si svolgeva l’azione 
drammatica.(…) Un particolare che mi è rimasto impresso dello spettacolo è l’effetto 
finale di riavvolgimento della scena, una grande tecnica che ti sorprende: all’inizio ti 
convinci che la storia sia finita in modo amaro, però poi cambia tutto, si stravolge, e 
diventa un lieto fine.

Giulia Giro
Classe 2^ C, Liceo Artistico E. Galvani - Cordenons 

La maschera dell’ipocrisia
Il protagonista di quest’opera d’antica nascita è Tartufo, che durante buona parte della 
narrazione indossa la maschera della benevolenza e della carità con lo scopo di raggirare 
colui che gli ha dato ospitalità e riparo, l’ingenuo Orgone. Tartufo si dimostra un bravo 
manipolatore e ancor più scaltro plagiatore di persone. Nell’opera teatrale ne indossa le 
vesti il grande maestro Giuseppe Cederna: la sua gestualità, espressività e tono di voce 
hanno dato il giusto tocco al suo personaggio. Per non parlare della bellissima Vanessa 
Gravina, la cui sensualità e spiccata intelligenza hanno saputo tener testa alla malvagità 
di Tartufo. Ciò che risalta nell’intera narrazione è la vera natura umana, il protagonista 
stesso tenta di nascondere la sua ossessione peccaminosa dietro un rigorismo religioso 
che si traduce nella figura di un vero è proprio profeta anticonformista. Nonostante 
questo, la narrazione viene a sua volta coperta da un velo di comicità, che contribuisce, 
dal mio punto di vista, a rendere più diretto il messaggio. (…)
(…) Essendo stata la mia prima volta a teatro, non ho la possibilità di paragonare la 
bravura degli attori ad altri, ma dico semplicemente che ho avuto i brividi, anche la 
scenografia e le luci hanno contributo nel coinvolgimento del pubblico all’interno 
dell’opera. Concludo sottolineando ancora una volta il messaggio morale che questo 
capolavoro trasmette, e che sicuramente spinge in modo anche comico a farci ragionare 
nel profondo, sia come persone sia riguardo le nostre azioni e alle conseguenze che 
queste possono provocare su chi ci sta intorno. Ne consiglio vivamente la visione.

Valentina Scalisi
Classe 2^ C, Liceo Artistico E. Galvani - Cordenons 

Le donne lo capiscono prima
Sabato 22 febbraio 2020 al Teatro Verdi di Pordenone la mia classe ha assistito allo 
spettacolo “Tartufo” di Molière con regia di Roberto Valerio e con gli attori Giuseppe 
Cederna, Vanessa Gravina e lo stesso Roberto Valerio. 
La vicenda, ambientata però negli anni Settanta del Novecento, racconta di una famiglia 
benestante che viene truffata da Tartufo, un uomo che si finge molto religioso e umile, 
ma che in realtà li sta derubando. Sarà Elmira, dopo che il marito Orgone offre a Tartufo 
la figlia in sposa, a smascherare la sua ipocrisia di fronte al marito in modo da potersene 
liberare. Ma la cosa non è così semplice…
L’aspetto che mi è piaciuto più di tutti è stata l’interpretazione degli attori. 
Avendo avuto l’opportunità di incontrare due degli attori protagonisti il giorno successivo 
alla rappresentazione alla quale ho assistito, è stato interessante e impressionante 
vedere le differenze tra l’attore e il personaggio, soprattutto comparare Roberto Valerio 
con Orgone, ma più di tutti mi ha affascinato l’interpretazione di Vanessa Gravina e di 
come non si potevano mai capire appieno le intenzioni di Elmira.
Questa rappresentazione la raccomanderei a chiunque e oltre a voler vedere un altro 
spettacolo teatrale in futuro, inviterei tutti ad andare a vederne uno se si presenta la 
possibilità.

Aurora Muzzo
Classe 4^ C CM, I.T.S.T. J.F. Kennedy - Pordenone

Siamo tutti ipocriti
Sabato 22 Febbraio 2020 io e alcuni miei compagni e compagne di classe ci siamo riuniti 
al Teatro Verdi di Pordenone per assistere allo spettacolo teatrale “Tartufo” di Molière. 
Il regista dello spettacolo era Roberto Valerio e gli attori principali erano Giuseppe 
Cederna nelle vesti di Tartufo, Vanessa Gravina nelle vesti di Elmira (moglie di Orgone) e 
lo stesso Roberto Valerio nelle vesti di Orgone. 
La mattina del 23 febbraio 2020 io e la mia classe ci siamo recati al Liceo Leopardi-
Majorana per incontrare l’attore-regista Roberto Valerio e Vanessa Gravina.
Attraverso le domande che abbiamo posto agli attori, essi ci hanno fatto capire quale, 
secondo loro, è il messaggio fondamentale dello spettacolo: tutti gli uomini sono ipocriti 
e molte volte la nostra ipocrisia dipende solamente dalla condizione in cui ci troviamo. 
Tartufo è l’ipocrita per eccellenza, fa credere a Orgone di essere devoto e una persona 
onesta quando in realtà è un truffatore. D’altra parte però è ipocrita anche Orgone nei 
confronti della sua famiglia, per il semplice fatto che non vuole accettare la realtà che 
Tartufo sia un impostore, cosa che gli altri avevano capito da tempo.
Lo spettacolo mi è piaciuto molto anche se devo dire che ho fatto fatica a vedere la 
storia di Tartufo, scritta nel XVII secolo e che avevamo letto in classe, ambientata negli 
anni ’70 del Novecento.

Michael Olivier
Classe 4^ C CM, I.T.S.T. J.F. Kennedy - Pordenone
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in ogni scena. La scenografia è molto semplice, la commedia si svolge infatti sempre 
all’interno della casa di Orgone e anche i costumi e il trucco dei personaggi lo sono; 
così gli spettatori possono più facilmente paragonare la società odierna con quella di 
Molière. Raccomanderei “Tartufo” per la sua capacità di descrivere in modo divertente, 
ma allo stesso tempo molto attento e preciso, le varie sfaccettature dell’animo umano 
e delle sue ripercussioni nella società. In secondo luogo per la bravura del regista e degli 
attori, che riescono a interpretare un’opera classica e immortale in maniera semplice, 
ma molto efficace nell’esprimere il messaggio del grande commediografo.

Nancy Orlando
Classe 2^ D C, Liceo Leopardi-Majorana - Pordenone

La malignità occulta di “Tartufo”
L’attore Giuseppe Cederna si è mostrato perfettamente calato nel ruolo di Tartufo, un 
individuo che sotto la veste di uomo di chiesa cela la propria malignità, caratterizzata dalla 
volontà di sfruttare la sprovvedutezza altrui per trarne dei benefici. La sua recitazione, 
indimenticabile nella postura ricurva e nei movimenti degli arti da “Nosferatu”, ma 
anche i costumi e soprattutto gli effetti scenografici espressionistici, che colorano di 
viola il palcoscenico non fanno altro che mettere in luce il vampirismo di Tartufo e, in 
un contesto più ampio, il male che passivamente si insinua nella società, rappresentata 
da una famiglia benestante, ma ricca di contrasti umani. Durante la visione dello 
spettacolo sono comunque sorte alcune perplessità come ad esempio, l’ambientazione 
della vicenda negli anni Settanta del Novecento che risulta abbastanza anacronistica 
da un punto di vista culturale: è improbabile che un borghese di quell’epoca potesse 
cadere sotto l’influsso di un finto uomo di chiesa come Tartufo. Interessante invece 
nella parte conclusiva della pièce la scelta di rappresentare un doppio finale che meglio 
si adatta alla contemporaneità. In ogni caso questo spettacolo riesce a conseguire 
perfettamente lo scopo di critica della società attraverso la comicità voluto da Molière, 
poiché unisce la satira ad una riflessione sull’indole umana corrotta e sul potere che non 
passa mai di moda.

Matteo Mainardis, Edoardo Salice
4^B S, Liceo Leopardi-Majorana - Pordenone

Spietatezza
Cosa accade quando il male riesce ad incarnarsi e mascherarsi? Cosa può succedere 
quando esso trova qualche ingenuo da raggirare? Sono domande che il genere umano 
si pone da sempre e a cui Molière tenta di rispondere mediante una rappresentazione 
teatrale che resta sempre attuale. 
Il regista è riuscito a ricreare l’atmosfera di inquietudine nei momenti in cui l’animo di 
Tartufo, lontano dagli occhi della famiglia che lo ha benevolmente accolto e che lui 
sta crudelmente ingannando, si palesa. In particolare la scena dell’ottenimento della 
donazione rende evidente la cattiveria genuina che caratterizza il servo. Ciò scaturisce 
una profonda riflessione sull’animo umano, che siamo abituati a credere come mai 
totalmente crudele o, al contrario, interamente buono. Tartufo invece ci dimostra che 

Una commedia senza tempo 
(…) La trama del celeberrimo capolavoro teatrale di Molière è nota a tutti: Tartufo, 
apoteosi dell’ipocrisia, raggira con bigottismo e falsa benevolenza lo sprovveduto 
Orgone, padre di famiglia e uomo dall’animo buono. 
L’opera di Moliere si concludeva inizialmente in modo tragico per la famiglia di Orgone, 
ma evidentemente Molière ha preferito attenersi ad un classico lieto fine per enfatizzare 
maggiormente lo scopo didascalico dell’intera opera. La squadra di attori di Giuseppe 
Cederna si mantiene fedele alla trama della commedia originale, pur presentando i fatti 
in chiave moderna (i vari sfondi e gli attrezzi di scena, tra cui gli stessi costumi indossati 
dagli attori, sembrano richiamare gli anni Settanta del Novecento). 
Gli attori rappresentano ottimamente l’indole e il carattere dei personaggi con 
apprezzabile enfasi, soprattutto attraverso gestualità e movenze fortemente espressive. 
La scenografia si limita alla sola casa di Orgone, che fa da sfondo a tutte le vicende, 
risultando a volte statica, ma non in maniera eccessiva. Il finale dello spettacolo sembra 
abbastanza spinto, con l’“eliminazione” sistematica di Tartufo da parte del suo tirapiedi, 
poi rivelatosi una sorta di messaggero divino, un finale liberamente interpretato dal 
regista rispetto al copione dell’opera originale. 
La commedia rappresenta in modo spiritoso e faceto le svariate problematiche sociali 
e familiari comuni nella vita delle persone, invitando anche implicitamente ad una 
riflessione grazie ad una sana risata. Satirico, scherzoso e introspettivo - qualità che solo 
i grandi commediografi riescono a infondere nelle loro opere - “Tartufo” è una commedia 
senza tempo, un grande classico in grado di lasciare il segno ad ogni rappresentazione 
e di invitare alla riflessione unanime sull’essenza umana, anche riguardo ai suoi lati più 
deprecabili. Uno spettacolo adatto a tutte le età, assolutamente da non perdere e che 
invita a riscoprire il piacere di andare a teatro. 
A mio parere un ottimo spettacolo da vedere in compagnia di amici e parenti soprattutto 
per il messaggio che trasmette, oltre che per la maestria degli attori e del regista.

Diego De Candido
Classe 2^ D C, Liceo Leopardi-Majorana - Pordenone	

“Tartufo”: un viaggio all’interno dell’animo umano
“Tartufo” è un’opera drammatica in cinque atti, scritta da Moliere nel ‘600. 
La commedia racconta la storia di un uomo ipocrita, che vive fingendosi un grande 
religioso approfittando così della fiducia di Orgone, padre di famiglia, uomo onesto 
e caritatevole, per poi tradirlo. Quest’opera si inserisce in un contesto storico-
culturale abbastanza complesso, soprattutto in Francia, dove i nobili del tempo non 
videro affatto di buon occhio l’opera di Molière, tanto da bandirla, inizialmente, nelle 
rappresentazioni pubbliche. Il fatto che l’opera originariamente si concludesse con la 
vittoria dell’antagonista (Tartufo) mostra in modo chiaro le intenzioni e il punto di vista 
che aveva Molière sulla società del suo tempo: la storia infatti è una commedia satirica 
che riflette la psicologia umana e la cultura dell’epoca.
Nella rappresentazione del “Tartufo” prodotta dall’Associazione Teatrale Pistoiese, per 
la regia di Roberto Valerio, l’opera è inserita in un contesto storico diverso dall’originale. 
Sembra infatti essere ambientata negli anni ’70 del secolo scorso ed inoltre, al contrario 
dell’originale, l’azione si svolge in un unico atto. 
Gli attori sono alquanto dinamici e riescono a catturare l’attenzione dello spettatore 
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non è così: lui è indistinguibile dalla sua ipocrisia, è completamente formato da essa. Lo 
spettatore non può e non riesce a comprendere quale sia il vero Tartufo, ne comprende 
solo la falsità e la cattiveria che tuttavia percepisce come lontana da sé. Ma proprio in 
questo risiede l’abilità del regista, che diverte e unisce la satira amara e corrosiva ad una 
triste realtà: lo spettatore vede Orgone e Madama Pernella come ingenui e abbindolabili, 
ma la verità è che l’animo malvagio di Tartufo è anche in chi ci circonda e, esattamente 
come il protagonista, noi non ce ne rendiamo conto ed è forse questa la parte che più 
incute timore nello spettatore. I momenti bui, in cui la crudeltà di Tartufo risulta così 
reale, spaventano proprio per la loro verosimiglianza e la consapevolezza che nel mondo 
sono molti i “Tartufo” e non tutti abbiamo l’astuzia di Elmira. 

Ludovica Scotti
4^B S, Liceo Leopardi-Majorana - Pordenone

		
Caccia al Tartufo
Rivisitata in chiave moderna e diretta da Roberto Valerio, va in scena al Teatro Verdi di 
Pordenone l’opera teatrale “Tartufo” di Molière, drammaturgo francese. In una società 
dove l’immagine prevale sulla complessità delle persone, c’è chi capisce come sfruttare 
a suo favore questa condizione e chi, immancabilmente, ne cade vittima. 
Tartufo, uomo di povere origini, ma ricco di furbizia, si crea un personaggio santo e 
assolutamente devoto a Dio, con il quale riesce ad abbindolare Orgone. Quest’ultimo 
decide di ospitarlo in casa sua e lo riempie di attenzioni, ma la famiglia di Orgone è 
l’unica che vede Tartufo per quello che realmente è. 
Il palco ha il compito di accogliere una commedia drammatica che ha interamente 
luogo nella casa di Orgone e in cui viene usato un linguaggio formale, come a provare 
ulteriormente l’importanza della posizione sociale. Con un pizzico di ironia, ci viene 
mostrato come portare il caos usufruendo di strumenti che tutti possediamo, ma che 
solo alcuni sanno usare. 
La parola “tartufo” non indica solo una particolare specie di funghi apprezzatissimi 
in culinaria, ma ha di fatto un altro significato: quello di una persona che nasconde 
sentimenti ostili o immorali sotto un’apparenza di onestà e devozione. Per questo è 
essenziale essere muniti di fiuto per poter stanare coloro che non sono chi dicono di 
essere, perché se ci limitiamo solo alle apparenze, corriamo il rischio di venire ingannati 
anche dal primo che passa. Incredibile come a distanza di 350 anni quest’opera continui 
a rappresentare fedelmente la società.

Emma Sist
Classe 4^ C SCA, Liceo Scientifico M. Grigoletti - Pordenone

Annullato lo spettacolo:
UN NEMICO DEL POPOLO
Teatro Comunale Giuseppe Verdi Pordenone
3-4-5 aprile 2020
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HO PERSO IL FILO
soggetto di Angela Finocchiaro, 
Walter Fontana, Cristina Pezzoli
testo di Walter Fontana
con Angela Finocchiaro 
e Alis Bianca, Giacomo Buffoni, 
Alessandro La Rosa, Antonio Lollo, 
Filippo Pieroni, Alessio Spirito
regia di Cristina Pezzoli

Teatro Pier Paolo Pasolini 
Casarsa della Delizia
7 novembre 2019

PERCORSO “IL TEATRO DELLE 
EMOZIONI”
SPETTACOLO ADOTTATO DA:
I.S.I.S. P. Sarpi San Vito al Tagliamento
Classi: 2^ A AFM - 3^ A FM S
Coordinatori: proff. Francesca Corradin, 
Massimiliano Galati

Il labirinto delle emozioni
“Ho perso il filo” è uno spettacolo così particolare che mi è piaciuto e ha lasciato in me 
sia un ricordo divertente sia qualcosa di istruttivo. Avevo sempre visto la Finocchiaro 
recitare parti comiche e trovarla in vesti diverse dal solito mi ha colpito positivamente. 
L’attrice si mette alla prova in un ruolo mai affrontato prima, interpretando l’eroe greco 
Teseo e raccontando con comicità e ironia un’avventura emozionante e divertente allo 
stesso tempo. Angela si presenta in scena come il mitico eroe che entra nel labirinto 
pronto a combattere il Minotauro. 
Per prima cosa affida ad uno spettatore un enorme gomitolo, da cui dipende la sua vita. 
Una volta dentro, viene assalita da creature, acrobati e danzatori, che la disarmano 
e le tagliano il filo che le assicurava la via del ritorno. Ed è qui che scopre di essere 
finita nel gioco del labirinto. Supera molti trabocchetti e prove di coraggio fino ad 
affrontare il Minotauro. Nel frattempo si svelano delle emozioni che lei vive anche nella 
vita quotidiana, ripercorrendo episodi passati e facendo riflettere non solo lei ma anche 
il pubblico. Infine riuscirà a ritrovare il filo e ad affrontare il Minotauro. 
Lo spettacolo viene arricchito dalle luci, dalle musiche e dalle coreografie originali di 
sei ballerini che interpretano strane creature e coinvolgono anche lei in danze sfrenate. 
La scenografia riesce a diffondere in sala allegria ed energia, tanto che l’avventura 
tanto temuta si rivela alla fine una festa. Angela Finocchiaro si conferma ancora una 
volta un’attrice eccezionale alle prese con temi importanti che invitano alla riflessione, 
facendo capire che i timori che ci si porta dietro per anni sono emozioni che bisogna 
imparare a gestire. 

Alessia Xeka
Classe 2^ A AFM, I.S.I.S. P. Sarpi - San Vito al Tagliamento

Il filo della discordia 
Matteo: “Ti è piaciuto lo spettacolo di ieri sera?” 
Emma: “Non saprei dirti, nonostante la bravura dell’attrice e dei ballerini e la trama 
abbastanza coinvolgente, io non riesco ad apprezzare molto le forme teatrali, quindi per 
me è risultato un po’ noioso. A te, invece? 
Matteo: “In generale sì, per me Angela ha ricoperto bene questo ruolo calandosi in modo 
impeccabile nel personaggio e ho apprezzato anche la trama. L’unico difetto forse può 
essere la lunghezza dello spettacolo con la ripetizione di alcune scene.”
Giovedì sera seduti in ultima fila abbiamo assistito a “Ho perso il filo” in 
cui Angela  Finocchiaro racconta con la sua comicità  e  ironia un’avventura 
straordinaria:  quella di  un’eroina pasticciona che parte per un viaggio,  si perde, 
tentenna ma poi  combatte lo spaventoso Minotauro. Lei è Teseo, l’eroe  che entra 
nel  Labirinto per combattere  il mostro. Affida agli  spettatori un  gomitolo enorme 
da cui dipende la sua vita e parte. Una volta entrata, però, viene assalita da strane 
creature, un misto tra acrobati e spiriti dispettosi che la circondano, la disarmano e le 
tagliano il filo che le potrebbe assicurare  la via del  ritorno. Disorientata e impaurita, 
scopre di essere finita in un labirinto che si  esprime con scritte e disegni: ora che 
ha perso il filo, le viene  lanciato  un gioco allegro e crudele per farglielo ritrovare. 

H
o 

pe
rs

o 
il 

fi
loHO PERSO IL FILO



56

H
o 

pe
rs

o 
il 

fi
lo

57

di fronte ai suoi dubbi, alle sue paure, ai suoi rimpianti e alle sue perplessità. Questo 
muro con il susseguirsi dello spettacolo diventerà una parte fondamentale del racconto 
stesso, svolgendo un ruolo catartico nei confronti della protagonista e costringendola 
a ripercorrere in chiave critica la sua intera esistenza. Per conoscere l’inatteso finale 
correte a teatro per trascorrere due ore di piacevole e istruttiva comicità.

Hasameni Albi
Classe 2^ AFM S - I.S.I.S. P. Sarpi - San Vito al Tagliamento

Ho ritrovato il filo
Per l’apertura della stagione teatrale del Teatro Pasolini di Casarsa è andata in scena 
una commedia commovente scritta da Walter Fontana che rispecchia la vita odierna, 
interpretata da Angela Finocchiaro nei panni di un insolito Teseo. L’attrice, stufa dei soliti 
ruoli, ha deciso di mettersi in gioco affrontando una nuova sfida personale e lavorativa. 
L’eroina dovrà affrontare il Minotauro all’interno del labirinto, scontrandosi con le sue 
paure e le sue insicurezze. Affida il gomitolo ad uno spettatore che chiamerà “Arianna”, il 
quale le servirà per ritrovare la via nel momento dell’agognato ritorno. Nel labirinto viene 
poi raggiunta da strane creature interpretate da ballerini molto abili e professionali, che 
la disorientano e la disarmano, tagliandole il filo che le assicurava la via del ritorno e 
portandola dinanzi ad un muro parlante con cui interagisce. 
Questa barriera diventa il suo unico conforto morale. Lo spettacolo riflette su molti 
aspetti della quotidianità come la paura, lo scorrere del tempo, la morte e la solitudine. 
Uno dei messaggi che vuole trasmettere al pubblico è quello di saper vincere le proprie 
paure e riconquistare le proprie sicurezze e la propria autonomia. Mentre combatte 
per la sopravvivenza, Angela affronta con leggerezza e positività gli ostacoli all’interno 
del labirinto, in questo modo riesce a convincere il Minotauro a non mangiarla e lo 
trasforma in un elemento positivo. Lo spettacolo è adatto a qualsiasi fascia di età ed è un 
suggestivo e intrigante spunto di riflessione e approfondimento personale. Fondamentale 
la presenza dei ballerini, vera attrazione principale della scena e di Angela Finocchiaro, 
stella indiscussa dello spettacolo che ha regalato parecchie emozioni, facendo riflettere 
e allo stesso divertire il folto pubblico presente.

Tlektes Myrzaliyeva, Lucrezia Nonis  
Classe 2^ A FM S - I.S.I.S. P. Sarpi - San Vito al Tagliamento

Abbiamo ripreso il filo
In data 7 novembre 2019, presso il Teatro Pier Paolo Pasolini di Casarsa, è andato in 
scena lo spettacolo “Ho perso il filo”, ideato da Angela Finocchiaro, Walter Fontana e 
Cristina Pezzoli, interpretato dalla stessa Angela Finocchiaro con l’accompagnamento 
del corpo di ballo “Le Creature del Labirinto”.
La protagonista è un’attrice del piccolo e grande schermo, vincitrice per ben due volte 
del David di Donatello come migliore attrice non protagonista.
La commedia racconta la storia di Teseo, interpretato però da un’eroina pasticciona e 
anticonvenzionale che parte per un viaggio, si perde, tentenna ma poi combatte fino 
all’ultimo il suo temuto Minotauro.

Superando trabocchetti e prove di coraggio, costretta a svelare ansie e paure, riscopre 
il senso del coraggio e l’altruismo, tutto alla sua maniera. Lo spettacolo vive del rapporto 
tra la comicità di un personaggio contemporaneo e la fisicità acrobatica e primitiva delle 
creature del labirinto che danzano, lottano con Angela e letteralmente volano sul palco. 
Dopo aver toccato il fondo, riuscirà a ritrovare il filo e con esso la forza per affrontare il 
Minotauro in un finale inatteso, che si trasforma in sala in una festa collettiva.

Matteo Folin, Emma Morettin
Classe 2^ A AFM, I.S.I.S. P. Sarpi - San Vito al Tagliamento

Il filo che unisce comicità moderna e mondo greco
“Ho perso il filo” è uno spettacolo teatrale recitato da Angela Finocchiaro, attrice 
comica tra le più apprezzate in Italia. Protagonista assoluta, fin dall’inizio, lei si presenta 
al pubblico in modo ironico e scherzoso con un’armatura da combattente nel ruolo, per 
lei insolito, dell’eroe greco Teseo. All’inizio l’attrice consegna ad uno spettatore della 
prima fila il gomitolo di Arianna, necessario per trovare la via d’uscita dal labirinto di 
Cnosso. La scenografia è piuttosto scarna e ridotta, ma i giochi di luce, le musiche e le 
danze sfrenate di sei ballerini nella veste di strane creature che disturbano il cammino di 
Angela-Teseo nel labirinto completano ed esaltano la verve comica dell’attrice. Proprio 
attraverso le strane creature che in realtà simboleggiano le sue paure, Angela vuole 
lasciare al pubblico questo messaggio: bisogna affrontare le proprie paure, quelle che 
la vita ci mette davanti quotidianamente. Questo spettacolo ci ha fatto riflettere, ma 
soprattutto divertire, perché Angela con la sua straordinaria bravura riesce a coinvolgere 
il pubblico anche degli spettatori più giovani come noi, che siamo stati letteralmente 
conquistati dalla sua comicità. 

Andrea Piccinin, Alex Vignandel
Classe 2^ A AFM, I.S.I.S. P. Sarpi - San Vito al Tagliamento

Codardoseo
Un’interpretazione dinamica quella dell’attrice milanese Angela Finocchiaro, che con la 
sua autoironia e il coinvolgimento diretto degli spettatori presenti ha reso lo spettacolo 
ricco di momenti divertenti a cui il pubblico ha sempre risposto in modo positivo ed 
entusiasta. Angela Finocchiaro, celebre attrice cinematografica, questa volta nei panni 
di un Teseo un po’ timoroso della sua stessa ombra, entra nel labirinto del Minotauro 
(creatura mitologica anticipata in un racconto di Angela stessa, dove si chiarisce il 
bizzarro concepimento di quest’ultimo). Successivamente lo spettacolo è un continuo 
susseguirsi di figuracce e prese di coscienza da parte della protagonista che interpreta 
tuttavia sé stessa e non più il personaggio inizialmente rappresentato. L’ordine degli 
eventi, a cui manca spesso una doverosa introduzione che li contestualizzi, non è tuttavia 
facile da seguire per un pubblico non particolarmente incline all’esperienza teatrale. 
Una voce in sottofondo, che svolgesse la funzione di narratore, forse non avrebbe costituito 
una cattiva idea dal punto di vista creativo e avrebbe agevolato la comprensione da 
parte del pubblico. Questa voce mancante è però degnamente sostituita dalle mura 
del labirinto, che per qualche strana ragione comunicano con Angela, mettendola 
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Inizialmente la protagonista viene assalita dai danzatori-acrobati vestiti da creature del 
labirinto, che la portano in un’altra dimensione tagliandole il filo di Arianna che l’avrebbe 
riportata indietro. In questa dimensione si ritrova da sola a rivivere i ricordi della sua vita 
ed a parlare con un muro che le lancia delle provocanti sfide.
Da qui Angela, dipanandosi in queste continue prove proposte dal muro della sua 
coscienza, scopre le sue paure, le sue ansie e le sue ipocrisie, riflettendo sul coraggio e 
sull’altruismo della vita reale.
Lo spettacolo prosegue con varie battute comiche da parte della protagonista, arricchite 
da riuscitissime esibizioni danzanti. Riflettendo con sé stessa, chiede al muro la vita 
eterna che la porta al raggiungimento del suo 999esimo compleanno, dove capisce 
amaramente che la vita va vissuta e che non bisogna procrastinare i problemi ma 
affrontarli. Avrebbe dovuto affrontare subito quel mostro…
Divertente, coinvolgente, sensuale, una commedia istruttiva, che fa riflettere su molti 
aspetti della vita. La scenografia e gli effetti speciali sono molto ben strutturati e 
catturano l’attenzione dello spettatore.

Sara Fantin, Khrystyna Nikolayeva, Elvira Safarova
Classe 3^ A FM S, I.S.I.S. P. Sarpi - San Vito al Tagliamento

Ho perso il filo, ma ho trovato la strada
“Ho perso il filo” è una commedia diretta da Cristina Pezzoli, ideata da Walter Fontana. 
Protagonista della rappresentazione la conosciutissima attrice Angela Finocchiaro. 
Si tratta però di una Angela diversa da come appare di solito. L’idea dello spettacolo 
nasce infatti da una critica dei figli della Finocchiaro, i quali le rimproverano di 
interpretare sempre gli stessi ruoli e di risultare quindi anche forse un po’ “noiosa”. 
Angela, questa volta, interpreterà Teseo, il famoso eroe che nella mitologia greca 
sconfisse il Minotauro nel labirinto, grazie anche all’aiuto di Arianna, sorella del 
Minotauro. All’inizio dello spettacolo, infatti, Angela consegna un gomitolo gigante ad 
uno spettatore seduto nelle prime file, il quale avrà il compito di srotolarlo a momento 
debito. Inizia così un viaggio avventuroso e insolito per la protagonista, la quale si ritrova 
catapultata da misteriose e sensuali creature danzanti all’interno del labirinto, che 
prende le sembianze di un muro parlante. 
Una volta dentro al labirinto, Angela ripercorre tappe e momenti significativi della sua 
vita. Dall’infanzia al primo bacio, fino ad arrivare all’età adulta. 
Momenti su cui riflettere per magari dare un significato, e a volte anche delle 
giustificazioni, alle sue scelte di vita personali. “Ho perso il filo” è uno spettacolo, un 
percorso, una presa di coscienza che valorizza qualità come l’altruismo e la generosità 
verso il prossimo. Il messaggio che arriva è quello di non farsi abbattere dalle difficoltà 
e di affrontare con coraggio le sfide che la vita ha in serbo per noi, proprio come fece 
Teseo con il Minotauro. 
Lo spettacolo si svolge tra danze entusiasmanti, dialoghi coinvolgenti e monologhi 
comici, fino ad arrivare al finale, un finale che lascerà gli spettatori a bocca aperta.

Dzemilje Kastrati, Giusy Scigliano
Classe 3^ A FM S, I.S.I.S. P. Sarpi - San Vito al Tagliamento
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Sentimenti
“La gioia”, spettacolo teatrale messo in scena il 30 novembre 2019 al Teatro Verdi di 
Pordenone, è un viaggio di emozioni; racconta il dolore dell’uomo Pippo Delbono per la 
perdita di Bobò, un compagno di vita, di teatro e di lotte sociali.
La drammaturgia dello spettacolo è inusuale, comprende monologhi registrati e 
dal vivo, numeri musicali, ma la caratteristica forse più evidente è la creazione delle 
ambientazioni a luci accese.
Come racconta l’autore, questa scelta è frutto dell’esperienza vissuta; ne “La gioia” 
Delbono ripropone numeri e situazioni già sperimentati nelle opere precedenti, ma nelle 
quali allora era presente il suo attore icona Bobò.
La scenografia è talvolta preparata da Pepe Robledo, un rifugiato che insieme ad altri 
attori non convenzionali compone la compagnia teatrale. All’interno della troupe recita 
un ex clochard, un ragazzo con sindrome di Down, un rifugiato, le cui storie vengono, man 
mano che si presentano sul palco, raccontate. Soprattutto viene ricordato Bobò. Bobò 
era un signore sordomuto, venuto a mancare all’inizio del 2019; è presente all’interno 
dello spettacolo grazie alle registrazioni della sua voce e al racconto di Delbono.
La diversità degli attori trasmette un messaggio molto forte: la situazione sociale e le 
fragilità esistenziali non limitano la possibilità di vivere intensamente.
La rappresentazione teatrale è ispirata al mondo del circo, gli abiti degli attori ricordano 
quelli dei clown e dei giocolieri, solo Delbono è vestito con abiti comuni. L’autore indossa 
una camicia, che lascia scoperta la pancia a ogni suo piccolo movimento, e i jeans, forse 
un po’ troppo bassi e larghi, ripetutamente tirati su.
Tutto ciò che non mi aspettavo di vedere a teatro era presente nello spettacolo.
Sono stata meravigliosamente colpita da tutte le emozioni e le provocazioni che durante 
i soli 80 minuti di rappresentazione l’autore è stato in grado di suscitare.
L’angoscia, evocata dagli attori vestiti con abiti scuri e spettrali, è esaltata dalla scelta 
delle luci ad intermittenza. Lo stupore è illustrato dall’attore che a inizio spettacolo 
annaffia i fiori. La solitudine, descritta dallo stesso Delbono, prende la forma di una 
gabbia dalla quale è difficile uscire. La nostalgia è rappresentata da Gianluca, il ragazzo 
down che balla sulle note di “Maledetta Primavera” di Loretta Goggi.
Emozioni diverse fra loro che non comprendono però la gioia, sentimento provato solo 
alla fine dello spettacolo, quando tutti gli attori si presentano al pubblico per essere 
applauditi.
I loro occhi esprimono gioia e commozione e guardandoli riuscivo a vivere gli stessi 
sentimenti con loro.
Ma allora forse anche questa è gioia, la soddisfazione di aver condiviso idee e sentimenti 
a teatro.

Alessia Spessotto
Classe 3^ B, Liceo Artistico E. Galvani - Cordenons
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LA GIOIA
di Pippo Delbono
con Dolly Albertin, Gianluca Ballarè, 
Margherita Clemente, 
Pippo Delbono, Ilaria Distante, 
Simone Goggiano, Mario Intruglio, 
Nelson Lariccia, Gianni Parenti, 
Pepe Robledo, Grazia Spinella 
e con la voce di Bobò
musiche Pippo Delbono, 
Antoine Bataille, Nicola Toscano 
e autori vari
regia di Pippo Delbono

Teatro Comunale Giuseppe Verdi 
Pordenone
30 novembre 2019 

PERCORSO “IL TEATRO DELLE 
EMOZIONI”
SPETTACOLO ADOTTATO DA:
Liceo Artistico E. Galvani Cordenons
Classe: 3^ B
Coordinatrice: prof.ssa Lucia Bettoli

LA GIOIA
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Lo spettacolo mette in scena un urlo di dolore per la morte, avvenuta quest’anno, di 
Bobò, il compagno di scena e di vita.
L’organizzazione dello spettacolo non ha proprio un filo logico, infatti sono presenti 
scene discordanti tra di loro, durante le quali si provano emozioni diverse come felicità, 
dolore, paura per arrivare perfino alla tristezza. Tutto ciò, comunque, funziona proprio 
grazie a queste contrastanti emozioni che lasciano nello spettatore quella curiosità di 
vedere cosa potrà succedere nelle scene successive.
Pippo Delbono si contraddistingue per un abbigliamento semplice ed essenziale, diverso 
dal resto degli attori che vestono costumi ricercati, ispirati ad epoche diverse e al mondo 
del circo. Il protagonista (sempre Delbono) recita un monologo con quella sua voce 
cupa e roca, talvolta registrata, a volte dal vivo, che spesso si alza di qualche decibel, 
dando l’impressione di voler entrare nella tua testa e pretendere anche di rimanerci.
Spesso il monologo si interrompe per lasciare spazio ad effetti luminosi o a repentini 
cambi di scenografia - commentati dallo stesso Delbono con la sua voce fuoricampo - 
altre volte a soli momenti musicali, di danza o da attimi commoventi in cui si sente la 
particolare voce acuta di Bobò risuonare in tutto il teatro. (…)
(…) Sul palco si susseguono scenografie sempre più differenti e ambigue, spesso ricche di 
elementi simbolici come le barchette di carta che a metà spettacolo iniziano a popolare 
l’intero palcoscenico oppure il mare di vestiti che vengono sparsi in giro e commentano 
la recita della poesia “Mare nostro che non sei nei cieli” di Erri De Luca. 
Alla fine dello spettacolo, invece, un’esplosione floreale popola la scena: molto 
probabilmente vuole simboleggiare la rinascita di una vita nuova dopo tanto dolore, ma 
che per Delbono forse non è ancora abbastanza, perché tutti portiamo un po’ di pazzia 
dentro di noi. La follia è il buio più totale che talvolta sembra distruggerci; ma, come 
dice lo stesso Delbono, anche il tunnel che ci apprestiamo ad affrontare e che diventa 
sempre più buio ci porterà a vedere un giorno più luminoso.
Questo giorno di luce e colori più splendenti, che ci farà uscire dal buio, non sarà altro 
che LA GIOIA, raggiunta e trovata solamente con l’aiuto delle persone che ci stanno 
accanto e condividono il nostro viaggio di vita.

Emma Colombera
Classe 3^ B, Liceo Artistico E. Galvani - Cordenons

Annullati gli spettacoli:
LA CASA DI FAMIGLIA
Teatro Zancanaro Sacile
6 marzo 2020
Teatro Comunale Zoppola
7 marzo 2020	

WHEN THE RAIN STOPS FALLING
Teatro Comunale Giuseppe Verdi Pordenone
25-26 marzo 2020

VORREI ESSERE FIGLIO DI UN UOMO FELICE
Teatro Zancanaro Sacile
27 marzo 2020

Un cammino particolare verso la gioia
Sabato 30 novembre 2019 ho avuto la possibilità di assistere allo spettacolo teatrale 
intitolato “La gioia” di Pippo Delbono. 
Questo spettacolo mette in scena un cammino verso la gioia. Lo spettacolo è strutturato 
in modo particolare: Delbono recita, ma in alcune parti la voce è registrata, il monologo 
alterna numeri musicali di diverso aspetto e genere. Lo spettacolo si apre con una scena 
felice e gioiosa di un uomo che annaffia i fiori e subito dopo assistiamo invece ad una 
scena paurosa che mi ha fatto accapponare la pelle, nella quale gli attori, travestiti in 
modo spaventoso, sono scesi dal palco e hanno camminato tra il pubblico. 
I costumi degli attori cambiano, ovviamente, in base ai numeri musicali ma rimangono 
sempre particolari e ispirati al mondo del circo. Delbono, la cui azione teatrale consiste 
nel raccontare, è vestito in maniera diversa dagli attori: camicia bianca sbottonata e 
portata fuori dai jeans bassi e larghi. 
Delbono però in alcuni numeri interagisce con i suoi attori come quando accenna alcuni 
passi di tango con la ballerina Ilaria, moglie dell’amico musicista morto dopo un lungo 
periodo in coma e accudito amorevolmente da lei.
Durante la serata, Delbono presenta i singoli attori e la loro storia. 
La compagnia, infatti, è composta da persone con una storia particolare, come l’ex 
barbone, un uomo scappato dalla dittatura del suo paese, un giovane allievo della 
mamma maestra, affetto dalla sindrome di Down. 
Delbono soprattutto racconta di Bobò, venuto a mancare non molto tempo fa, a cui 
è dedicato lo spettacolo. Bobò faceva parte della compagnia dal 1995, da quando 
Pippo lo conobbe al manicomio di Aversa e decise di adottarlo. Bobò, sordomuto, aveva 
trascorso l’intera vita internato perché la tutrice così aveva disposto. 
Delbono parla della perdita dell’amico con grande dolore e, durante la serata, fa 
sentire alcune registrazioni della voce di Bobò, voce a metà strada tra il pianto di un 
neonato e il canto delle balene che, in me, ha evocato emozioni contrastanti; ovvero la 
consapevolezza di trovarmi di fronte alla malinconia di un uomo che piange e ricorda.  
A quel punto ho compreso che il tema dello spettacolo è il dolore della perdita: il numero 
della follia, che si sviluppa nella parte centrale dello spettacolo, serve a dare voce al 
dolore incontenibile, a cui seguirà l’elaborazione e l’accettazione della morte.
Questo spettacolo è stato molto particolare, non mi aspettavo di assistere ad 
una esibizione del genere, ma devo dire che è stato molto intenso vivere questa 
rappresentazione. Essa ha scatenato diverse emozioni in me come felicità, paura 
e inquietudine. La gioia per Delbono è lo stato quasi irraggiungibile che si prova in 
un istante dopo aver attraversato i sentimenti più estremi. Io, la gioia, non saprei 
descriverla a parole, ma la vedo come un’emozione armoniosa che ti fa sorridere e ti 
dona la capacità di apprezzare le cose semplici. 

Giorgia Gregoris
Classe 3^ B, Liceo Artistico E. Galvani - Cordenons

“La gioia” più buia di sempre 
Il giorno 30 novembre 2019, al Teatro Verdi di Pordenone, è stato messo in scena lo 
spettacolo teatrale di Pippo Delbono “La gioia”.
L’opera è una continua ricerca della gioia che il drammaturgo, assieme a tutta la sua 
compagnia, racconta attraverso storie all’insegna del dolore.
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LO SCHIFO
Omicidio non casuale di Ilaria Alpi 
nella nostra ventunesima regione
di Stefano Massini
con Anna Tringali
regia di Giorgio Sangati
 
Teatro OFF di Speakeasy 
Ex convento San Francesco 
Pordenone 
24 novembre 2019

PERCORSO “TEATRO È SOCIETÀ”
SPETTACOLO ADOTTATO DA:
I.S.I.S. Licei G.A. Pujati Sacile
Classe: 1^ A SU
Coordinatrice: prof.ssa Vittoria Gioia
Liceo Leopardi-Majorana Pordenone
Classe: 3^ C U
Coordinatrice: prof.ssa Susanna Corelli
Liceo Scientifico M. Grigoletti 
Pordenone
Classe: 4^ C SCI
Coordinatrice: prof.ssa Manuela Del Fiol

Il mondo attraverso gli occhi di Ilaria
Il 24 novembre 2019, all’ex Convento di San Francesco di Pordenone è andato in scena lo 
spettacolo: “Lo schifo. Omicidio non casuale di Ilaria Alpi”. 
La regia è stata curata da Giorgio Sangati e la protagonista è stata interpretata da 
Anna Tringali. In questo monologo drammatico l’argomento raccontato è la storia 
dell’omicidio di Ilaria Alpi e del suo cameraman Miran Hrovatin. 
I due giovani si trovavano in Somalia per seguire, come inviati del TG3, la missione di 
pace, coordinata dall’Onu, per porre fine a una guerra civile scoppiata nel 1991. 
Le inchieste della giornalista hanno portato alla luce un possibile traffico internazionale 
di armi e di rifiuti tossici. 
Ilaria e Hrovatin sono morti in un’auto il 20 marzo 1994 alle 13:04, colpiti alla testa da un 
kalashnikov, nei pressi dell’hotel Amana a Mogadiscio. 
Noi della 1^ A SU del Liceo G.A. Pujati ringraziamo il progetto “Adotta uno Spettacolo” 
perché, in 90 minuti circa, ci ha fatto scoprire un nuovo lato del mondo, in modo chiaro, 
semplice ed emozionante. Le scene che ci sono piaciute di più sono state gli attimi 
prima della morte dei protagonisti, perché ci hanno fatto provare suspense e curiosità, 
e il finale, in cui l’attrice ha scritto, utilizzando delle lettere presenti in scena, Ira, Ilaria e 
Italia, facendoci provare tristezza e rabbia per aver perso due persone così coraggiose 
e la verità storica sulla loro triste fine e sui rapporti tra la Somalia e i Paesi occidentali, 
quali Italia e USA. Un dettaglio che abbiamo notato è stato l’utilizzo dei toni diversi della 
luce nei cambi di scena per definire i momenti più seri, tristi e quelli più gioiosi e vitali 
filtrati attraverso gli occhi di Ilaria Alpi. 

Siria Carlino, Jennifer Constantin, Alice Fondi, Greta Pastre, Martina Vincenza Vinciguerra
Classe 1^ A SU, I.S.I.S. Licei G. A. Pujati - Sacile

Ilaria Alpi, si può morire per la verità
20 marzo 1994, Mogadiscio, Somalia, ore 13:04. 
Una raffica di colpi di kalashnikov colpisce due italiani, Miran Hrovatin, cameraman 
triestino che si è fatto la guerra in Jugoslavia e “ormai non lo sorprende più niente”, e Ilaria 
Alpi, giovane giornalista della RAI, in Somalia per la seconda volta. Qui si interrompono 
due vite e qui si ferma la verità celata sul perché della loro morte e della morte di almeno 
un altro centinaio di persone.
In venticinque anni ci sono stati più depistaggi che sentenze, ma questo non ha fermato 
Stefano Massini, né tanto meno Anna Tringali, che diretta da Giorgio Sangati porta in 
scena “Lo schifo. Omicidio non casuale di Ilaria Alpi nella nostra ventunesima regione”.  
Il monologo va a indagare gli ultimi giorni di Ilaria e Miran, quelle ultime ore in cui hanno 
visto cose che non dovevano vedere e parlato con persone con le quali non dovevano 
parlare, giorni in cui hanno disfatto gli intricati filamenti che legavano Italia e Somalia 
per poi impacchettarli e riconsegnarceli per quello che hanno potuto.
Ad una delle date della rappresentazione abbiamo partecipato anche noi, studenti della 

LO SCHIFO
Omicidio non casuale di Ilaria Alpi nella nostra 
ventunesima regione



in Somalia, il 20 marzo 1994, affronta l’argomento con un monologo di Anna Tringali che 
interpreta la Alpi. Attraverso la narrazione delle vicende che l’hanno portata alla morte, 
vengono ricostruite in modo dettagliato ed articolato le sue scoperte in quel “mondo 
nuovo”, una Somalia corrotta e distrutta, caratterizzata da scontri armati tra miliziani 
somali, pirati e militari, povertà assoluta ed igiene molto precaria. 
Mi ha colpito profondamente l’ipocrisia di un mondo occidentale che, comandato dai 
soldi e dai loschi affari che ne derivano, è disposto a promuovere, sotto mentite spoglie 
di portatore di pace, anche il traffico di armi, eliminando qualsiasi ostacolo materiale o 
umano. Ilaria Alpi aveva aperto gli occhi a coloro che prima d’allora erano convinti che 
in Africa, dall’occidente, entrassero solo pace e aiuto. 
In particolare mi ha sorpreso la complicità dell’Italia - scoperta con stupore da Ilaria 
Alpi - che, dettando legge a Mogadiscio per comodità economica e non stando ai patti, 
favoriva e promuoveva la vendita di armi in Paesi già dilaniati da lotte intestine.
L’attrice, molto capace, era in grado di “gestire” l’ansia e la suspense del pubblico molto 
abilmente e ciò, a parer mio, conferiva all’opera il suo carattere così coinvolgente. 
Se dovessi criticare lo spettacolo lo farei sull’aspetto pratico: la mancanza di 
un’impalcatura più elevata e una disposizione delle sedie poco adeguata ha consentito 
solo una visione parziale dell’opera al pubblico delle ultime file.

Gabriele Garbo
Classe 3^ C U, Liceo Leopardi-Majorana - Pordenone

Riusciremo mai a sconfiggere la corruzione? 
Lo spettacolo “Lo schifo” mi è piaciuto molto anche se penso che sarebbe stato più 
coinvolgente se ci fossero stati più attori per avere diversi punti di vista e, ad esempio, 
approfondire di più la psicologia dei personaggi e la storia della Somalia. A volte infatti 
mi era difficile capire ciò che stava succedendo, se l’attrice si stava riferendo sempre alla 
stessa scena o se lo scenario era cambiato.
Mi sarebbe piaciuto inoltre che il finale fosse stato trattato in modo diverso, chiarendo i 
fatti successivi all’omicidio e raccontando le indagini o il modo in cui gli Stati, soprattutto 
l’Italia, hanno reagito ad esso. Anna Tringali è riuscita a trasmettermi le emozioni 
provate dai personaggi in ogni scena e mi ha permesso di immedesimarmi a pieno 
nella protagonista. Penso che questo aspetto sia fondamentale per sensibilizzare gli 
spettatori e far rimanere un segno dello spettacolo: a me è rimasto, ho aperto gli occhi 
su molte questioni che ignoravo e a cui non davo peso.
Il caso di Ilaria Alpi mi ha veramente scossa e penso che bisognerebbe parlarne di più 
nelle scuole. Purtroppo, il traffico illegale d’armi e la guerra in Somalia, sono realtà molto 
più vicine di quanto noi possiamo immaginare. 
Molto spesso non ci pensiamo perché viviamo tranquilli, nella nostra quotidianità, senza 
renderci conto che sono proprio questi i fatti che influenzeranno il nostro futuro. Il futuro 
siamo noi e per rendere il mondo un posto migliore dobbiamo conoscere il presente, ma 
soprattutto il passato.
Molti italiani, nonostante la gravità della situazione, ancora oggi ignorano l’esistenza 
della “ventunesima regione d’Italia” e di tutti gli affari illegali che ci stanno sotto. 
Riusciremo mai a sconfiggere la corruzione? 

Lisa Vidotto
Classe 3^ C U, Liceo Leopardi-Majorana - Pordenone

1^ A SU del Liceo G.A. Pujati di Sacile: trasportati all’interno della vicenda, di colpo ci 
siamo ritrovati accanto a Miran e Ilaria, insieme a loro abbiamo vissuto in poco più 
di un’ora intense giornate africane e tutti, spettatori, regista, attrice e sceneggiatore, 
abbiamo portato questo pesantissimo pacco fuori, dentro al mare della verità.
Eccola, riusciamo a vederla, quasi a toccarla, eccola crittografata in undici interminabili 
zeri; dietro ad ognuno undici diverse circostanze che sono tutt’altro che lecite. 
Uno zero dentro al mare, insieme ai rifiuti tossici italiani, uno a Bosaso, dentro le barche 
dei pescatori, uno davanti l’hotel Amana, uno dentro una Toyota crivellata di colpi, uno 
sotto le fondamenta di un ospedale, uno tra l’asfalto di un’autostrada inutile, uno tra 
i morti di malaria, uno dentro la canna dei mitra di produzione europea, uno nascosto 
tra i faldoni di un processo mai concluso formalmente, uno dentro dei taccuini mai 
rinvenuti, uno a Pordenone sul palco del Convento di San Francesco.
Concluso il monologo, tutti ci chiediamo perché si debba morire con un proiettile in 
fronte, dentro una macchina, in un Paese straniero, solo perché si vuole giustizia.
Dobbiamo ringraziare “Adotta uno spettacolo” e “Lo schifo. Omicidio non casuale di 
Ilaria Alpi nella nostra ventunesima regione” perché ci hanno fatto aprire gli occhi su 
una realtà di cui non vorremmo far parte. 

Jacopo Bombardella, Giorgia Maggio, Giada Pignat, Francesca Vazzoler
Classe 1^ A SU, I.S.I.S Licei G.A. Pujati - Sacile

La verità non ha prezzo
Domenica 24 novembre 2019 siamo andati a vedere lo spettacolo “Lo schifo. Omicidio 
non casuale di Ilaria Alpi nella nostra ventunesima regione” presso l’ex Convento di San 
Francesco a Pordenone. 
È stato messo in scena l’omicidio di Ilaria Alpi. La vicenda è stata interpretata da 
Anna Tringali attraverso un monologo drammatico in cui racconta la storia della 
giornalista dal suo arrivo in Somalia fino alla vicenda della morte. Ilaria Alpi è stata 
una giornalista e  fotoreporter  italiana  del  TG3, assassinata a  Mogadiscio  insieme 
al suo  cineoperatore  Miran Hrovatin. Durante la narrazione le luci puntate sul palco 
cambiavano a seconda delle emozioni provate in quella determinata situazione dalla 
protagonista. Così facendo lo spettacolo è risultato più interessante. La pièce teatrale si 
chiude nel momento in cui Ilaria Alpi colpita da un proiettile, perde conoscenza. Subito 
dopo segue un lungo silenzio, durante il quale l’interprete Anna Tringali prende dei cartellini 
con delle lettere, che messi insieme formavano il nome “Ilaria” e successivamente la 
parola “Italia”. Lo spettacolo è stato molto emozionante e toccante, in quanto ci ha 
fatto riflettere sul fatto che uccidendo Ilaria e Hrovatin non hanno solo procurato un 
danno a loro e alle loro famiglie, bensì a tutto il nostro Paese, l’Italia.

Greta Copat, Elisa De Nardi, Noemi Sanchez, Vera Tonello
Classe 1^ A SU, I.S.I.S Licei G.A. Pujati - Sacile
 

La verità non sempre aggrada 
L’opera “Lo schifo”, che tratta la tragedia che vide la giornalista italiana del TG3 Ilaria 
Alpi ed il suo collaboratore Miran Hrovatin vittime dell’assassinio avvenuto a Mogadiscio, 
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nel quale esprime tutte le sue paure e i suoi dubbi, ma anche la sua determinazione 
a scoprire l’origine della corruzione somala o, come Ilaria la chiamava, dello “schifo”. 
Questa rappresentazione teatrale è a dir poco unica nel suo genere: non appena le luci 
iniziano a spegnersi e la base musicale di sottofondo inizia a diffondersi sembra quasi di 
essere trasportati nel 1994 e di vivere le vicende narrate al fianco di Ilaria. 
Lo stile narrativo è scorrevole e riesce inspiegabilmente a non rendere pesante un 
argomento così serio. 
Lo spettacolo è facile da seguire, ti tiene incollato alla sedia dall’inizio alla fine, scatenando 
negli spettatori numerose riflessioni e portando in scena argomenti che arrivano alle 
persone con la stessa forza di un pugno ben assestato, grazie soprattutto all’espressività 
e all’abilità narrativa di Anna Tringali. Insomma, “Lo schifo” è uno spettacolo adatto 
anche a studenti adolescenti, in quanto aiuta a sensibilizzare le nuove generazioni su 
argomenti che altrimenti rischierebbero di venire considerati come “datati”, invita tutti 
a farsi un esame di coscienza e a riflettere su tematiche più profonde ed infine ci mette 
faccia a faccia con il passato della nostra amata, e a tratti odiata, Italia.

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

La ricerca della verità
“Lo schifo”, uno spettacolo dal titolo molto suggestivo, parla dell’uccisione in Somalia 
della giornalista Ilaria Alpi e del suo collaboratore Miran Hrovatin. 
Lo spettacolo è un monologo interpretato da un’attrice, che, con un gioco di luci e 
un’espressività spettacolare, riesce a raccontare tutta la storia della giornalista, 
trasmettendo al pubblico la determinazione e l’entusiasmo che Ilaria aveva messo nello 
scoprire ciò che si celava dietro allo “schifo” della città di Mogadiscio.
La giornalista stava facendo il suo lavoro, il suo reportage, e voleva raccontare all’opinione 
pubblica la cooperazione internazionale nata tra Italia e Somalia. 
Ma scopre un’infinità di menzogne che si nascondono dietro ad un giro di affari illeciti in 
cui l’Italia era coinvolta. 
Come è possibile che la morte e la distruzione di un popolo diventino un problema 
secondario agli occhi della gente?
La risposta sta nell’avidità degli uomini, che trovano nei territori ricchi di materie prime, 
ma poco sviluppati, terreno fertile per guerre lunghe e laceranti, una risorsa da sfruttare 
per puri interessi economici.
“Lo schifo” tocca tematiche come l’ingiustizia, il traffico di rifiuti illeciti la smania di 
ricchezza e la mafia: ci apre gli occhi, scuote le nostre coscienze e ci dà l’opportunità di 
riflettere su cosa succede nel mondo che ci circonda.
Io mi porto a casa la determinazione di una donna che con caparbietà e tanto coraggio 
ha voluto portare alla luce queste ingiustizie per amore della verità e del popolo somalo 
fino a perdere la vita.
 
Sofia Macrì
Classe 3^ C U, Liceo Leopardi-Majorana - Pordenone

Amata/odiata Italia
Mogadiscio, Somalia, 20 marzo 1994, ore 13.04. Ilaria Alpi, giornalista italiana del TG3, 
viene uccisa insieme al suo operatore Miran Hrovatin. 
L’omicidio ha luogo in Somalia, una terra ormai disseminata di rovine e memorie 
coloniali, dove un silenzio impenetrabile copre le manovre di scaltrissimi uomini d’affari. 
È questo silenzio che Ilaria attacca frontalmente, spalancando squarci di inaudita verità 
su un’“Africa italiana” dilaniata da guerre interne, tra rifiuti tossici, imponenti quanto 
inutili opere pubbliche, traffici d’armi, epidemie di colera ed ipocrite festicciole tricolori 
per celebrare la collaborazione tra Africa ed Italia. 
A distanza di più vent’anni da quell’omicidio, però, la maggioranza degli italiani ignora 
perfino l’esistenza della “ventunesima regione italiana” (appellativo assegnato alla 
Somalia durante l’epoca della colonizzazione da parte degli italiani). Ignoriamo anche 
gli interessi, le speculazioni, i miliardi, gli “zeri” che gli italiani hanno guadagnato sulla 
pelle della popolazione. Il libro di Massini, da cui è tratto lo spettacolo, scritto quasi 
vent’anni dopo l’uccisione della giornalista e del suo operatore, tenta di ricostruire gli 
ultimi giorni di Ilaria attraverso una narrazione introspettiva ed in prima persona, quasi 
lirica, incentrata sul grande coraggio dimostrato dalla giornalista durante il suo ultimo 
viaggio in Somalia. Lo spettacolo, che prende ispirazione proprio dall’omonimo libro, 
procede per frammenti, come un anagramma da risolvere, un puzzle da ricomporre nel 
corso della visione. In scena, Ilaria è interpretata da Anna Tringali, la quale imbastisce 
nel corso dello spettacolo un intenso dialogo introspettivo, un discorso con sé stessa 
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“La bancarotta” di Pantalone cocainomane 
“La bancarotta o sia il mercante fallito” è una commedia goldoniana riscritta da 
Vitaliano Trevisan. Lo spettacolo è stato messo in scena al Verdi di Pordenone dal Teatro 
Stabile di Bolzano con la regia di Serena Sinigaglia.
La trama è semplice: Pantalone è un mercante dei giorni nostri circondato da debitori 
e approfittatori. A causa della sua scarsa attenzione e noncuranza nel fare i conti, e 
soprattutto a causa della sua passione per le donne, manda in rovina attività e famiglia. 
Ciononostante alla fine risolve i suoi problemi e sistema le sue finanze.
Natalino Balasso interpreta Pantalone, un mercante “strafatto” che offre spunti di 
riflessione servendosi di una comicità pungente e amara. Tra i suoi creditori vi è il Conte, 
interpretato da Fulvio Falzarano, il quale vuole dilapidarne il patrimonio insieme alla 
nuova moglie del mercante, Marta Dalla Via, donna dell’Est. Vi è poi l’avvocato divorzista 
Massimo Verdastro. A questi si aggiungono i giovani, i quali vedono rovinarsi il futuro per 
cause economiche e amorose.
L’interpretazione nel complesso è coinvolgente e interessante, se non fosse per il 
repertorio verbale dei personaggi troppo volgare e oltraggioso. La recitazione appare 
tuttavia talvolta caricata, forzata e quindi non naturale.
Per quanto riguarda la scenografia, la regia si serve di uno sfondo costante, la facciata di 
una casa che emerge obliquamente dal terreno, sulla quale i personaggi, sbucando dalle 
finestre, si posizionano precariamente. Da sottolineare la scarsa presenza di musiche e il 
ricorrente cambio di focus sui personaggi dovuto alla scenografia e alle luci.
Bisogna infine notare come l’opera non presenti un carattere sempre omogeneo, per la 
mancanza di continuità fra un cambio di scena e l’altro; il risultato è una rappresentazione 
non sempre pienamente intelligibile.

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

Pantalone rovinato
Quando si va a teatro per vedere un adattamento di un’opera del XVIII secolo di Goldoni, 
non ci si aspetta certamente una critica tanto moderna quanto efferata alla società 
contemporanea. Eppure, “La bancarotta” di Trevisan è riuscita a traslare, in modo 
eccellente, la composizione originale ai canoni odierni, allo stesso tempo intrattenendo 
con la tipica comicità di attori del calibro di Natalino Balasso.
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dell’imprenditore; oppure la fine del Conte che, non pagando i suoi numerosi debiti, 
viene assassinato dal protagonista, quasi a far notare una sorta di giustizia morale nella 
storia. Personalmente abbiamo apprezzato molto lo spettacolo: come prima volta a 
teatro ci ha colpito soprattutto la tranquillità e la dimestichezza degli attori nel recitare 
una storia che, sebbene complicata, racconta di una verità non così lontana come 
potremmo immaginare.

Christian Bombaci, Nicola Zaia
Classe 3^ C IA, I.T.S.T. J.F. Kennedy - Pordenone

Tutto il niente che si possiede
L’incapacità di mantenere denaro, l’impossibilità di liberarsi dai pregiudizi, l’essere 
amati per ciò che si possiede di materiale e non per ciò che si è, una società limitata 
nel pensiero che non accetta un cambiamento e si blocca sui pregiudizi: ecco ciò che 
Trevisan ha rappresentato nello spettacolo ”La bancarotta”.
Per quanto siano delicati i temi, l’autore è stato capace di rappresentarli a pieno, tramite 
l’ironia e il sarcasmo, mirando al cuore di tutti gli spettatori, in particolar modo ai giovani 
che si sono immedesimati nella storia, hanno condiviso con il protagonista situazioni che 
sono molto frequenti nella vita quotidiana, ma soprattutto hanno affrontato un tema 
che da anni tormenta l’uomo: “l’importanza del denaro”.
L’uomo è schiavo infatti di esso, vive una vita intera basandosi su pezzi di carta con 
sopra stampata una cifra che, più grande è, più ci rende felici, o almeno ci illude su una 
felicità che non è reale.
Possiamo comprare dei bei vestiti, possiamo comprare una bella moglie da mostrare ai 
begli eventi a cui possiamo partecipare grazie al denaro, ma non possiamo comprare i 
sentimenti; l’amore che ci fa svegliare con un sorriso, la rabbia che ci fa andare avanti 
più forti di prima, l’odio che delle volte ci porta ad amare noi stessi.
“Vale la pena possedere così tanti soldi da mandare in bancarotta i nostri sentimenti?”

Sara Da Pieve, Luigi Magris, Riccardo Ortigara
Classe 4^ C MM, I.T.S.T. J.F. Kennedy - Pordenone

Un Pantalone mascalzone
“La bancarotta” di Goldoni è un dramma che ha per sfondo la crisi economica. 
Quest’opera, rivisitata da Vitaliano Trevisan, è stata prodotta in Italia dal Teatro Stabile 
di Bolzano. La rappresentazione dura circa 1 ora e 30 minuti. L’opera narra le vicissitudini 
di un imprenditore, Pantalone, che ha molti debiti da saldare ed è assillato da problemi 
finanziari con la propria azienda e la sua famiglia. Suo antagonista è il Conte, nobile che 
farà di tutto per appropriarsi dei soldi di Pantalone. Quest’opera, nella sua rivisitazione 
in chiave moderna, oltre che di intrecci finanziari, parla anche di amore e di droga. 
L’opera in sé era ben tradotta, anche se essendo un’opera di Goldoni ci aspettavamo un 
testo senza parolacce e battutine tendenti al razzismo, sentimento che il drammaturgo 
aborriva. Ci ha stupiti vedere il palazzo di sfondo alla scenografia storto, ma questa 
scelta è apparsa molto azzeccata perché a nostro parere ha contribuito ad attirare 
l’attenzione del pubblico. Non ci aspettavamo di veder fumare veramente alcuni attori 

Un’opera senza tempo
Nel Veneto settecentesco, un mercante superficiale e lussurioso mandava in rovina 
impresa, famiglia e sé stesso. Nello stesso Veneto dei giorni nostri, un imprenditore, 
altrettanto colmo di vizi e dedito alla mondanità, compie gli stessi errori.
Le differenze con la rappresentazione originaria sono ovviamente tante, ad esempio 
l’introduzione di dispositivi tecnologici. Tuttavia, Trevisan non vuole collocare 
l’opera in un’epoca precisa, ma vuole invece sottolineare la perenne ed ineluttabile 
contemporaneità della stessa.
Il vizio per il gioco diventa la dipendenza da sostanze stupefacenti, l’impresa mercantile 
diventa un’impresa edile, mentre alcuni elementi antichi rimangono, come l’utilizzo dei 
ducati come moneta o del “Conte” come titolo. Non è importante, dunque, la storia in 
sé, quanto la morale trasmessa.

La rovina dell’Uomo
La vita dell’essere umano è segnata da involontarie tendenze mondane, frutto 
dell’essenza stessa dell’umanità. La critica è dunque rivolta a persone di ogni epoca 
che per un vizio o un altro, differenti per ogni secolo ma ugualmente pericolosi, perdono 
ciò che hanno costruito, danneggiando chi li circonda. È proprio qui che si concentra la 
morale dell’opera: “Gli uomini non conoscono il bene fino a quando non sono in miseria”.

Marco Brecciaroli, Nico Tortorici 
Classe 3^ C IA, I.T.S.T. J.F. Kennedy - Pordenone

“La bancarotta”: la nostra prima recensione
Lo spettacolo ispirato all’omonimo testo di Goldoni, riscritto da Vitaliano Trevisan, è 
ambientato ai giorni nostri in Italia e parla di Pantalone, un imprenditore sull’orlo del 
fallimento. Pantalone sta rovinando l’attività, sé stesso e i rapporti con la famiglia: 
spetterà al figlio provare a riportare tutto alla normalità. 
Anche se lo spettacolo è tratto dal testo di uno scrittore del 1700, riporta una tematica 
sempre attuale: le dipendenze. Mentre nel testo di Goldoni Pantalone aveva problemi 
con il gioco d’azzardo, nella rielaborazione di Trevisan, dopo la morte della ex moglie, 
è caduto nel tunnel della droga: anni diversi, dipendenze diverse; ma il problema di 
fondo rimane lo stesso. Lo spettacolo vuole farci riflettere su quanto sia facile cedere a 
certe tentazioni, soprattutto dopo aver perso qualcuno di importante nella propria vita, 
nuocendo a noi stessi e alle persone che ci stanno vicino. 
Alla fine della vicenda, l’unico che la conclude con un lieto fine è Leandro, il figlio di 
Pantalone, che trova la sua strada per la felicità: l’amore corrisposto di Clarice.
Per quando riguarda lo spettacolo in sé, ci è piaciuta particolarmente la performance 
degli attori: anche con dei copioni difficili, sono riusciti a coinvolgerci nel racconto, 
soprattutto grazie ad intonazioni e gesti studiati, ma mai banali. 
La trama è spesso intricata e a tratti complessa, tanto che in alcune parti ci si può 
perdere se non si conosce il testo originale, ma la visione dello spettacolo risulta 
ugualmente gradevole. Anche la parte scenica è molto particolare: si tratta di una 
casa in rovina che sprofonda, letteralmente, nel palco e potrebbe essere ricondotta alla 
situazione precaria nella quale si ritrova Pantalone. 
Nella rappresentazione, ci sono anche altri messaggi simbolici, come la manutenzione 
ad una finestra di questa casa, che gradualmente viene aggiustata dal figlio 
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per droga e festini, non riesce a colmare i propri debiti. Pantalone però non è l’unico 
in famiglia ad avere problemi con la gestione del denaro: Aurelia, sua moglie, adora 
circondarsi di vestiti, costosi accessori e trattamenti di bellezza. Come prevedibile i due 
coniugi non hanno un sano rapporto coniugale e i litigi sono frequenti. A soffrire di più è, 
forse, Leandro, figlio nato dal precedente matrimonio di Pantalone. È un ragazzo con la 
voglia di fare tipica dei giovani e nutre un sentimento di speranza che si contrappone al 
contesto di frivola passività in cui vive. (…) 
Ancora più vivo in lui è il sentimento d’amore verso Clarice, una giovane che ricambia 
i sentimenti di Leandro, ma a differenza di quest’ultimo si trova influenzata dalla 
società malsana in cui vive e sembra inizialmente non avere la forza per riscattarsi: per 
mantenere sua madre vende droga per suo conto e si prostituisce. 
Un altro personaggio interessante, dal nome evocativo, è Truffaldino, un impiegato 
nell’azienda di Pantalone e un amico, se non addirittura confidente sia del padrone che 
del figlio Leandro. Ma d’un tratto per vendicarsi della sfiducia che ha Pantalone verso 
di lui e stanco di essere abbindolato, riunisce le persone a lui vicine e pure i nemici per 
metterli tutti contro il padrone. 
L’ultima scena è quella che più mi ha coinvolto, così carica e movimentata: qui vengono a 
galla i travestimenti, i segreti e tutti i sotterfugi. I personaggi e il linguaggio rispecchiano 
una scelta di vita che voglio definire “negligente”: sono tratti dal quotidiano, gli scambi 
delle battute sono rapidi e privi di abbellimenti per rendere al meglio il disfacimento di 
un ambiente sociale degradato. Il finale è inaspettato e rispecchia la realtà in modo 
schietto, decisamente negativo: coerente con il resto dell’opera, mi ha trasmesso un 
senso di disagio e sconforto che mi hanno lasciata inquieta.
Ma, forse, è solo apparentemente privo di speranza. Forse è possibile intravedere uno 
spiraglio sul futuro, su ciò che potrebbe accadere, senza dare risposte certe. L’unica 
salvezza, forse, è nell’amore.

Emma Bisighini
Classe 3^ C, Liceo Artistico E. Galvani - Cordenons

Tutti i mali del mondo
La rappresentazione della commedia “La bancarotta” mi è apparsa particolarmente 
concreta, ha affrontato tematiche di forte attualità e faceva capire il vero modo di 
essere dei personaggi: storie vere, in cui la realtà veniva narrata dai diversi punti di vista. 
In molti spettacoli è difficile cogliere il senso delle vicende poiché gli attori non riescono 
ad immedesimarsi completamente nel personaggio e non riescono a coinvolgere lo 
spettatore nelle vicende. 
Ma qui gli attori sono stati decisamente efficaci. L’aspetto che più mi ha colto di sorpresa 
è stato senza dubbio l’uso del linguaggio, particolarmente crudo e asciutto, che riusciva 
ad accentuare il clima di tensione generato dalle vicende problematiche dei personaggi, 
ricreate in scena dagli attori con un grande coinvolgimento. 
Questo aspetto, unitamente alla trattazione di temi delicati e difficili - la droga, la 
prostituzione, il rapporto padri/figli, il potere e la corruzione - rende questo spettacolo 
non adatto a tutti i palati e a tutte le età, ma lo ha reso vero. 
Certo, un pubblico più giovane potrebbe non essere in grado di cogliere il vero senso 
drammaturgico della commedia, concentrandosi più sugli aspetti comici piuttosto che 
soffermandosi a riflettere sul significato delle frasi in un contesto di degrado sociale, 
psicologico ed economico. 

durante la commedia e la cosa ci è parsa più unica che rara in una scena teatrale. 
Le scelte drammatiche sono apparse convincenti e stimolanti la riflessione, ma al 
contempo gli attori ci hanno fatto divertire, con scene e contesti comici “a più non 
posso”. Grazie alla loro comicità, siamo riusciti, noi ragazzi e gli adulti, ad entusiasmarci 
e a seguire con estremo interesse uno spettacolo che inizialmente avevamo supposto 
essere noioso. In particolare ha colpito la spontaneità degli attori nel recitare le scene, 
alla cui immediatezza ha contribuito anche l’uso del dialetto veneto a noi familiare.

Michael Lorenzon, Mattia Montagner, Federico Primo Savoia, Francesco Zovatto 
Classe 4^ C MM, I.T.S.T. J.F. Kennedy - Pordenone

Vite precarie
“La bancarotta” di Vitaliano Trevisan, tratta dall’omonima commedia di Goldoni, mostra 
in chiave cruda e attuale l’angoscia che affligge ogni imprenditore che veda avvicinarsi 
lo spettro del fallimento, e con esso la sofferenza di chiunque gli sia accanto.
I proprietari dell’attività in fallimento discutono continuamente: Leandro, figlio del 
piccolo imprenditore Pantalone, vorrebbe gestire l’impresa al posto del padre per 
cercare di rimediare alla situazione; Pantalone e tutti gli altri che gravitano intorno a lui 
invece, vorrebbero tenersi i pochi soldi rimasti. Dopo varie vicende, Pantalone in preda 
alla disperazione uccide il suo strozzino, il Conte Silvio.
Il comportamento dei personaggi rispecchia le situazioni reali in un contesto di crisi. 
La frase “i soldi non risolvono tutto” è ricorrente e vera, e viene ripetuta da Pantalone nel 
drammatico finale. La commedia ci presenta un mondo devastato, falsato da relazioni 
malate: è chiaro che i sentimenti feriti dei protagonisti non possono trovare conforto nel 
possesso di denaro. Leandro cerca di rimediare a una situazione che crede di conoscere 
ma che in realtà conosce solo in parte, una realtà che gli viene nascosta dal padre, che 
non si fida di lui ma forse vuole solo proteggerlo.
Non tutto è perduto: Pantalone precipita nell’abisso della dipendenza e dei debiti, ma il 
figlio è un nuovo eroe dei nostri tempi, che cerca di riemergere dalla sofferenza. 
E la storia d’amore tra lui e la giovane Clarice dà speranza, un finale che preannuncia 
una nuova vita, nonostante non sia quella inizialmente desiderata. 
La scenografia buia colpisce lo spettatore, il rudere di casa semi-sprofondato al 
suolo sembra una metafora di queste vite così precarie. E la commistione di costumi 
contemporanei e settecenteschi, mescolati ad oggetti antichi e apparecchiature 
moderne come gli smartphone, rendono la storia senza tempo.
Lo spettacolo mi è piaciuto, è riuscito a farmi sentire cosa significa perdere tutto e mi ha 
colpito per la sua attualità, per la crisi economica e sociale del nostro tempo.

Eleonora D’Ales
Classe 3^ C, Liceo artistico E. Galvani - Cordenons

Una piccola luce di speranza
Lo spettacolo “La bancarotta” è una rielaborazione in chiave moderna dell’omonima 
opera di Carlo Goldoni. Il protagonista, Pantalone, è proprietario dell’impresa di famiglia 
che sta vivendo un momento di crisi economica e, in seguito allo sperpero di denaro 
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ricordati sempre e solo per quell’errore. Poi il Conte Silvio: a lui i soldi sono rimasti, ma è 
un uomo senza valori, senza dignità. Infine, c’è Clarice, una prostituta che va a letto sia 
con Pantalone che con il Conte, ma in realtà innamorata solo di Leandro. Tuttavia, il suo 
amore è ostacolato dalla madre, donna che finge di essere invalida, costringe la figlia a 
prostituirsi e sminuisce il grande sentimento da lei provato.
Ma può essere chiamata “società” un insieme di persone con simili caratteristiche? La 
società, dal latino socius, cioè “amico, alleato”, richiama a sé la presenza fondamentale 
di solidarietà e rispetto per far sì che la si possa definire tale. 
In quest’opera, invece, c’è tutto tranne questo, come in Italia, nella nostra Italia moderna, 
che presenta situazioni uguali a quelle rappresentate da Trevisan. 
Allora abbiamo il dovere di interrogarci e riflettere per non permettere all’indifferenza di 
impadronirsi di noi.

Alessandro Cucchisi
Classe 3^ A C, Liceo Leopardi-Majorana - Pordenone

Sempre più a fondo
Cosa aspettarsi da un’antica e ormai decaduta villa veneta, una volta manifesto dello 
sfarzo della Serenissima, che sembra sprofondare nel palco? Tale scenografia essenziale 
e immutata cela l’intricata storia dei personaggi, con tratti goldoniani, che “abitano” la 
villa. La decadenza di quest’ultima è immagine dell’inettitudine che tanto oggi, quanto 
nel Settecento, si diffonde in una società rappresentata da una classe dirigente dissoluta 
e priva di integrità morale (oltre che di spessore culturale). 
Dal ricatto di Pantalone, imprenditore sull’orlo del fallimento, mosso al Conte Silvio si 
sviluppa “La bancarotta” di Vitaliano Trevisan, una vicenda che ruota attorno alla sete 
di denaro e alla smania di potere dei suoi protagonisti. Così, dall’insofferente Pantalone 
all’esecrabile Conte Silvio, dall’ingenua Clarice all’innamorato Leandro, si delinea uno 
scenario di decadenza e di devastazione interiore.
Tra debiti e mazzette, il ritmo sfrenato e concitato della sceneggiatura tralascia 
completamente il politically correct, a cui oggi siamo costretti a sottostare, come anche 
i sentimenti di umanità, oppressi dal business della droga e della prostituzione. 
Non resta, dunque, che rassegnarsi alla frustrante fotografia di un degrado sociale 
dannoso soprattutto per le nuove generazioni, chiamate a sopperire alla negligenza di 
coloro che le hanno precedute.
Tuttavia, sebbene anch’esso si risolva in una fuga da un ambiente insalubre e saturo di 
grettezza, possiamo scorgere, dalle fessure delle finestre, un barlume quasi impercettibile 
di speranza.

Anna De Martin, Riccardo Pinna
Classe 3^ A C, Liceo Leopardi-Majorana - Pordenone

A modo mio
“La bancarotta” di Vitaliano Trevisan rivisita l’omonima commedia di Goldoni, 
evidenziando la bancarotta fisica e morale di un Nord Italia in rovina. 
Lo spettacolo con il suo ritmo accelerato parla di vite febbrili, attraversate sempre 

Questa commedia mi ha dato l’opportunità di riflettere sulla sofferenza che generano 
certi disagi sociali, sugli effetti che portano alla disgregazione della famiglia e della vita 
sociale. Credo che questo sia stato lo scopo della regista nel riproporre una commedia di 
Goldoni rendendola uno specchio dei nostri tempi. Ne suggerisco la visione a chi pensa 
di avere addosso tutti i mali del mondo.

Sara Veloce
Classe 3^ C, Liceo Artistico E. Galvani - Cordenons

La società del fallimento è immutabile!
Si spengono le luci al Teatro Verdi di Pordenone; al centro del palcoscenico una casa 
diroccata, solo due finestre da cui fanno la loro comparsa i personaggi. Questi gli 
ingredienti della rivisitazione di Vitaliano Trevisan de “La bancarotta” di Goldoni, 
commedia del 1700, molto più attuale di quanto possa sembrare. È infatti lo specchio 
della società di oggi, corrotta e capovolta, in cui si sta poco a cedere alle tentazioni 
e a precipitare nel giogo dei soldi, così come è facile, nella casa storta in cui gli attori 
recitano, perdere l’equilibrio e precipitare giù. 
Protagonista della vicenda è Pantalone, interpretato da Natalino Balasso, imprenditore 
del Vicentino, che ha mandato in fallimento la sua azienda sperperando tutto il denaro 
in donne e droga. Rimasto vedovo e con un figlio appena uscito di comunità, si sposa 
con una donna avida, che ha un unico obiettivo: consumare tutti i soldi in abiti. 
A completare il quadro il Signor Conte, anche lui coinvolto in affari loschi, servi infedeli e 
una vecchia che, fingendosi disabile, induce la figlia Clarice a spacciare e a prostituirsi. 
L’unico spiraglio di luce è la storia d’amore nata tra Leandro, figlio di Pantalone, e 
Clarice, però costretti a fuggire in Africa per realizzare i loro sogni, liberi dalle imposizioni 
genitoriali.
Trevisan con uno stile pungente e sarcastico riscrive un testo che, anche se poco 
frequentato, non è affatto lontano dalla società odierna; utilizzando il testo di Goldoni, 
infatti, l’autore delinea una critica rappresentazione dell’Italia di oggi.
Dopo tre secoli, dunque, cambia lo sfondo, ma la società rimane identica. Purtroppo! 

Jimmy Ancona, Giulia Lucchese
Classe 3^ A C, Liceo Leopardi-Majorana - Pordenone

La povertà dei ricchi
Il pubblico è in attesa, si apre il sipario. Una villa veneta, solo un’antica villa veneta 
quasi in frantumi, che sta sprofondando. Questa la scenografia: semplice e normale.  
Ma perché così povera? Mancanza di idee? O di risorse per lo spettacolo? No: 
semplicemente questa scenografia è sufficiente per il messaggio che vuole trasmettere. 
Ecco “La bancarotta” di Vitaliano Trevisan, il quale decide di riscrivere un testo di 
Goldoni, adattandolo alla società di oggi: Pantalone de’ Bisognosi, il protagonista, è un 
imprenditore che ha vissuto una vita fatta di sfizi, droga e donne, fino a quando i grossi 
debiti accumulati non lo hanno sommerso. 
Lo affianca Leandro, figlio ex tossicodipendente, ma ormai marchiato per sempre: è un 
tossico e resterà per sempre tale. Perché in Italia, quando si sbaglia una volta, si verrà 
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Si tratta di una critica, in chiave comica, all’Italia d’oggi, in cui regnano la corruzione e 
la sete di ricchezza e in cui, a vincere, spesso, non sono gli onesti. 
Tale opera teatrale consiste in un ritratto incredibilmente reale del nostro Paese, in 
grado di provocare nello spettatore un senso di timore e angoscia e un grande punto 
interrogativo per quanto riguarda il futuro.

Cristina Barbante
Classe 4^ B C, Liceo Leopardi-Majorana - Pordenone

“La bancarotta”: ritratto di una società corrotta
Nella commedia “La bancarotta”, diretta da Serena Sinigaglia, Vitaliano Trevisan ha 
rivisitato un testo giovanile di Carlo Goldoni, in cui si affronta il tema della dissolutezza. 
Protagonista è Pantalone de’ Bisognosi, interpretato da Natalino Balasso, un piccolo 
imprenditore fallito, immerso in una società corrotta, controllata da un boss della 
camorra, dove la cocaina altera i rapporti tra le persone, le azioni politiche ed il senso di 
decoro.  Anche i personaggi intorno a lui sono vittime di questa società e del consumismo: 
la giovane Clarice e la moglie del protagonista cercano solo di guadagnare e di apparire 
al meglio, il Conte è schiavo dei soldi, il giovane Leandro tenta senza successo di salvare 
il commercio del padre Pantalone, la madre di Clarice sfrutta la figlia per il proprio 
guadagno personale…
La veloce e incalzante trama è volta non tanto a seguire un filo logico, quanto a 
caratterizzare sempre più i personaggi. La musica varia da un tono più classico ad uno 
concitato e moderno, per sottolineare la velocità delle scene e anche per ricordare gli 
effetti della cocaina. La sceneggiatura è semplice ed essenziale, ma efficace: un edificio 
che sta sprofondando nel terreno e che Leandro tenta inutilmente di riparare, mentre 
tutti i personaggi sono costretti a camminare su una scena inclinata, a volte cadono 
o scivolano giù, perché il terreno sociale è instabile. In così tanta dissolutezza forse alla 
fine si presenta un barlume di speranza: i giovani Leandro e Clarice si innamorano e 
decidono di fuggire in Africa a fare i missionari. Ma dopotutto per noi è un lieto fine? 
Sembra infatti che non ci sia posto per chi ha la forza di migliorare, costretto a fuggire 
per sopravvivere ad una società corrotta e degradata.

Chiara Giacomin
Classe 4^ B C, Liceo Leopardi-Majorana - Pordenone

più velocemente e condotte alla distruzione dal vizio. Si vede ogni cosa decadere: i 
personaggi, l’impresa, persino la scenografia. C’è infatti un’atmosfera cupa sul palco, 
dove l’oscurità incornicia una villa veneta che sprofonda nella terra.
È uno dei tanti simboli che rimandano il pensiero all’attualità e con cui la dissolutezza 
del Settecento si rispecchia in quella dell’inizio del ventunesimo secolo: “Quanti piccoli 
imprenditori in questi ultimi anni sono falliti? Quanti hanno sofferto le conseguenze del 
collasso del capitalismo?” scrive a riguardo Serena Sinigaglia nelle note di regia. 
In sostanza, l’Italia è in declino, affonda, e destabilizzante segno di ciò è un canto: l’inno 
d’Italia. Un simbolo che sprofonda insieme a tutto il resto nel buio della scenografia. 
Ecco quindi che in questo scenario i giovani, che si identificano nei personaggi di Leandro 
e Clarice, si ritrovano prigionieri di una società che non li lascia fare nulla a modo 
proprio. Questi si portano appresso passati turbolenti, per cui non sarà facile per loro 
riscattarsi, eppure ci riusciranno: entrambi ne hanno la volontà, cosa che, al contrario di 
loro, la generazione precedente non ha. In Pantalone e Rosetta non c’è amore, né ci sono 
sentimenti di alcun tipo. I sentimenti non esistono. 
La commedia non è edificante, anzi, sottolinea la corruzione degli animi e dei fatti con 
il suo frenetico sprofondare tra i vizi disordinati. Tuttavia ci lascia una luce in fondo al 
tunnel e sembra intimarci di non sottovalutare la bancarotta e di cogliere l’opportunità 
dataci da quell’ultima speranza. 
Quella luce sono i giovani, sono Leandro e Clarice, che con fatica iniziano appena la 
strada verso un futuro migliore, e che, forse, se si impegnano abbastanza, un giorno 
potranno davvero dire:
“Yes, it was my way” 
“Sì, era il mio modo”

Elisa Anzolin
Classe 4^ B C, Liceo Leopardi-Majorana - Pordenone

La (triste e) sconvolgente attualità del passato!
“La bancarotta”, spettacolo tratto dalla non celebre e omonima commedia di Carlo 
Goldoni, ha suscitato in me varie emozioni: stupore, incredulità, vergogna e paura. 
Nonostante risalga alla prima metà del Settecento, l’opera è infatti di estrema attualità. 
Il rapporto incrinato tra Leandro e Pantalone, rispettivamente figlio e padre, i loro 
problemi economici, la corruzione, rappresentata da Don Marzio, l’amore di convenienza 
tra un imprenditore fallito e una donna dell’Est europeo, arricchita e fastidiosamente 
viziata, Aurelia; e ancora il folle lavoratore nonché il più vicino amico di Leandro, Truffa; la 
buffa e ingannevole Rosetta, caratterizzata da un profondo odio per il genere maschile 
e da una geniale capacità di mentire: la sua paralisi infatti si rivelerà una menzogna. 
Tali situazioni, anche se a distanza di molto tempo, sono ancora presenti nella nostra 
epoca. È dunque impressionante pensare che non ci sia stata alcuna evoluzione 
nell’atteggiamento e nella mentalità degli uomini. 
I personaggi risultano bloccati, intrappolati in una società priva di valori, interessata 
solo al guadagno e volta al raggiungimento del successo e di una certa condizione 
economica e sociale. Essi vivono nell’illusione di potersi riaffermare, cercano invano 
un rimedio al fallimento, tentano di risollevarsi inconsapevoli di essere già sprofondati. 
Significativa, emblematica la scenografia, composta da un edificio parzialmente 
crollato, a sottolineare il decadimento e il deterioramento della società.
Lo spettacolo non sembra lasciare alcun messaggio di speranza. 
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Segnaliamo che le locandine di Enrico Chies, Anna Casagrande, Alberto Busetto, 
Alessandro Lorenzon, Francesco Beatrizzotti e di Elia Fadel della classe 5^ A SC dell’I.S.I.S. 
Licei G.A. Pujati di Sacile si trovano sul sito www.adottaunospettacolo.it

E se non ci fosse un domani… 
Venerdì 31 gennaio 2020, con la classe ci siamo recati presso l’ex Convento di San Francesco 
a Pordenone, dove abbiamo assistito alla pièce “Echoes”, che trattava dell’intervista di un 
giornalista ad un terrorista. Il tema principale era il terrorismo ecologico. La scenografia 
semplice, ma d’effetto: un tavolo posto al centro di un ring l’ambientazione per un’intervista 
che evolve in confronto tra opposti e inconciliabili punti di vista. I cambi di luce sottolineano 
l’evoluzione dello scontro tra i due protagonisti. Fa da sfondo alla vicenda un bunker, che isola 
i protagonisti della storia dal mondo esterno e li protegge dalle radiazioni, conseguenza di 
un’esplosione nucleare. L’idea del terrorista (Marco Quaglia) è quella di scatenare una guerra 
per distruggere la natura e, forse, il pianeta intero perché gli uomini possano finalmente 
capire cosa sia veramente importante. Il suo antagonista - Stefano Patti -, giornalista e 
leader di un gruppo antagonista, vuole fermarlo in nome del diritto dell’umanità a perseguire 
la propria idea di felicità e di autorealizzazione. La brama di potere, il potere stesso, il profitto 
per il profitto, la religione sono alcuni dei temi che attraversano le riflessioni e dichiarazioni di 
Ecoh e del giornalista venuto a fermarlo. Il dolore personale come leva di vendetta. Su tutto 
aleggiano la paura e un senso disorientante di fragilità.

Davide Burigat, Sofia Lovisotto, Marco Romani
Classe 5^ B SS, I.S.I.S. F. Flora - Pordenone

Uomini fragili 
“Echoes” è l’opera teatrale proposta all’ex Convento di San Francesco a Pordenone, nella 
serata del 31 gennaio 2020. Un giornalista (Stefano Patti) giunge bendato in un bunker: 
l’aria è filtrata, l’acqua è filtrata. Una terribile esplosione nucleare ha devastato un’intera 
regione, uccidendo più di un milione di persone e contaminando irrimediabilmente 
l’ambiente. Siamo a un passo dalla catastrofe definitiva e irreparabile. E lui è lì per 
documentare tutto, per trovare la spiegazione di tutto perché sta per intervistare l’uomo 
che ha premuto il pulsante, che ha sganciato la bomba. E il terrorista, forse pazzo (Marco 
Quaglia), Ecoh, spiega, sfida, provoca il suo interlocutore, l’uomo che ha scelto, non tanto, 
e non solo, per la sua professione, ma per la sua appartenenza al gruppo degli Apostoli 
che ha deciso di fermarlo, e forse anche per altro. Il confronto è serrato. Potere, profitto, 
economia, ambiente sono i temi caldi attorno ai quali i due si scontrano senza trovare né 
conciliazione, né mediazione. Il fronte della discussione si allarga ai temi della famiglia, 
dell’amore, della paura e dell’incertezza del futuro, temi umani, profondi che mettono a 
nudo la fragilità di entrambi, degli uomini e del nostro mondo.

Denise Marchese
Classe 5^ B SS, I.S.I.S. F. Flora - Pordenone

Ec
ho

esECHOES
ECHOES
di Lorenzo De Liberato
con Marco Quaglia e Stefano Patti
regia di Stefano Patti

Teatro OFF di Speakeasy 
Ex Convento San Francesco 
Pordenone 
31 gennaio 2020

PERCORSO “TEATRO È SOCIETÀ”
SPETTACOLO ADOTTATO DA:
I.S.I.S. F. Flora Pordenone
Classe: 5^ B SS
Coordinatrice: prof.ssa 
Annamaria Ceccarello
I.S.I.S. Licei G.A. Pujati Sacile
Classe: 5^ A SC
Coordinatrice: prof.ssa Paola Da Ros
I.T.S.S.E. O. Mattiussi Pordenone
Classe: 3^ A SIA 
Coordinatrice: prof.ssa 
Letizia Andreozzi



“Echoes”, come Nietzsche e “La gaia scienza”
Lo spettacolo “Echoes” di Lorenzo De Liberato è un “botta e risposta” concettuale, 
politico, religioso tra un presunto giornalista, De Bois, e un criminale, Ecoh, che ha sulla 
propria coscienza la morte di milioni di persone. 
I due si trovano alle estremità opposte di un tavolo all’interno di un bunker nel Midwest 
americano: lo scontro verbale tra i due personaggi proietta lo spettatore in un futuro 
apocalittico nel quale il potere ha perso consapevolmente il controllo iniziando a 
riversare terrore e distruzione nel mondo. L’atmosfera è resa ancora più angosciante da 
una luce al neon a intermittenza, dalla voce di un’intelligenza artificiale e da bagliori 
di luce accecante sincronizzati con suoni elettronici. Ulteriore fonte di angoscia è data 
dal tramutarsi dello scontro verbale tra i due protagonisti in un confronto visivo tra gli 
spettatori, disposti sui due lati esterni dell’ambientazione, in modo tale da guardarsi.
Il rincorrersi di battute e azioni verte sulla strage commessa da Ecoh, il quale suscita 
terrore e morte in modo glaciale, come il suo sguardo. 
Una sua iniziale motivazione riguardo i crimini da lui commessi, basata sulla perdita 
di valori dell’umanità, risulta poi non essere altro che una scusa per giustificare un 
riavvicinamento fraterno tra i due protagonisti. Questa interpretazione, però, potrebbe 
risultare forzata in una trama già avvincente di suo. 
Più interessante è invece il parallelismo tra la motivazione iniziale della decadenza dei 
valori e la morte di Dio. Come nel frammento 125 de “La gaia scienza” di F. Nietzsche, 
Ecoh è costretto a passare sopra i cadaveri degli dei per poter compiere le sue azioni ed 
è per questo che è identificabile con il superuomo nietzschiano. 

Leonardo Barazza, Alberto Bettarel, Tommaso Bit, Luca Olivato, Francesco Romor
Classe 5^ A SC, I.S.I.S. Licei G.A. Pujati - Sacile

“Echoes”, impressioni del giorno dopo.
– “Era tutto diverso dal solito modo di fare teatro a cui siamo abituati.  
La rappresentazione non era in un teatro, con palcoscenico e platea, ma in un ex 
Convento allestito per l’occasione con una scenografia minima. 
Un tavolo, due sedie, una mela. Nessun palcoscenico, nessuno sfondo. Inoltre il pubblico 
era diviso e nel mezzo veniva rappresentata la scena. Era tutto stravolto rispetto al 
tradizionale modo di fare teatro: gli attori non si rivolgevano al pubblico, il quale era 
spontaneamente spettatore della scena.”
– “Sono d’accordo, la tecnica teatrale era assolutamente insolita, sembrava di guardare 
un film, cioè gli attori erano già lì prima di noi, con le luci puntate addosso, e poi hanno 
iniziato, sembrava che la rappresentazione ci sarebbe stata indipendentemente dalla 
presenza del pubblico Che strano, poi, vedere le facce e le espressioni degli altri spettatori 
di fronte a noi!!!”
– “Sì davvero insolito! Invece per quanto riguarda la trama? l’ho trovata complessa e 
difficile da seguire attentamente senza perdersi.”
– “Neanche io l’ho seguita a pieno, si svolgeva in una continua alternanza tra due punti 
di vista, le concezioni etiche di un interlocutore venivano messe in dubbio dalla lucidità 
delle argomentazioni opposte. Entrambi nello scontro portavano in luce contraddizioni 
più o meno evidenti. E a tante contraddizioni corrispondono tante domande, tanti 
dubbi a cui non so nemmeno se si possa rispondere, ecco perché non abbiamo seguito 
completamente, forse non avremmo potuto, nemmeno volendo.”

Potere e follia
“Echoes”, presentata all’ex Convento di San Francesco a Pordenone, è una storia 
avvincente che ha suscitato forti emozioni nei presenti. La scenografia semplice e 
scarna, un tavolo e due sedie poste al centro di un ring immerso nel buio, è la perfetta 
sintesi della distruzione nucleare che si lascia, ovviamente, all’immaginazione. Efficaci 
cambi di luce squarciano il buio intensificando il potere evocativo delle parole.
La vicenda, dunque, è ambientata in un bunker, isolato dal mondo esterno dopo che una 
catastrofica esplosione nucleare ha devastato e contaminato un non meglio definito 
Midwest.
Un ecoterrorista, Ecoh, vuole spiegare al mondo perché ha lanciato la sua sfida: 
sterminare la razza umana, scatenando una guerra, perché ne sorga una capace e 
degna di “ricostruire” il pianeta.
L’intervista si rivela un serrato scontro di idee sui temi dell’economia, del potere e 
dell’ecologia. E si va oltre. L’ecoterrorista provoca il giornalista toccando temi dai risvolti 
personali ed intimi come l’amore, i legami familiari e la religione, definendo anche la 
loro relazione. Il giornalista è il leader di un gruppo politico clandestino che ha lo scopo 
di sottrarre al terrorista il potenziale distruttivo di cui dispone. Ecoh l’ha sempre saputo, 
come ha sempre saputo di essere suo fratello. 
Insomma, tutto calcolato, studiato con precisione malata, devastazione nucleare 
compresa, per riabbracciare “il sangue del proprio sangue”?
L’epilogo, a nostro parere, delude un po’.

Jessica Eranca,  Arianna Giust, Laura Mio 
Classe 5^ B SS, I.S.I.S. F. Flora - Pordenone

È l’uomo il nostro futuro
Venerdì 31 gennaio 2020, all’ex Convento di San Francesco a Pordenone è andata in 
scena l’opera teatrale “Echoes”, di Lorenzo De Liberato, per la regia di Stefano Patti; con 
Marco Quaglia, nella parte di Ecoh, il terrorista, e Stefano Patti, nel ruolo di De Bois, il 
giornalista suo antagonista. 
Siamo in un bunker, lo spazio è allestito come un ring perché quello cui si assiste è un 
vero combattimento tra posizioni opposte e inconciliabili riguardo a temi quali il potere, 
la politica, l’economia, l’ambiente. Temi di interesse generale che si stagliano in maniera 
netta sullo sfondo della catastrofe appena accaduta. L’umanità è a un punto di svolta: 
c’è ancora un futuro? E la risposta fa paura, una paura tremenda.
Nei 45 minuti in cui la vicenda si sviluppa, molto si discute e molto si riflette. Il confronto 
tra i due protagonisti è serrato, quasi rabbioso e non trova soluzione. Si fanno avanti 
le paure, l’incertezza, le domande. Quando il futuro si fa incerto cosa ci resta? Cosa 
può darci conforto e sostenerci nel cammino, quando le certezze vengono meno? I 
legami familiari, gli affetti, l’amore e la religione diventano, allora, il rifugio, l’antidoto 
alla disperazione. I soli valori capaci di dare senso al nostro vivere e al nostro agire, una 
prospettiva concreta al nostro futuro.

Nicole De Piero, Alisha Kumari, Giulia Lazzaro
Classe 5^ B SS, I.S.I.S. F. Flora - Pordenone
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appare banale e sminuisce la profondità dei temi trattati, fra cui per esempio il conflitto 
fra ragione e morale.
Molti sono stati infatti i temi discussi durante il vivace dialogo tra i due protagonisti, 
dalla crisi economica all’emergenza climatica, tutti legati fra loro da un dibattito 
concentrato sulla modalità e necessità d’intervento. Nonostante la complessità dei temi 
proposti come spunti di riflessione, lo spettacolo è riuscito nel suo intento senza imporre 
alcuna opinione definitiva, grazie anche al finale aperto. Così è ampio lo spazio che 
viene concesso ad ogni spettatore per attribuire un proprio significato all’agire.

Chiara Dal Cero, Gaia Foltran, Natasha Mazzariol, Giulia E. Stewart, Camilla Vettorel 
Classe 5^ A SC, I.S.I.S. Licei G.A. Pujati - Sacile

– “Già, molto complesso. Invece il colpo di scena nella relazione tra i due personaggi non 
ha banalizzato la storia? Un risvolto ormai già visto altrove…”
– “Qui non sono d’accordo. L’ho interpretato come una correlazione tra la sofferenza 
personale, intima, e il concepimento di un progetto globale scandalosamente anti-
individualista.”
– “Un altro punto su cui riflettere.”

Francesca Carlet, Iris Dal Cin, Beatrice Nadal
Classe 5^ A SC, Licei G. A. Pujati - Sacile

Il “perché” di una strage
Una stanza buia. Due figure nere sedute. Un lungo tavolo che le divide. Questo è 
l’ambiente creato da Stefano Patti e abilmente recitato da Marco Quaglia e dal 
regista stesso. La situazione mondiale, descritta efficacemente dai due attori nella loro 
animata discussione, è quella di una bomba che è stata sganciata in un centro urbano, 
provocando più di un milione di vittime.
Dopo questa catastrofe la Terra è divisa in due blocchi governativi. Ecoh, l’autore di 
questa carneficina, riceve il giornalista De Bois, il quale gli pone un’unica, potente 
domanda: perché? 
Amore, potere, economia e religione sono i grandi temi che si intrecciano in questo 
spettacolo, analizzando l’uomo moderno nelle sue paure e nelle sue problematicità. 
Le emozioni proposte da questo spettacolo sono l’angoscia, la paura, lo sgomento e 
l’inquietudine che segnano i due uomini durante un aperto dialogo alla ricerca di una 
motivazione al disastro che è avvenuto.
L’acceso dibattito verte su grandi punti della storia umana, criticando la società 
moderna divenendo ogni istante sempre più serrato, ed è qui che si coglie il vero motivo 
della carneficina: la paura, l’incertezza e la fragilità delle persone da ricercare nella sfera 
più intima dell’animo umano. 

Martina Mometti, Lorenzo Pastrello, Veronica Pessotto, Eleonora Rossi 
Classe 5^ A SC, I.S.I.S. Licei G.A. Pujati - Sacile

Uno “spazio” per pensare
“Echoes”, presentato il 31 gennaio 2020 presso il Convento di San Francesco a Pordenone, 
si è rivelato uno spettacolo inusuale, all’interno del quale si è immediatamente 
proiettati sia per la presenza degli attori fin da prima dell’ingresso del pubblico, sia 
per la disposizione degli spettatori attorno al palco. Tutto questo, permesso anche 
dalla sala scelta per la rappresentazione, ha dato luogo a uno spettacolo innovativo 
che si discosta dagli elementi tradizionali del teatro. Altro fattore di coinvolgimento 
del pubblico è dato dagli effetti sonori proposti, che non sono semplici accessori, ma 
risultano parte integrante dello spettacolo. Il dialogo messo in scena, ovvero quello fra 
giornalista e terrorista, risulta tutt’altro che monotono per la grande abilità recitativa 
degli attori, che, con la loro enfasi e capacità di variare registro improvvisamente, hanno 
conquistato l’attenzione del pubblico.
Solamente la rivelazione finale, ovvero la motivazione alla base del gesto del protagonista, 
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DONCHISCI@TTE
liberamente ispirato a 
“Don Chisciotte della Mancia” 
di Miguel de Cervantes
di Nunzio Caponio
adattamento e regia 
di Davide Iodice
con Alessandro Benvenuti 
e Stefano Fresi 

Teatro Pileo 
Prata di Pordenone
1 febbraio 2020

PERCORSO “TEATRO È SOCIETÀ”
SPETTACOLO ADOTTATO DA:
Liceo Leopardi-Majorana Pordenone
Classe: 2^ C U
Coordinatrice: prof.ssa Giulia Pascot

Il Donchisci@tte di oggi 
Ambientato in un semplicissimo garage ai giorni nostri, lo spettacolo presenta due 
personaggi principali: l’attore Alessandro Benvenuti nei panni del don Chisciotte, un 
uomo sulla cinquantina d’anni pieno di fobie e incerto su tutto, e l’attore Stefano Fresi, 
uomo di circa trent’anni, figlio fedele del nostro protagonista, che cerca in tutti i modi 
di stargli vicino e comprenderlo. La storia, ispirata a quella di Miguel de Cervantes, 
racconta le teorie folli di un padre che, aiutato dal figlio, porta avanti un canale YouTube 
dove illustra al mondo le proprie idee di fisica quantistica su ciò che ci circonda.
Sul palco troviamo una brandina, un sacco da box, un compressore, una lavagnetta, 
due armature da samurai, una busta della spesa, una tastiera, un PC e infine una 
videocamera. I personaggi si presentano in modo semplice, Stefano Fresi si esibisce con 
una maglietta adolescenziale e una camicia a quadri. Alessandro Benvenuti ugualmente 
in tuta, con una maglietta e una giacca mimetica.
Si incontra una scenografia realistica adatta alla trama dello spettacolo, gli effetti 
speciali sono pochi e le luci attirano l’attenzione nelle scene principali; l’unica musica 
presente è quella della tastiera suonata da Stefano Fresi e gli effetti sonori sono presenti 
solo nella scena conclusiva.
Gli attori hanno recitato in modo comico e moderno, enfatizzando le scene attraverso la 
tonalità della voce, muovendosi in modo frenetico e casuale senza uno schema preciso. Il 
pubblico è stato coinvolto per tutta la durata, senza però essere chiamato direttamente 
in causa. La rappresentazione ha avuto momenti di emozione e riflessione riguardo la 
nostra società, sempre più influenzata da idee proposte dai social. La visione è adatta a 
tutti, per riflettere senza abbandonare il divertimento.

Nicole Micheluz, Eva Munini
Classe 2^ C U, Liceo Leopardi-Majorana - Pordenone

La modernità del Donchisci@tte
Il giorno 1 febbraio 2020 è andato in scena lo spettacolo teatrale “Donchisci@tte” presso 
il Teatro Pileo di Prata di Pordenone. Lo spettacolo, della durata di 90 minuti, è stato 
prodotto nel 2018 dalla compagnia Arca Azzurra Teatro diretta dal regista Davide Iodice. 
Il testo, scritto da Nunzio Caponio, è stato interpretato dagli attori Alessandro Benvenuti 
e Stefano Fresi.
La vicenda rappresentata è ambientata all’interno di un garage, dove entrano in scena i 
protagonisti dello spettacolo, che vestono, in chiave moderna e rivisitata, i panni di don 
Chisciotte e del suo scudiero Sancho Panza (personaggi del romanzo “Don Chisciotte 
della Mancia”), in realtà padre e figlio. 
Lo spettacolo racconta del padre che comunica con il mondo tramite i video che posta 
sul suo canale YouTube, con i quali  esprime i suoi ideali di fisica quantistica come protesta 
contro la società attuale. Il figlio, contrario alle intenzioni rivoluzionarie del padre, cerca 
di convincerlo a vivere la vita con più leggerezza.
Sul palco erano presenti alcuni semplici oggetti, tra cui un pianoforte, una brandina 
e una sacca da box. Alle pareti erano appese delle luci al neon che apparivano ad 
intermittenza durante alcuni momenti dello spettacolo. I personaggi indossavano vestiti 
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Apri gli occhi
Apri gli occhi, figlio mio,
non ti senti solo
in questo mondo di zombie?
Un universo di ignoranza,
in cui anche l’amore scompare
e solo l’odio traspare?
Dove sei solo giudicato
e non sei nemmeno ascoltato.
Prendi la tua vita in mano
e non combattere invano.
Io per un semplice errore sono stato giudicato,
tu per la mortadella che non hai portato.
Affronta questa sfida
e fai sentire le tue grida.
In un posto di vitalità privo
come fai a sentirti vivo?

Marzia Corazza, Benedetta Pierantoni, Desiré Russo
Classe 2^ C U, Liceo Leopardi-Majorana - Pordenone

semplici e di uso comune, ma in vari momenti si mettevano addosso delle armature 
diverse per simulare alcuni combattimenti. Durante le riprese per il canale YouTube del 
padre, il figlio suonava delle musiche al pianoforte. Gli attori hanno interpretato i loro 
ruoli con particolare enfasi, concentrandosi anche sull’espressività dei volti e del corpo. 
Il pubblico è risultato molto partecipe e interessato all’opera, dimostrandosi caloroso. 
Riteniamo interessanti e profondi i temi affrontati in questo spettacolo.

Ester Bellotto, Francesca Celussi, Giorgia Cogo
Classe 2^ C U Liceo Leopardi-Majorana - Pordenone

La mongolfiera della vita 
Eccoci qua 
silenzio assordante, occhi sbarrati 
inizia la serata. 
Come un’avventura, la vita è 
un’esistenza in una mongolfiera in cui 
più sogniamo
più pensiamo 
più essa si gonfia. 
Tenebroso universo costellato da colpi di scena: 
il goffo bamboccione si dispera 
il saggio vecchietto alimenta la speranza. 
La realtà entra in noi, diversa 
da quella percepita 
non fidarsi dei mostri incantatori, ci servono 
i brividi della verità nascosta. 
Invecchiamo estirpando la paura 
tolleriamoci, le scelte ci guidano 
nella confusione di capire 
il bene e il male.
Unici irreversibili morti dentro e vivi 
fuori, soli al calore 
così gli zombie 
respirano amore, unica forza motrice dell’azione 
in armonia con il grande 
che alimenta e che alimentiamo, gridiamo al mondo la nostra indipendenza. 
Ricordando il buio 
alzando gli occhi pieni di amore, osserviamo la mongolfiera prendere il volo 
da queste attitudini. 
Giuro di non lamentarmi ma di agire, 
giuro di volere il bene e il bello per me e per gli altri, 
giuro di essere costantemente innamorato della vita. 

Irma Barbieri, Anane Grace, Laura Milan
Classe 2^ C U, Liceo Leopardi-Majorana - Pordenone
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LE REGOLE PER VIVERE
di Sam Holcroft
traduzione di Fausto Paravidino 
con Lisa Galantini, Mariella Speranza,
Alberto Giusta, Davide Lorino, 
Orietta Notari, Roberto Serpi, 
Caterina Tieghi
regia di Antonio Zavatteri 

Auditorium Comunale Hermann Zotti 
San Vito al Tagliamento
2 febbraio 2020

PERCORSO “TEATRO È SOCIETÀ”
SPETTACOLO ADOTTATO DA:
I.S.I.S. Liceo Le Filandiere 
San Vito al Tagliamento
Classi: 3^ B - 4^ F
Coordinatrici: prof.sse 
Maria Piera Tramontin, Elena Marzotto

La tragedia di Natale
È solo un pranzo di Natale che si rivela essere un gioco spietato nel quale non esistono 
vincitori. “Le regole per vivere” è una frizzante commedia che parte mettendo in scena 
una normale situazione come può essere quella di un pranzo natalizio in famiglia, per 
poi trasformare il palco in una sorta di campo di battaglia dove i vari componenti della 
famiglia, tra risentimenti, rancore serbato da tempo e sogni mai realizzati, danno voce 
alla propria rabbia repressa e ai propri sentimenti tenuti nascosti da tempo.
Lo spettacolo risulta essere gradevole sia per lo spettatore leggero che per quello 
analitico e attento. Ciò che si presenta come una piacevole commedia in realtà è un 
intreccio molto più profondo, nel quale si riesce ad avere un inside-out della psicologia 
dei vari personaggi nei quali ci si riesce ad immedesimare. 
La bugiardaggine cronica di Matteo verso gli altri e quella di Carola verso sé stessa, 
l’incapacità di Angelo di prendere veramente le cose sul serio e la sua noncuranza verso 
i comportamenti della moglie Giovanna, la quale ha un problema di gestione dell’ansia, 
e per ultima la “cecità” di Elide, matrona della casa che si aggrappa all’ideale utopico di 
una famiglia perfetta e che, incapace di accettare la situazione lacerata e irrecuperabile 
che si presenta, trova conforto solo nelle sue medicine. 
Da “Le regole per vivere”, secondo noi, tutti possono trarre un insegnamento, una morale 
propria e personale su un modello da evitare. Il messaggio dello spettacolo risulta essere 
velato dalle risate del pubblico, tuttavia è forte, valido. Riteniamo che dopo questo 
spettacolo ognuno di noi possa diventare, anche inconsciamente, una persona migliore 
o, quantomeno, ci vengono forniti degli strumenti per poter diventarlo.

Alberto De Lorenzi, Massimo Di Cosimo, Andrea Guerrato, Alex Moro, Marco Romagnoli 
Classe 4^ F, I.S.I.S. Liceo Le Filandiere - San Vito al Tagliamento 

L’ipocrisia dell’uomo moderno
Lo spettacolo “Le regole per vivere” è una commedia ambientata nell’atmosfera festosa 
di un pranzo natalizio in famiglia, dove diverse vicende portano alla luce problematiche 
che sussistono da tempo. 
Il regista ha scelto di mostrare al pubblico le “regole”, uniche per ogni personaggio, che 
aprono una finestra sui tratti psicologici di ognuno di essi. In questo modo il pubblico 
è facilitato nel comprendere i rancori e le battute non dette, a differenza dei diretti 
interessati, i quali non riusciranno mai a capirsi completamente.
Il tutto sfocia in uno spettacolo dal sapore dolce-amaro capace di non cadere nella 
banalità della risata facile introducendo battute argute e originali, spesso sarcastiche, a 
voler sottolineare la sempre presente tensione tra i personaggi, i sentimenti e risentimenti 
che ognuno di loro sembra essere ostinato a tenersi dentro. Sarà un frustrato Adamo 
a ricoprire il ruolo di “voce della verità” e a portare alla luce tutte le criticità fino ad 
allora rappresentate solo in chiave comica. È una doccia fredda per tutta la famiglia, 
un’inevitabile presa di coscienza collettiva che, dopo un primo momento di gelo assoluto 
in cui il tempo sembra fermarsi, scaturirà in un esilarante e caotico azzuffarsi tra i 
vari personaggi. Dopo aver recuperato la lucidità grazie al provvidenziale intervento 
di Emma (l’adolescente figlia di Adamo e Giovanna), la fantomatica sala da pranzo 
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Dapprima si focalizza l’attenzione sulla differenza fra le due donne. Giovanna, da molto 
tempo sposata con Adamo, conosce già le regole della casa. 
Carola, attrice esuberante, fidanzata solo da un anno con Matteo, si trova a disagio 
ed è molto preoccupata del giudizio degli altri, e soprattutto di mettere in imbarazzo 
il fidanzato. Durante l’allestimento dei preparativi entra in scena Elide e ogni coppia 
inizia a raccontare le novità del periodo. Tra queste ciò che scuote di più la famiglia è 
la presunta “fatica cronica” di Emma, la figlia di Adamo e Giovanna, che per questo 
motivo non sarà presente al pranzo.
In questo modo i personaggi fanno emergere una insoddisfazione profonda dovuta a 
matrimoni instabili o lavori improduttivi. 
L’arrivo anticipato del padre, che si scopre essere più malato del previsto, fa in modo 
che i protagonisti debbano nascondere le emozioni represse per fingere un’armonia 
inesistente, che si cerca di far emergere giocando a un gioco di società.
A nostro parere la rappresentazione mette in atto sketch divertenti, riuscendo comunque 
a mettere in risalto un tema molto serio e diffuso, quello dell’insoddisfazione e del cercare 
di nascondere le emozioni che questa suscita, aspetto che le persone che ci conoscono 
sono in grado di percepire senza bisogno di parole.

Giuliamaria Buttazzo, Carlotta Gnesutta
Classe 3^ B, I.S.I.S. Liceo Le Filandiere - San Vito al Tagliamento 

Un pranzo di Natale piuttosto movimentato 
“Le regole per vivere” è una commedia che presenta, come tema principale, le regole 
della vita seguite in modo inconscio, cioè tutte quelle regole non scritte che sentiamo 
di dover seguire per avere un comportamento adatto alle situazioni più diverse. Per 
esempio cosa succederebbe se i princìpi della teoria cognitivo-comportamentale 
fossero applicati ad un pranzo di Natale di una famiglia-tipo? Il pranzo di Natale si 
trasformerebbe in un incubo creato da vecchi rancori e dissapori tra persone costrette a 
stare sedute allo stesso tavolo e a far finta di divertirsi. 
Ne “Le regole per vivere” viene appunto inscenato un pranzo di Natale a casa di Elide, 
madre di Adamo e Matteo, i quali portano le rispettive compagne, Giovanna e Carola. 
Apparentemente sembra un normale pranzo di Natale, tuttavia con una piccola, ma al 
contempo grande, eccezione: ognuno deve seguire una regola ben precisa, dall’iniziare 
ad alzarsi e dimenarsi per fare una battuta fino al fare una voce strana e usare dei 
nomignoli per ironizzare. Il clima diviene presto tutto tranne che gioviale: si vanno a 
creare delle situazioni intricate che fanno capire allo spettatore la vera condizione in cui 
vive ogni personaggio.
La commedia, mettendo in scena queste regole, fa emergere dei comportamenti tipici 
che si possono trovare in una famiglia. Grazie a queste regole, nelle quali si ritrovano 
maggiormente gli adulti rispetto ai giovani, il pubblico si immedesima nella dinamica 
familiare proposta, cogliendone anche l’ironia. 

Giulia Altan, Andrea Crucitti, Elena Defend
Classe 3^ B, I.S.I.S. Liceo Le Filandiere - San Vito al Tagliamento 

viene abbandonata da tutti i componenti della famiglia, meno Elide, la padrona di casa.  
Nella scena conclusiva sarà lei, esausta ed intristita dall’esito della giornata, ad ascoltare 
una per volta le scuse dei singoli personaggi, che si alterneranno sul palco per dare il 
proprio commiato alla donna prima di rifugiarsi nei rispettivi pensieri. 

Anna Colussi
Classe 4^ F, I.S.I.S. Liceo Le Filandiere - San Vito al Tagliamento 

L’albero di Natale 
I personaggi della commedia “Le regole per vivere” appaiono estremamente verosimili, 
sebbene siano comunque in parte caricaturizzati, e riescono a portare questa 
commedia nei cuori degli spettatori. Una giovane coppia instabile, un amore represso, 
un matrimonio in crisi, una figlia oppressa dallo stress della madre e una nonna troppo 
preoccupata a compiacere il marito malato per accorgersi che la propria famiglia sta 
implodendo.
Carola è una giovane attrice che cerca di essere apprezzata per la persona che è, 
mostrando anche la sua insicurezza ricordando i trascorsi di recitazione e il controllo 
delle emozioni. Il fidanzato di Carola, Matteo, un uomo di mezza età, è chiuso nel suo 
passato e al contempo desideroso di mettere la parola fine al suo palcoscenico, al fine 
di rivelare il suo amore nascosto. Giovanna, moglie di Adamo, riesce a muoversi con 
disinvoltura, bevendo del vino, dentro la scena che appare rigida e formale. La madre, 
Elide, è un’anziana ammodo, che mette a tacere le imperfezioni della vita con l’ordine e 
la pulizia in casa, e che nei momenti di difficoltà si consola con qualche farmaco. Infine 
vi sono altri tre personaggi altrettanto importanti, che presentano, come quelli appena 
citati, caratteristiche contrastanti, donando all’intera opera una diversità armoniosa. 
Emma, la ragazza problematica che assorbe le problematiche di mamma Giovanna e 
papà Adamo. E infine Franco, colpito da un ictus, esprime il suo reale pensiero: è libero 
di dire quello che pensa realmente e si trova a discutere con il figlio Adamo che gli 
“vomita” in faccia i suoi trascorsi poco chiari, alterando la voce per prendere le distanze 
dallo stesso.
Inoltre la dinamicità delle scene e l’interazione tra i personaggi sono pulite, colorate e 
vivaci come un albero di Natale appena addobbato.

Arianna Forlin, Francesca Zorzi
Classe 4^ F, I.S.I.S. Liceo Le Filandiere - San Vito al Tagliamento 

La vita in scena
L’opera teatrale “Le regole per vivere” è uno spettacolo della durata di un’ora e 
quarantacinque minuti. La rappresentazione presenta una rottura dell’illusione scenica 
data da uno schermo che in determinati momenti annuncia una regola che un preciso 
personaggio dovrà seguire finché non sarà disattivata.
La situazione rappresentata è quella di un “comune” pranzo di Natale in cui si riuniscono 
nella casa d’infanzia due fratelli, Matteo e Adamo, con le rispettive partner, Carola e 
Giovanna, e i loro genitori, Elide e Franco. Quest’ultimo entrerà in scena più tardi perché 
ricoverato in ospedale, ma dimesso per l’occasione.



Anche in famiglia si indossano maschere
“Le regole per vivere” è una commedia di Sam Holcroft (regia di Antonio Zavatteri), 
che tratta di una rimpatriata familiare in occasione del pranzo di Natale, occasione in 
cui nascono rimorsi, incomprensioni e litigi. La vicenda si apre con l’arrivo nella casa dei 
genitori del figlio minore, Matteo, e della compagna Carola, seguiti dal fratello maggiore 
Adamo e dalla moglie Giovanna. La madre Elide è pronta a dare ordini e spartire i compiti 
in cucina cosicché sia tutto pronto per l’imminente arrivo del padre malato, Franco. 
I personaggi iniziano a raccontarsi le ultime novità della propria vita e lo spettacolo 
inizia a prendere forma su delle regole che i personaggi seguono inconsapevolmente, 
dal “sedersi e mangiare per mentire” (caratteristica di Matteo) a “pulire e assumere 
farmaci per calmarsi” (caratteristica di Elide). Lo spettacolo continua con la famiglia 
riunita, seduta attorno ad un tavolo dove, come da tradizione, gioca ad un gioco di 
carte: da qua la situazione precipiterà perché le “regole-etichette” dei personaggi 
prenderanno il sopravvento causando un vero e proprio caos tra vecchie questioni mai 
risolte e nuovi amori. La confusione si placa con l’entrata in scena di Emma, figlia di 
Adamo e Giovanna. 
Da questo momento i toni dei personaggi cambiano radicalmente e i dialoghi, veri 
protagonisti dello spettacolo, si trasformano in scambi di battute più tranquilli e forse 
più veritieri. Bisogna senz’altro riconoscere che lo spettacolo è stato fin dall’inizio 
coinvolgente e accattivante, grazie anche al titolo che crea fin da subito suspense.  
Il ritmo generale, definito dall’attivazione e disattivazione delle regole dei personaggi, è 
stato mantenuto costante per tutti i 120 minuti di spettacolo, anche se verso la fine è 
stato un po’ troppo ripetitivo. Complessivamente lo spettacolo è stato piacevole, anche 
grazie al fatto che l’ambientazione è stata realistica. Da consigliare.

Alice Driussi, Sara Filippa, Anna Piva
Classe 3^ B, I.S.I.S. Liceo Le Filandiere - San Vito al Tagliamento
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L’UNO
di Stefano Accomo
con Stefano Accomo, Cristina Renda, 
Elena Cascino, Carlo Alberto Cravino, 
Alice Piano, Federico Palumieri
regia di Paolo Carenzo

Teatro Comunale Giuseppe Verdi 
Maniago
14 febbraio 2020

PERCORSO “TEATRO È SOCIETÀ”
SPETTACOLO ADOTTATO DA:
I.S.I.S. E. Torricelli Maniago
Classe: 3^ C
Coordinatrice: prof.ssa Elisabetta Sgromo

Una commedia stravagante
Venerdì 14 febbraio 2020 i miei compagni di classe ed io abbiamo assistito alla visione 
di “L’Uno”, spettacolo teatrale messo in scena al Teatro Verdi di Maniago. I protagonisti 
sono interpretati da Stefano Accomo, Cristina Renda, Elena Cascino, Carlo Alberto 
Cravino, Alice Piano e Federico Palumieri, con la regia di Paolo Carenzo.
Una coppia decide di festeggiare l’ultimo dell’anno in compagnia di amici e parenti, 
ma la serata, che aveva già preso una piega piuttosto stravagante, si rivela del tutto 
fuori dall’ordinario quando allo scoccare della mezzanotte l’arrivo di un essere piuttosto 
singolare sconvolge le vite dei protagonisti. Questo personaggio non è ben identificato, 
ma provoca scompiglio e conflitti fra i partecipanti alla festa.
Si tratta di una commedia entusiasmante, coinvolgente e molto piacevole a cui assistere, 
il cui dinamismo attrae subito e spinge lo spettatore a volerne sapere di più.
Tra flashback, discussioni e colpi di scena, quella che all’apparenza dovrebbe essere una 
normale cena di fine anno si trasforma in una realtà tutt’altro che ordinaria, di fronte 
alla quale è impossibile non scoppiare a ridere.
Per quanto riguarda la scenografia, per gran parte di essa gli spettatori hanno dovuto 
sfruttare la propria fantasia per l’assenza di alcuni oggetti, come accade spesso in molti 
spettacoli teatrali, ma è stata comunque un’esperienza molto gradevole e originale.

Elisa Corona
Classe 3^ C, I.S.I.S. E. Torricelli - Maniago

Tutti contro l’Uno, tutti contro tutti
“L’Uno” è una commedia teatrale degli equivoci dai contorni paranormali, ambientata 
la sera dell’ultimo dell’anno a casa di una coppia prossima a scoppiare. Qui si ritrovano 
il miglior amico di lei e la sua ultima conquista, giovane ragazza francese: ai quattro si 
aggiungeranno la sorella della padrona di casa, incinta di tre mesi, accompagnata da 
un amico, probabilmente il suo attuale ragazzo. Nell’attesa della fatidica mezzanotte, 
prende appunto forma una commedia degli equivoci, in alcuni momenti  divertente 
e in altri più drammatica, in cui ha avvio la distruzione delle relazioni che uniscono i 
vari protagonisti, affettive e familiari. La coppia di ospiti finge un’unità di progetti e 
intenzioni, le due sorelle fingono un legame perfetto, la coppia di amici in realtà non è 
neanche una coppia di conoscenti.
Ciò che più ho apprezzato è stata l’incredibile interpretazione degli attori, i quali hanno 
saputo interpretare personaggi così complessi in modo secondo me unico. Le situazioni e i 
dialoghi all’interno della commedia non sono banali, spesso sono fonte di ragionamento 
per gli spettatori anche se espressi in chiave comica.
Ciò che invece non ho compreso è stato il collegamento tra il titolo della commedia e 
l’argomento principe, ovvero il disfacimento dei rapporti dei protagonisti, in quanto è 
stata una scelta del regista quella di dare una libera interpretazione alla parola “Uno”, 
scelta che personalmente non ho apprezzato.

Emma Del Ben
Classe 3^ C, I.S.I.S. E. Torricelli - Maniago
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Un pizzico d’ignoto
“L’Uno” è uno spettacolo teatrale intrigante, dalla trama unica e insolita. Racconta 
di una serata di Capodanno, in cui va in scena il progressivo disfacimento di relazioni, 
affettive e familiari, più o meno consolidate, ma prossime al collasso. A sovrintendere 
dall’alto c’è l’Uno, la cui identità lascia aperte molteplici interpretazioni: minacciosa 
proiezione dell’inconscio collettivo o effettivo pericolo per l’umanità?
Si tratta di uno di quegli spettacoli che ci pongono un interrogativo che durerà per tutto 
il corso dell’opera e che ci tormenterà anche una volta che si sarà conclusa: chi o cosa 
è l’Uno?
Complessivamente lo spettacolo è gradevole da guardare, soprattutto grazie al 
personaggio dell’Uno che aggiunge un pizzico di curiosità ignota in più, dato che 
probabilmente è qualcosa di sovrannaturale. In questo modo, una serata di Capodanno 
fra amici e familiari, tra i quali nascono poi pesanti litigi, è farcita da un elemento che 
trasforma una storia come tante in una sceneggiatura unica.
In questo spettacolo non sono presenti, però, solo scene riflessive che si susseguono 
invitando a pensare, e che potrebbero essere quindi troppo pesanti per lo spettatore, 
ma vi sono anche diverse parti in cui è possibile ridere di gusto. Allo stesso tempo, in altri 
punti ancora, possiamo trovarci immersi nella psicologia del personaggio, cercando di 
capire il motivo delle sue azioni, che apparentemente non viene spiegato. 
Gli attori, grazie alla loro estrema bravura, contribuiscono al completo coinvolgimento 
nella storia, a volte facendoci anche perdere il senso del tempo.
Si tratta sicuramente di uno spettacolo non adatto ai bambini e che potrebbe risultare 
poco allettante per ragazzi, ma è comunque consigliata la visione a chi piace riflettere 
e immedesimarsi nei personaggi.

Sara Saccoccio
Classe 3^ C, I.S.I.S. E. Torricelli - Maniago

Annullati gli spettacoli:
PARENTI SERPENTI
Teatro Comunale Marcello Mascherini Azzano Decimo
4 marzo 2020

CONSORTE
Auditorium Comunale Hermann Zotti San Vito al Tagliamento
7 marzo 2020
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con Gabriele Portoghese
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Teatro Comunale Giuseppe Verdi 
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PERCORSO “IL TEATRO È UN 
ROMANZO”
SPETTACOLO ADOTTATO DA:
I.P.S.I.A. B. Carniello Brugnera
Classe: 5^ A GC
Coordinatrice: prof.ssa Elisa Lazzaro
Liceo Artistico E. Galvani Cordenons
Classe: 5^ C
Coordinatore: prof. Raffaele Lentini
Liceo Leopardi-Majorana Pordenone
Classe: 5^ E S
Coordinatrice: prof.ssa Susanna Corelli

Emozioni a teatro
Teatro Verdi di Pordenone, martedì 5 novembre 2019. Ad attendere il pubblico, lo 
spettacolo di Fabio Condemi intitolato “Questo è il tempo in cui attendo la grazia”. 
Lo spettacolo inizia prima dell’orario stabilito, con l’attore che interagisce con la scena. 
Si muove, si sdraia, accarezza le piante. Poi le luci si spengono e il silenzio diventa il 
padrone del teatro. L’attore prende il microfono ed inizia a parlare. 
Racconta di un bambino a Sacile. Un bambino curioso, che all’improvviso cresce e si 
ritrova sdraiato su una spiaggia, ad ammirare il cielo. 
La spensieratezza si insedia tra il pubblico, accompagnata da alcune proiezioni 
raffiguranti la natura. Lo scenario, però, all’improvviso cambia. 
La tranquillità se ne va, interrotta dal racconto della Seconda Guerra Mondiale. 
Momenti di intensa attenzione, soprattutto quando si parla della morte di un partigiano. 
Nessuno distoglie lo sguardo dal palco. Non è importante che l’attore parli o meno, 
ormai ha l’attenzione di tutti. 
La parte più interessante arriva quando l’attore osserva, insieme al pubblico, un piccolo 
cortometraggio proiettato sull’enorme schermo dietro di lui. 
Ed è proprio l’attimo in cui capisco che l’attore non è lì per interpretare Pasolini, ma per 
cercare di trasmetterlo alle persone, a me. E dopo ben quarantacinque minuti credo 
di averlo capito, o perlomeno di aver imparato qualcosa in più su Pier Paolo Pasolini.  
Mentre realizzo ciò, lo spettacolo si conclude con la proiezione di un altro cortometraggio, 
questa volta però riprodotto sulla camicia bianca dell’attore. 
Non si vede molto, e tanto meno si riesce a capire, però questo aspetto non conta, 
perché io sono rapita da questa scena tecnica, da questa strana decisione. E così finisce 
lo spettacolo, per me, con un tocco che, sono sicura, ricorderò.

Giorgia De Cataldo
Classe 5^ A GC, I.P.S.I.A. B. Carniello - Brugnera 

Lo spettacolo: Pasolini
Lo spettacolo è un susseguirsi di scene che fanno riferimento alla vita di Pasolini, 
partendo dal bambino che vede per la prima volta la luce, la natura e la mamma 
(Edipo), proseguendo con lo sguardo sul mondo del Centauro (Medea) arrivando fino 
ad un’Italia imbruttita dal fascismo, passando per il tema della sessualità presente nel 
romanzo “Ragazzi di vita” e nel film “Il fiore delle Mille e una notte”. 
L’unico personaggio presente sul palco è Portoghese, che, con estremo carisma e 
chiarezza, ci accompagna nei luoghi che hanno segnato l’esistenza del poeta friulano. 
È possibile godere di un persistente ed emotivo talento nel saper interpretare e divulgare 
al meglio le parole di Pasolini. 
Nonostante l’assenza del trucco, bilanciata dalla presenza di una semplice ambientazione, 
la scenografia è stata un altro punto forte di questa recita. 
Sul palco era presente il minimo indispensabile per mantenere la scena pulita, in cui si 
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Un martedì sera con Pier Paolo Pasolini
In un mondo dove la televisione, i social network e i mass media la fanno da padroni, 
riuscire ad attirare l’attenzione con la sola forza della parola, della memoria e con nuove 
idee all’interno di un teatro è molto complicato. A farcela sono stati Gabriele Portoghese 
e Fabio Condemi. Il primo, l’attore, con la sua personale interpretazione non mi ha fatto 
distogliere lo sguardo dal palco per un secondo; mentre il regista, Condemi, è stato il 
fulcro di tutta l’opera tramite l’organizzazione della scenografia, la scelta dei testi e il 
finale a sorpresa.
(…) I temi affrontati sono diversi: la religione, la globalizzazione iniziata alla metà del 
‘900, la sessualità e i rapporti con i genitori. Nel suo monologo di circa un’ora, Portoghese 
è riuscito a rendere leggeri tutti questi argomenti che leggeri non sono affatto. 
Il risultato mi ha colpito molto, nonostante non conosca bene la figura di Pasolini. 
Il passaggio più coinvolgente è stato quando l’attore ha esposto il tema di una libera 
sessualità mettendosi a nudo, facendo emergere tutte le passioni, le vulnerabilità e i 
pensieri di un giovane adolescente.
Portoghese e Condomi non si sono solo avvicinati a Pasolini ma si sono appassionati 
alla sua poetica, al suo carattere e alla sua vita portando questo loro amore sul palco 
con idee innovative, diverse, come una scenografia molto povera (…). Gli applausi che 
hanno raccolto alla fine dello spettacolo sono la somma di tutti quei piccoli dettagli che 
hanno reso grande uno spettacolo per nulla facile da portare su un palco.

Marco Battel
Classe 5^ E S, Liceo Leopardi-Majorana - Pordenone 

L’eco di Pasolini: dagli occhi al cuore 
“Questo è il tempo in cui attendo la grazia”: questo è il titolo dello spettacolo a cura di 
Fabio Condemi e Gabriele Portoghese che propone la biografia onirica e poetica di Pier 
Paolo Pasolini, mettendo in scena nuovi e liberi accostamenti di varie sceneggiature di 
questo artista a tutto tondo. 
Le tappe che hanno maggiormente segnato la vita di Pasolini vengono ripercorse 
attraverso i suoi testi, dalla nascita raccontata nell’“Edipo re”, alla fanciullezza 
presentata nella “Medea”, passando attraverso numerosi temi cari all’autore e ancora 
oggi di grande attualità. Si parla della guerra, della natura che circonda le città, della 
sessualità senza colpa dei ragazzi de “Il fiore delle Mille e una notte”. 
Si pone lo sguardo su Sabaudia, per riflettere sull’Italia imbruttita dal fascismo e per 
criticare il moderno consumismo, e si passa poi al tono oscuro e violento della “Profezia”. 
Segue la proiezione sulla camicia bianca dell’attore della scena finale dell’“Edipo re”, 
sceneggiatura con la quale erano iniziati lo spettacolo e la biografia onirica di Pasolini. 
Questo vuole essere il simbolico omaggio ad una performance artistica a suo tempo fatta 
da Pasolini con la sceneggiatura del “Vangelo secondo Matteo”. Nelle scene proposte 
vengono sottolineate la violenta attualità, una profonda tristezza e un’immensa 
solitudine che, probabilmente, fu la più grande inquietudine dello stesso autore. 
È evidente la contrapposizione di Pasolini con il tempo nel quale egli visse e al quale egli 
si oppose attraverso una continua tensione tra nostalgia e profezia.

Viviana Poli
Classe 5^ E S, Liceo Leopardi-Majorana - Pordenone 

poteva vedere del terriccio a terra, circondato da qualche pianta: l’ideale per riuscire a 
far emergere all’occhio dello spettatore la semplicità poetica di cui si è servito il regista. 
I costumi, anch’essi molto semplici, ma d’impatto, rispecchiavano solennemente 
l’ambientazione realistica e simbolica dell’epoca, facendo vivere così un passato concreto 
e convincente. Non vi erano altri effetti, se non della musica che talvolta accompagnava 
la narrazione, e uno schermo molto grande alle spalle del palco, dal quale era possibile 
seguire qualche animazione. Le luci erano statiche, in linea con il tono dell’opera, facendo 
ricadere l’attenzione sugli oggetti scenici e sul personaggio. 
Alla conclusione ci è stato possibile esprimere, spinti dalla curiosità, qualche domanda 
che ci ha aiutati a riflettere sul significato dello spettacolo e sulla vita di Pasolini. 

Marco Luciani
Classe 5^A GC, I.P.S.I.A. B. Carniello - Brugnera 

Una riflessione aspettando la grazia
“Questo è il tempo in cui attendo la grazia” è il titolo dell’opera teatrale a firma di Fabio 
Condemi e Gabriele Portoghese, andata in scena il 7 novembre 2019 al Teatro Verdi di 
Pordenone. 
Lo spettacolo ha voluto essere un omaggio a Pier Paolo Pasolini, attraverso il quale è 
stata ripercorsa, a ritroso, la vita dell’autore nei momenti e nei luoghi che ne hanno 
segnato maggiormente l’esistenza, proponendone, dunque, una biografia onirica e 
poetica. Il palco è apparso spoglio, privo di un vero e proprio sfondo: solo una grande 
tela bianca, su cui sono stati proiettati spezzoni di video, e qualche pianta a stelo 
lungo “piantata” qua e là. Si parte da Ostia per affrontare un viaggio che avrà diverse 
mete, contrassegnate ognuna da racconti, poesie, enfatizzazioni da parte dell’attore, 
elementi attraverso i quali è stato facile percepire, inoltre, un certo tono riflessivo, atto 
a promuovere un tratto tipico di Pasolini, quello critico nei confronti della società del 
suo tempo. Durante tutta l’esibizione sono emerse le caratteristiche e le abitudini di 
Pasolini, grazie all’interprete, che ha incorporato in sé non solo il poeta, ma anche il 
drammaturgo, lo scrittore, il regista. 
Lo spettacolo si è concluso con una proiezione in cui l’autore e una vecchia macchina da 
presa, già presente sul palco, sono divenuti i principali protagonisti.
Sono rimasto veramente colpito ed affascinato da tutto l’insieme, in primis dalla grande 
forza comunicativa e commemorativa del drammaturgo, che ha fatto emergere molta 
emozione sia per la potenza vocale espressa, sia per le scelte stilistiche adottate. Anche 
la scelta dell’ambientazione scarna ed essenziale, in realtà, a parer mio, ha contribuito a 
generare un forte senso evocativo, pensato per far emergere la personalità e la capacità 
di adattamento di Pasolini. 
Esperienza istruttiva e che induce una certa riflessione nel fruitore, nei confronti di un 
artista che risulta in tutto e per tutto ancora oggi attuale.
 
Alberto Fregonese
Classe 5^ C, Liceo Artistico E. Galvani - Cordenons
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La vita di Pier Paolo Pasolini attraverso il montaggio di Condemi
Martedì 5 novembre 2019 ho assistito alla rappresentazione teatrale “Questo è il tempo 
in cui attendo la grazia”, messa in scena dal regista Fabio Condemi e interpretata 
dall’attore Gabriele Portoghese al Teatro Verdi di Pordenone. Il regista si serve della 
tecnica del montaggio, tramite la quale cuce assieme scene diverse, tratte dai testi 
scritti da Pier Paolo Pasolini durante la stesura delle sue trame cinematografiche. 
Le scene vengono giustapposte creando effetti di contrasto sia a livello spaziale, 
passando da ambienti chiusi a vasti paesaggi, sia a livello tematico, variando da vicende 
religiose, come quelle di San Paolo e di Santo Stefano, a situazioni di vita quotidiana, 
come la scena dell’intervista al regista di un film. Il repentino cambio di ambientazione e 
il susseguirsi di storie diverse crea un effetto di disorientamento nello spettatore, il quale 
si ritrova catapultato continuamente in luoghi e situazioni completamente diverse, ma 
allo stesso tempo rende la trama molto dinamica e invoglia chi guarda a seguire le 
rapide vicende che si susseguono nell’arco della rappresentazione. 
L’interpretazione di Gabriele Portoghese è stata di ottimo livello, dal momento che è 
riuscito a mantenere con costanza un alto livello di energia e pathos fino al calar del 
sipario, riuscendo a riempire il palco in maniera egregia e riuscendo ad entrare molto 
bene nei panni dei diversi personaggi, spesso caratterizzati da personalità diverse 
e talvolta opposte. Il regista ha messo in mostra una notevole creatività, cercando 
di inserire Pasolini nella trama dei suoi stessi componimenti, ad esempio attraverso 
la proiezione di uno dei film da lui diretti, “Il Vangelo secondo Matteo”, sulla camicia 
bianca dell’attore, come fece Pasolini nel 1975 alla Galleria Comunale d’Arte Moderna di 
Bologna proiettando lo stesso film su di sé. 
Questo effetto mi è rimasto impresso, perché ha costituito un netto stacco dall’azione 
presente sul palcoscenico, fondendo il concetto di rappresentazione teatrale e di 
proiezione cinematografica. Per concludere, lo spettacolo mi ha colpito molto perché 
è riuscito a mettere in scena le idee e il pensiero di un grande artista come Pier Paolo 
Pasolini, attraverso l’adozione di concetti innovativi, sorprendenti e capaci di colpire sul 
piano emotivo lo spettatore. 

Luca Colonnello
Classe 5^ E S, Liceo Leopardi-Majorana - Pordenone
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Il potere dell’inganno 
Lo spettacolo “L’onore perduto di Katharina Blum”, tratto dal romanzo di Heinrich Böll, 
racconta le peripezie della segretaria Katharina che durante una festa di carnevale si 
innamora, a sua insaputa, di un criminale. In seguito viene accusata dalla polizia di 
favoreggiamento, poiché aveva facilitato la fuga del presunto terrorista. 
Un ruolo rilevante, durante le indagini, lo ricopre il giornalista Werner Tötges, il quale, 
tramite la stampa, viola la privacy della ragazza e ne diffama il nome. 
Uno dei temi principali è infatti la diffamazione per scopi scandalistici, in quanto 
il giornalista non ha come obiettivo la ricerca della verità, ma quello di catturare 
l’attenzione del lettore attraverso la notizia che fa scalpore, e per ottenere questo 
manipola le informazioni a proprio piacimento, violando la privacy delle persone, tema 
questo molto attuale. 
Durante le indagini emerge anche l’industriale Straubleder, che sembra impersonare 
l’abuso di potere e anche la violenza sulle donne, dal momento che sfrutta la propria 
immagine e reputazione per approfittare di Katharina, che è bramata da molti 
personaggi della storia. Elena Radonicich, che interpretava Katharina, è stata molto 
abile nel rappresentare le scene telefoniche, nelle quali l’interpellato e l’interpellante 
erano lei stessa, trasmettendo alla platea un senso di pressione, agitazione e suspense 
che hanno accompagnato l’intero spettacolo. 
Inoltre, l’espediente del flashback ha contribuito alla resa di quell’incubo mediatico 
che avvolge la protagonista con le menzogne che ne distruggono le relazioni sociali ed 
intime, portandola a un gesto estremo. Interessante l’organizzazione dello spazio sul 
palco: i diversi ambienti erano rappresentati da oggetti scenici quali la scrivania, che 
identificava il commissariato, il letto che corrispondeva alla camera di Katharina e le 
due sedie con il tavolino per la casa in montagna dei datori di lavoro della ragazza. 
L’impiego delle luci permetteva poi lo spostamento dell’attenzione del pubblico, 
facilitando la differenziazione dei luoghi in cui si svolgeva la vicenda.

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

La libertà di stampa finisce quando inizia la dignità individuale 
Il 27 novembre 2019 al Teatro Zancanaro di Sacile è stata rappresentata una 
rielaborazione di Letizia Russo del romanzo di Heinrich Böll dal titolo “L’onore perduto 
di Katharina Blum”. Il regista Franco Però ha messo in scena lo spettacolo con gli attori 
Elena Radonicich, Peppino Mazzotta e altri interpreti appartenenti alla compagnia del 
Teatro Stabile del Friuli Venezia Giulia. 
Lo spettacolo racconta la vita di una ragazza, Katharina Blum, che, dopo aver trascorso 
la notte con un uomo sconosciuto, viene incriminata come sua complice, poiché si tratta 
di un pregiudicato. Da qui il caso prende una svolta negativa in quanto il giornalista 
Werner Tötges, manipolando le informazioni, scrive articoli di cronaca che propongono 
una versione dei fatti difforme dalla realtà. 
Katharina quindi si trova coinvolta, suo malgrado e senza responsabilità, in una realtà 
dalla quale non riesce a difendersi e la sua vita viene rovinata. La ragazza dunque, alla 
fine, incapace di oltrepassare i giudizi che la stampa aveva divulgato su di lei, decide 
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L’ONORE PERDUTO DI KATHARINA BLUM



spesso già considerato colpevole dalla società e quindi si trovi in difficoltà a ristabilire la 
propria immagine, anche qualora venisse dichiarato innocente. 
Ciò si verifica pure a causa dei media, che a volte danno molto risalto alla notizia 
tralasciando la conclusione reale del processo, senza quindi rispettare la persona. 

Gianluca Andrea Fancel
Classe 4^ B, I.S.I.S. Liceo Le Filandiere - San Vito al Tagliamento

di uccidere il giornalista. Quest’opera, molto amara e drammatica, rappresenta come 
la stampa, mezzo di comunicazione che ha certamente una connotazione positiva in 
quanto permette di divulgare liberamente il proprio pensiero a tutta la società, può però 
diventare, se sfruttata in modo non opportuno, uno strumento negativo che lede la 
libertà individuale determinandone a volte, come in questo caso, esiti tragici. 

Classe 5^ A SU, I.S.I.S. Licei G.A. Pujati - Sacile

Amore ed etica
“L’onore perduto di Katharina Blum”, spettacolo tratto dal romanzo di Heinrich Böll del 
1974, descrive la vita di Katharina Blum, governante divorziata di una ricca coppia, la 
Dr. Trude Blorna e il Dr. Hubert Blorna. 
Entrambi stimano molto Katharina e soffrono per i tragici eventi che portano alla rovina 
della sua vita. Infatti, dopo una notte di passione trascorsa con Ludwig, un sospetto 
terrorista che lei aiuta a scappare, viene immediatamente interrogata dalla polizia 
perché ritenuta complice. 
La notizia giunge alla stampa scandalistica, in particolare al giornalista Werner Tötges 
che, nel tentativo di scrivere l’articolo che lo porterebbe all’apice della sua carriera, 
interroga tutti, amici e familiari, scavando nei più profondi ricordi di Katharina. 
Titoli fuorvianti e informazioni manipolate porteranno al disfacimento della 
reputazione di Katharina e del rapporto con i suoi datori di lavoro. In una conclusione 
drammatica, l’amore impossibile di Katharina e Ludwig non sarà tuttavia compromesso 
irrimediabilmente dalla concatenazione degli eventi.
Le tematiche sviluppate da Heinrich Böll sono ancora molto attuali. In particolare la 
manipolazione di notizie da parte di alcune testate giornalistiche, nonché dai vari social 
media che, oggi, le divulgano soprattutto tra i giovani.
L’onore perduto di Katharina e degli altri personaggi è una conseguenza di una serie di 
sfortune, dicerie e pressioni di una società moderna che non aspetta altro che scaricarsi 
e assorbire continuamente ciò di cui è partecipe in un pesante complesso di scomode 
situazioni.

Carlotta Barbagallo, Sofia Blaseotto, Francesca Carniel, Anna Nadalin, Ilaria Peschiutta
Classe 4^ B, I.S.I.S. Licei Le Filandiere - San Vito al Tagliamento

Cos’è la libertà di stampa?
“Tutti hanno diritto di manifestare liberamente il proprio pensiero con la parola, lo scritto 
e ogni altro mezzo di diffusione.” (Art. 21 della Costituzione italiana)
La rappresentazione “L’onore perduto di Katharina Blum” porta lo spettatore a riflettere 
sul potere della stampa e su come sia essenziale che essa si limiti a riportare in modo 
oggettivo i fatti senza mai discostarsi dalla verità per altri fini. 
Credo sia anche importante sottolineare come spesso l’opinione pubblica vada 
contro quello che è uno dei più grandi traguardi dei moderni sistemi di giustizia cioè 
la “presunzione di innocenza”. Infatti Katharina riceve minacce e chiamate anonime 
ancora prima di essere giudicata da un tribunale.
Purtroppo questo tema è ancora molto attuale, infatti capita che chi viene accusato sia 
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I semi del Furore
Una macchina da scrivere, dei giornali e il corpo dell’attore, le sue parole, i suoi gesti 
regolari, accompagnati da note e ritmi eseguiti dal vivo. La parola ben presto si fa 
immagine, disegna mondi dai quali un’umanità ai margini, povera e smarrita, emerge 
con forza nel suo desiderio di vita. 
Un personaggio senza nome che tutto conosce, osserva e racconta, mostra al pubblico 
come una marea ininterrotta e tormentata di persone si muove verso un’illusoria terra 
dell’integrazione: la California.
L’esistenza dei contadini, costretti ad emigrare verso un’ingannevole “terra promessa”, 
viene spazzata e prende una svolta inaspettata quando una pioggia incessante di 
ostilità lava via la speranza di un cambiamento positivo.
Dando voce alle sventure della famiglia Joad, emblema del vissuto durante la Grande 
Depressione, viene portata sul palco una narrazione sonora e visiva che mostra come i 
semi del “furore” vengano piantati in una società in cui le regole del capitalismo passano 
sopra gli uomini, le loro storie, svelando le dinamiche inevitabili dell’ingiustizia sociale.
Proiettate alle spalle del narratore, le immagini mostrano sguardi persi e volti smarriti.
Popolizio muove i fili della storia, ma non sposta mai l’asticella temporale dei fatti narrati 
da Steinbeck per posizionarla sul presente. 
Una storia di ieri non tanto lontana da quelle che oggi ci raccontano di un’umanità 
sofferente.

Klea Dama 
Classe 5^ B AFM, I.S.I.S. G. Marchesini - Sacile 

Dall’America con Furore
È stata scelta la forza dirompente della parola, sincera ed evocativa, per dare vita 
ad un ritmato affresco narrativo colmo di dolorose verità e scomode analogie con il 
presente. L'epopea di un popolo in fuga, una trasmigrazione indotta alla ricerca di una 
terra promessa (rigogliosa ma inospitale) e alla triste scoperta di una miseria sempre 
uguale. Una marea incessante e disperata di derelitti, anime perse costrette a vagare 
nel mito dell'accettazione, riportata attraverso una descrizione coinvolgente che oscilla 
tra rabbia e pietà. Il narratore onnisciente, emotivamente compromesso, unica e sola 
voce recitante, trascina il pubblico rievocando le sventure di intere famiglie contadine 
vissute nel Midwest americano nel post Anni Ruggenti. 
Una rappresentazione che si snoda in capitoli, accompagnata da sguardi persi e 
volti smagriti che fanno da sfondo ad un palco spoglio la cui scenografia è ridotta 
all'essenziale. Popolizio, attore che presta corpo e voce a questo capolavoro della 
letteratura americana, orchestra una sorta di reading commemorativo, la cui colonna 
sonora è composta da suoni profondi e sincopati che intessono con le parole un dialogo 
viscerale. Uno storyteller che esalta la drammaturgia efficace e la ricchezza espressiva 
che caratterizzano Steinbeck in quanto autore che riuscì a catturare, con la propria 
penna, il modo in cui i semi del furore vengono piantati in una società capitalista. Un 
racconto di urgente attualità dal risvolto antropologico e sociale il quale induce a riflettere 
sulla condizione umana e sulla miseria che si tramuta dapprima in rabbia, e poi in un 
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furore che diventa consistente impegno civile. Assistere a questa rappresentazione è 
un diritto-dovere etico e morale che scaturisce dalla consapevolezza che dal passato, 
in quanto cittadini del mondo, non abbiamo imparato nulla: siamo tragicamente 
recidivi! 

Lisa Feletti
Classe 5^ B AFM, I.S.I.S. G. Marchesini - Sacile

“Furore”: tra passato e modernità
La rappresentazione di Massimo Popolizio è stata emotivamente molto coinvolgente 
grazie alla sua espressività che permette agli spettatori di calarsi completamente 
all’interno del racconto. Utili sono stati i numerosi video e le musiche di sottofondo che 
hanno consentito l’immedesimazione nel contesto dell’America del 1930. 
Particolarmente apprezzati sono stati i passi selezionati che hanno evidenziato le scene 
più toccanti del romanzo, quali l’arrivo della siccità con la conseguente fuga degli 
abitanti dell’Oklahoma e la commovente scena finale in cui Rosie salva la vita ad un 
uomo allattandolo al seno. 
In conclusione tutti questi elementi concorrono a rendere lo spettacolo interessante e 
formativo.

Adriana Carp, Aurora Collodel, Martina Piccoli, Ilaria Poiana
Classe 5^ B SU, I.S.I.S. Licei G.A. Pujati - Sacile 

Viaggio nell’America di Steinbeck
Martedì 3 Dicembre 2019 la classe 5^ A SA ha assistito alla rappresentazione teatrale 
“Furore” di John Steinbeck. Lo spettacolo è stato presentato dall’attore e doppiatore 
Massimo Popolizio, il quale è stato in grado di coinvolgerci nelle problematiche politico-
sociali trattate nell’opera. A nostro parere, l’attore ha svolto un’interpretazione di alto 
livello, riuscendo ad essere molto espressivo sia attraverso la gestualità che con la sua 
voce. L’efficacia dell’esibizione di Popolizio è stata anche data da un accompagnamento 
visivo e sonoro, con immagini proiettate sullo schermo dietro all’attore e con un talentoso 
percussionista. In conclusione la rappresentazione è stata recepita da noi studenti come 
un’occasione per comprendere più a fondo le realtà contadine degli Stati Uniti di quel 
periodo. 

Kail Basset, Andrea Bozzetto, Sara Martinuzzo, Matteo Musolla, Alberto Scala, 
Andrea Tomasella
Classe 5^ A SA, I.S.I.S. Licei G.A. Pujati - Sacile 

Storia di un miraggio
Martedì 3 Dicembre 2019, presso il Teatro Verdi di Pordenone, ha avuto luogo la lettura 
teatrale del libro “Furore”, scritto da John Steinbeck, ad opera del celebre attore e 
doppiatore italiano Massimo Popolizio, accompagnato da musiche eseguite dal vivo 

dal batterista Giovanni Lo Cascio. Massimo Popolizio si appresta a raccontare la storia 
di mezzo milione di contadini americani che nei primi anni Trenta del Novecento si 
vedono costretti ad abbandonare le immense ma sterili pianure del Midwest, alla ricerca 
disperata di una terra che possa conceder loro una nuova vita. Le parole si succedono in 
una lettura appassionata, ora veemente ora carezzevole, che coglie i passi più significativi 
del romanzo e ricostruisce nella sua violenta essenzialità il puzzle della migrazione 
umana. L’espressività vocale e mimica di Popolizio esalta le tematiche universali di cui 
Steinbeck si fa rivoluzionario portatore, ma è proprio grazie all’intricante connubio di 
musica, immagini e voce che il muro della distanza temporale tra spettatore e migrante 
si abbatte, nell’attualizzazione di una storia che attraversa le generazioni. 
È in questa direzione che Steinbeck volge il suo sguardo, riconoscendo nella fervida 
denuncia di una realtà storica dissacrante e traumatica la possibilità di esorcizzare 
l’umanità dall’odio indiscriminato e violento, riconoscendo altresì in essa un barlume 
d’amore e fratellanza in grado di salvarla ancora una volta. 

Giada Della Libera, Lorenzo Puiatti
Classe 4^ A SC, I.S.I.S. Licei G.A. Pujati - Sacile 

 
 
“Furore”: tra immagini e musica la Grande Depressione 
degli Anni Trenta
La rappresentazione teatrale è tratta dall’omonimo romanzo di John Steinbeck - 
premio Nobel per la letteratura nel 1962 - nato dalle sue ricerche e testimonianze come 
giornalista durante la Grande Depressione degli Anni Trenta che colpì la popolazione 
contadina degli Stati Uniti. Si tratta di un flashback che riporta lo spettatore alla realtà 
del tempo. I contadini dell’Oklahoma, impoveriti e sfrattati dai loro terreni a causa delle 
devastanti tempeste di sabbia, erano costretti a lasciare le loro città. La California era il 
loro American Dream ed erano disposti a percorrere migliaia di chilometri lungo la Route 
66 verso Ovest, in condizioni precarie.
Il carattere prevalente della rappresentazione teatrale è la lettura di alcune parti del 
libro da parte dell’attore Massimo Popolizio, che viene integrata da elementi di scena 
come le immagini proiettate sullo sfondo e la musica eseguita dal vivo da Giovanni Lo 
Cascio. Tra le immagini che rimangono più impresse troviamo quella della tartaruga e 
quelle in cui si vedono i migranti che abbandonavano le auto, a cui scoppiavano le ruote, 
lungo la strada e procedevano a piedi. 
Ci soffermiamo sulla scena finale, che ha colpito maggiormente il pubblico, ovvero 
quella in cui una madre partorisce il proprio figlio morto e allatta un uomo malnutrito.
Qua si nota la bravura dell’attore nell’interpretare e nel trasmettere il dolore e la 
sofferenza della donna. Queste sensazioni sono state intensificate dall’utilizzo di suoni 
particolari, ad esempio tamburi, sonagli e oggetti di cristallo.
Consigliamo la visione di quest’opera teatrale ad un pubblico adulto, in quanto è in 
grado di comprendere e dare il giusto significato ai temi trattati. Prima di assistere alla 
rappresentazione consigliamo di leggere il libro per apprezzarla maggiormente.

Greta Bottecchia, Giulia Galli, Sofia Vaccher, Cleta Uliana
Classe 5^ C CM, I.T.S.T. J.F. Kennedy - Pordenone
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anche loro un viaggio verso migliori condizioni di vita, lontano dalle persecuzioni. 
La Route 66 rappresenta l’emblema del mondo moderno in quanto simboleggia 
il percorso che l’umanità sta compiendo verso un cambiamento che porterà alla 
risoluzione dei conflitti e l’unione delle comunità e dei popoli.

Alessandro Brunetta, Denis Mella, Federico Tiozzo, Gaia Tomasella
Classe 5^ C CM, I.T.S.T. J.F. Kennedy - Pordenone
 

 
Oblio
Sabbia, vento, aridità.
Una speranza, un desiderio: viaggio in cerca di vita.
Corpi si ammassano, cuori sperano, sguardi s’intrecciano.
Un percorso di lungo sfinimento,
voglia di ricominciare,
divieti da scardinare.
Due umanità: 
spiriti inconsapevoli intorpiditi,
votati all’autoconsumo,
e vittime della speculazione,
travolte dalla povertà.
Ieri come oggi:
voglia di vita,
voglia di rispetto, 
ricerca di dignità.

Chiara Verdichizzi
Classe 5^ Classico, Licei Don Bosco - Pordenone

Vittime di un capitalismo selvaggio 
Il 3 dicembre 2019 si è svolto presso il Teatro Verdi di Pordenone lo spettacolo “Furore”, 
diretto e interpretato da Massimo Popolizio; l’opera si rifà al celebre romanzo di John 
Steinbeck “The Grapes of Wrath”.
Si tratta di uno “storyteller” in cui la voce narrante di Popolizio legge e interpreta 
parti dell’opera originale; racconta agli spettatori attoniti la vicenda drammatica di 
un’umanità derelitta che fugge dalla fame, dalla miseria, dagli effetti di un capitalismo 
selvaggio e crudele che li vede vittime senza forze, ma ricche di umana dignità.
La lettura è accompagnata da una musica dal vivo, costituita soprattutto da strumenti 
a percussione, e da immagini proiettate sullo sfondo. 
Il palcoscenico è poco illuminato, quasi a voler trasmettere lo stato di desolata 
disperazione in cui versano i protagonisti.
Ho apprezzato molto l’interpretazione di Popolizio, il suo modo di rendere viva, reale, 
drammatica una pagina della storia americana che tanti punti di contatto ha con la 
realtà contemporanea. 
L’esodo narrato evoca tanti esodi della storia umana senza comunque perdere il 

“Furore”: lungo la Route 66
La lettura del romanzo “Furore” di Steinbeck da parte di Massimo Popolizio era 
completata dalla presenza di immagini in bianco e nero che riportavano alla Grande 
Depressione degli Anni Trenta.
Si è potuta apprezzare l’enfasi della recitazione anche grazie ad un accompagnamento 
musicale prodotto con suoni e strumenti a percussione diversi che permettevano di 
entrare nel vivo dello spettacolo dando continuità e suspense alle varie scene.
Il tema-fulcro era la migrazione delle famiglie contadine dall’Oklahoma alla California 
lungo la Route 66. 
La Grande Depressione portò, soprattutto nelle campagne, a situazioni di degrado 
economico e sociale. Ad aggravare la già tragica situazione la vendita dei latifondisti 
dei loro terreni e proprietà alle banche che sostituirono la forza lavoro con nuovi mezzi 
agricoli e nuove tecnologie. Le famiglie dovettero cominciare così una lunga migrazione 
verso terre di nuove opportunità, trovando però l’opposizione delle popolazioni locali che 
li discriminavano a causa del loro vissuto e del loro stile di vita.
Le immagini proposte esprimono al meglio la miseria e le scelte drastiche che 
caratterizzavano i migranti.
Una scena sconvolgente e scioccante è stata quella in cui una giovane ragazza, dopo 
aver perso il proprio bambino, ha allattato un uomo disperato e morente di stenti.
Nonostante ciò gli sventurati ebbero la forza di rialzarsi e continuare la ricerca di una via 
per trovare dignità e salvezza.

Antonio Ammaturo, Bela Besnik, Elena Cal, Stefano Ragni
Classe 5^ C CM, I.T.S.T. J.F. Kennedy - Pordenone

Il viaggio dei migranti tra dolore e speranza, oggi come ieri 
Lo spettacolo è stato tratto dall’omonimo romanzo di J. Steinbeck “Furore” ed è stato 
interpretato da Massimo Popolizio in forma di monologo. Lo scrittore statunitense, 
vissuto nella prima metà del ‘900, è stato giornalista e cronista di guerra nonché uno dei 
maggiori romanzieri del tempo; ha ricevuto il premio Pulitzer per il romanzo sopracitato 
e successivamente il Nobel per la letteratura.
La rappresentazione ha come protagonista la famiglia Joad, una famiglia contadina 
dell’Oklahoma, e narra gli episodi della migrazione da Oklahoma City a San Joaquin in 
California percorrendo la Route 66 nel periodo del Dust Bowl. 
La famosa strada è stata soprannominata “Mother Road” dall’autore per sottolineare la 
rilevanza che ha avuto per lo sviluppo degli Stati Uniti. 
La famiglia è costretta a migrare a causa della grave siccità e della carestia che colpì 
il sud degli USA nei primi anni ‘30. Attraversa tanti stati e città vivendo in condizioni 
precarie di povertà e circondata dai pregiudizi altrui, inseguendo sempre il sogno di una 
vita migliore. 
La Route 66 è il fulcro della narrazione lungo la quale si snodano tutte le vicende narrate 
e simboleggia il percorso che ciascun individuo compie per raggiungere una condizione 
di vita migliore oppure, sotto un altro punto di vista, in senso più ampio rappresenta il 
percorso di crescita e cambiamento che ogni uomo intraprende nella sua vita.
Questo argomento ha una notevole rilevanza in quanto è anche un tema di attualità. 
Infatti è tangibile il paragone tra i migranti americani degli anni ‘30 e quelli provenienti 
dai Paesi poveri di Africa e Asia che si spostano da questi verso l’Europa compiendo 
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riferimento specifico alla crisi del Ventinove, di cui Steinbeck fu abile pittore. 
Composizione scenica, musica e recitazione sono in armonia e creano un’atmosfera 
sospesa, intensa e coinvolgente. 

Chiara Bortolotti 
Classe 5^ Classico, Licei Don Bosco - Pordenone

“Furore”: un’opera del passato che ci parla del mondo d’oggi
“Furore”. Un racconto tanto vecchio quanto recente, che mette in luce le problematiche 
del tempo che si rispecchiano anche nel mondo contemporaneo. (…)
La fatica, la povertà e la solidarietà sono gli elementi principali dell’omonimo romanzo 
di Steinbeck. Elementi del tutto normali in un periodo che fu importante per la storia 
della California, in quanto meta di lunghi viaggi di intere famiglie che mollavano tutto 
per andare alla ricerca di un futuro migliore.
Famiglie come quella di Tom Joad, che per arrivare in California dovranno oltrepassare 
numerosi momenti difficili e solo qualche momento “felice”, se così si può chiamare. (…)
Le famiglie, a causa della situazione catastrofica, durante il lungo viaggio che le avrebbe 
portate ad una vita migliore, erano costrette a passare la notte in camioncini o ripari 
che stavano in piedi per miracolo. Si aggregavano in piccole comunità che di giorno 
parevano quasi inesistenti e di notte si trasformavano in centri pieni di vita.
Le condizioni disperate di molti portarono ad una ribellione collettiva che scatenò 
il furore, la rabbia nelle persone che erano costrette a vivere queste situazioni e che 
nessuno aiutava.
La stessa rabbia che al giorno d’oggi muove molte persone nella stessa situazione. 
Basta pensare ai più poveri che vivono arrangiandosi con quel poco che trovano e alle 
persone che si fidano di chi dice di poter dare loro una vita migliore per poi costringerle 
a compiere azioni contro la propria volontà.
Basta pensare a tutti gli immigrati che tutti i giorni rischiano la vita attraversando 
sconfinati spazi d’acqua oltre i quali pensano ci sia la possibilità di cambiare vita e 
persone pronte a dare aiuto. In molti cercano la salvezza creandosi aspettative che in 
pochi casi si trasformano in realtà, quelle stesse false aspettative che provocano rabbia, 
tanta rabbia.
Stiamo ritornando alla situazione raccontata da Steinbeck.
Questo non dovrebbe succedere.
Siamo nel ventunesimo secolo e con tutte le innovazioni che sono state create non è 
possibile che esistano ancora situazioni in cui la povertà supera la ricchezza e in cui per 
cambiare vita bisogna rischiarla.

Giulia Abatangelo
Classe 1^ D U, Liceo Leopardi-Majorana - Pordenone
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Una notte per rinascere
Lo spettacolo ripropone il romanzo breve di Charles Dickens, ambientato a Londra nella 
prima metà dell’Ottocento. Racconta di Ebenezer Scrooge, un avaro uomo d’affari che 
trascura la famiglia e non riesce a festeggiare e a godere delle feste come il Natale.  
La sera della Vigilia il protagonista riceve la visita dei tre spiriti del Natale: passato, 
presente e futuro. Questi porteranno Scrooge a pentirsi del proprio stile di vita egoista 
e privo di affetti. Alla fine del racconto Ebenezer si sveglia con la consapevolezza che il 
denaro e le cose materiali non potranno mai renderlo felice. 
Il musical è fedele al racconto originale di Dickens, salvo alcune scene; Gianfranco 
Vergoni (autore della versione italiana) attualizza il testo aggiungendo alcune battute 
che fanno immediatamente sorridere il pubblico.
L’interpretazione degli attori risulta all’altezza della fama dell’opera, in particolare 
Roberto Ciufoli mette in scena un convincente Scrooge.
Le musiche, ideate dal premio Oscar Alan Menken, operano in sintonia con la regia e le 
scenografie, creando atmosfere di vera poesia, come ad esempio le scene in cui Scrooge 
guarda al passato, o quelle che mostrano il rapporto tra il povero impiegato di Ebenezer 
e il figlio malato.
Le coreografie, firmate da Fabrizio Angelini, evidenziano al massimo la potenzialità dei 
ballerini, in particolare nella scena di ballo sulle note di “Mr. Fezziwig’s Annual Christmas 
Ball”, dove lui stesso interpreta Mr. Fezziwig. 
Riteniamo che i costumi, curati e rigorosi nei dettagli, esprimano al meglio lo stato 
sociale e l’epoca in cui si svolge la vicenda e che le musiche e il ballo rendano al meglio 
il complesso personaggio di Scrooge, soprattutto nelle fasi di cambiamento e rinascita. 
A nostro parere è uno spettacolo adatto a tutti, in particolare a coloro che vogliono 
recuperare il vero significato del Natale.

Carlo Biasutti, Letizia Rambaldini, Nora Saccilotto, Luca Vitali
Classe 1^ A, I.S.I.S. Liceo Le Filandiere - San Vito al Tagliamento

Scrooge, solo questo spettacolo poteva renderti gentile
Canto di Natale… che dolce sinfonia, che belle voci!
Uno spettacolo, ma anche un’avventura che ci ha saputo coinvolgere nelle sofferenze e 
nelle gioie dell’avaro Scrooge, freddo come il ghiaccio finché sulla soglia della sua fredda 
dimora si presenta il fantasma del commiserato Marley, defunto da ormai sette anni, che 
gli annuncia il passaggio di tre spiriti: il fantasma del Natale passato, che ci fa rivivere 

A 
C

hr
is

tm
as

 C
ar

ol
 

A CHRISTMAS CAROL 



Lo show del Natale 
Lo spettacolo proposto dalla Compagnia dell’Alba, “A Christmas Carol”, è stato 
strabiliante!
Mi è piaciuto il fatto che non abbiano modificato la trama del romanzo di Dickens, 
riproponendola di pari passo in musical.
La storia è ambientata a Londra la vigilia di Natale del 1843. Il sipario si apre e c’è chi 
raccoglie fondi da dare in beneficienza, c’è chi fa l’elemosina, c’è chi chiede un aumento 
per poter dare alla sua famiglia un pranzo dignitoso almeno a Natale, insomma, tutti 
sono in fermento per la grande festa. Tutti tranne il signor Scrooge, un usuraio egoista 
che odia il Natale. Ma non è sempre stato così, e a ricordarglielo saranno tre spiriti, lo 
spirito del Natale passato, quello del Natale presente e quello del Natale futuro. Questi 
tre spiriti, come preannunciato la stessa notte dal suo vecchio socio morto anni prima, lo 
aiuteranno a riscoprire la magia del Natale. Alla fine, il signor Scrooge ritornerà ad amare 
il Natale e ridiventerà gentile e generoso. Lui aiuterà il figlio ammalato gravemente di un 
suo dipendente, farà beneficienza e andrà per la prima volta a festeggiare il Natale con 
suo nipote e la sua famiglia. Insomma, un lieto fine con i fiocchi!
Gli attori sono stati bravissimi, sono riusciti a coinvolgere non solo me, ma credo anche 
tutto il pubblico, e a farci entrare nella storia attirando continuamente la nostra 
attenzione, con cambi di costumi, effetti speciali, allestimenti che cambiavano e 
giravano a seconda del contesto, con dei bambini dalle voci angeliche e dal grande 
talento, con coreografie mozzafiato e canti magnifici.
Questo musical ha superato di gran lunga le mie aspettative, non mi sarei mai aspettata 
di emozionarmi tanto e di uscire dal teatro felice e serena, pertanto consiglierei questo 
spettacolo sia ai bambini, ma anche agli adulti, perché il ruolo del signor Scrooge ci fa 
capire quanta indifferenza ed egoismo ci sia al giorno d’oggi. Il mondo ha ritmi velocissimi 
e ogni tanto tutti noi dovremmo staccare la spina e darci del tempo per riflettere su di 
noi e per capire chi siamo veramente.

Sara Busenello
Classe 3^ A GC, I.S.I.S. B. Carniello - Brugnera

Un Natale straordinario
Il 17 dicembre 2019 è stato messo in scena al Teatro Zancanaro di Sacile lo spettacolo 
teatrale “A Christmas Carol”. Il soggetto su cui si basa la storia è Scrooge, un ricco uomo 
d’affari avaro ed egoista che non sopporta il Natale. 
Sfrutta i suoi dipendenti facendoli lavorare fino a tardi, pagandoli miseramente. Si rifiuta 
di essere generoso con i poveri, che tratta con disprezzo, e respinge l’invito del nipote. 
Nella notte della vigilia, prima di andare a dormire, gli appare il suo vecchio socio in 
affari Marley, morto sette anni prima; è avvolto dalle catene che simboleggiano la sua 
condanna per la fame di soldi. 
Lo mette in guardia e lo avvisa che se continuerà con questi suoi atteggiamenti finirà 
proprio come lui, e cerca di fargli cambiare idea dicendogli che il modo in cui sta 
conducendo la sua vita è sbagliato e se ne pentirà. Gli ricorda inoltre che riceverà la 
visita di tre spiriti: il primo riguarda il Natale passato, che gli mostra che ha avuto una 
vita senza amore. Lo spirito del Natale presente gli farà vedere la felicità degli altri, che 
nonostante il suo comportamento lo ringraziano per quello che ha fatto per loro. Infine 
lo spirito del Natale futuro gli farà vedere che la sua morte verrà dimenticata da tutti. 

dure scene dell’infanzia del protagonista, ma anche le felicità a lungo dimenticate, le 
quali riaccendono una scintilla nel cuore del vecchio Scrooge; il fantasma del Natale 
presente, col quale possiamo immergerci negli episodi di una serata speciale e scoprire 
cosa i conoscenti di Scrooge pensano di lui; ed infine il fantasma del Natale futuro, che ci 
mostra uno scenario tetro in cui la salma del freddo Scrooge si consuma solitaria senza 
nessuno a compiangerla.
Molto bravi tutti i componenti della Compagnia dell’Alba, dai più giovani, dotati di voci 
angeliche, ai più maturi, navigati del mestiere e aggraziati nei movimenti. Le scenografie 
ci hanno portato nella Londra dell’Ottocento, molto elaborati anche i costumi: un unico 
parere che ci permettiamo di esprimere è che avremmo trovato più appropriato un 
abito nero per lo spirito del Natale futuro.
Ringraziamo perciò per la bella serata e ci auguriamo di potervi rivedere al più presto sul 
palco per guidarci in un nuovo mondo al suono delle vostre belle voci.

Yixin Sabrina Liu, Angela Segalotti, Sara Trevisan
Classe 1^ A, I.S.I.S. Liceo Le Filandiere - San Vito al Tagliamento

Il tempo è denaro
Ebenezer Scrooge è un vecchio tirchio e cattivo, che durante la notte della Vigilia di 
Natale viene visitato dal fantasma del suo socio in affari, deceduto, che gli annuncia la 
visita di tre spiriti natalizi che lo porteranno in un viaggio spazio-temporale per aiutarlo 
a scoprire i veri valori del Natale.
Secondo noi lo spettacolo a cui abbiamo assistito è stato avvincente e coinvolgente, 
il regista ha evidenziato il vero messaggio trasmesso dallo scrittore: i valori del Natale 
e la criticità del periodo storico (XIX secolo). L’organizzazione della scena e degli spazi 
è stata notevole in quanto, sfruttando un solo ambiente, gli interpreti sono riusciti ad 
adattarlo alla perfezione per tutte le scene presenti nel libro. Inoltre la compagnia 
teatrale è riuscita a sfruttare le caratteristiche degli attori facendole combaciare con 
le qualità dei personaggi, anche se, secondo noi, questa storia non è rappresentata al 
meglio da un musical. Uno dei temi ricorrenti è il viaggio nel tempo che è rappresentato 
perfettamente da tutti i punti di vista. Lo spettacolo si attiene molto alla narrazione di 
Dickens. Anche i costumi sono molto simili alle immagini del libro. 
Un indumento in particolare è la vestaglia da notte che accompagna Scrooge durante 
i tre viaggi nel tempo. Nonostante il tema fosse molto serio, è da sottolineare la 
presenza di molte battute comiche che ci hanno strappato un sorriso. Nel complesso la 
rappresentazione ci ha emozionato e divertito e consigliamo lo spettacolo a chiunque 
voglia passare una serata in serenità e in allegria!
Però un dubbio ci assale: se non avessimo già conosciuto la storia, saremmo riusciti ad 
apprezzarla ugualmente? Poniamo la vostra attenzione su questo quesito sperando che 
il pubblico segua con attenzione l’intero spettacolo. Per concludere vorremo ringraziare 
e complimentarci con la compagnia teatrale che ci ha fatto vivere una bella serata nel 
segno dei valori del Natale.

Pierpaolo De Lorenzi, Marco Nimis, Matteo Odorico
Classe 1^ A, I.S.I.S. Liceo Le Filandiere - San Vito al Tagliamento
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“A Christmas Carol”: una critica. 
Sono andato con la classe a Sacile a vedere “A Christmas Carol” reinterpretato dalla 
Compagnia dell’Alba, lo scorso 17 dicembre. Un compagno non poteva più andare e così 
mi sono offerto di sostituirlo, nonostante non ami le storie natalizie. 
Non era il primo spettacolo a cui assistevo con la classe: precedentemente ero già 
stato al Teatro Verdi a Pordenone per assistere a “La Bancarotta”, spettacolo che ho 
amato molto, completamente diverso da “A Christmas Carol”. Questo per i miei gusti è 
stata un’occasione persa. In primis per la trama: forse la visione dello spettacolo è stata 
pesante proprio perché ormai la storia l’ho sentita o vista così tante volte che ormai la 
trovo stucchevole, con buona pace delle molte persone per le quali rivedere un classico 
come “A Christmas Carol” può non annoiare, anzi, anche appassionare. Nonostante ciò, 
credo di poter dire che avrebbero potuto fare qualcosa in più rispetto al seguire passo 
passo la storia di Charles Dickens, reinterpretandola, magari, secondo un altro punto 
di vista, cambiando qualcosa, provando, sperimentando. Non suggerisco di cambiare, 
stravolgere la storia, ma di rischiare: credo che se avessero fatto così avrebbero 
sicuramente sorpreso di più il pubblico, me compreso. 
Il secondo motivo per cui non mi è piaciuto lo spettacolo è legato alla tipologia: il musical. 
Ho sempre l’impressione che i musical tendano a banalizzare ciò di cui si sta parlando. 
Inoltre, anche se sono un grande amante della musica, purtroppo le canzoni natalizie 
mi fanno sempre storcere un po’ il naso; in questo caso, trama natalizia e musica 
forzatamente natalizia, con tanto di campanellini. Probabilmente gli sceneggiatori 
hanno preferito rimanere sul classico, apprezzato di più dalle “vecchie” generazioni, 
che probabilmente occupano la larga maggioranza dei posti nei teatri. Insomma: sono 
andati sul sicuro. Sarebbe stato bello che si avvicinassero anche alle nuove generazioni, 
ovvero che avessero provato a rischiare facendo magari una specie di “Natale Rap” 
oppure una tenzone tra il signor Scrooge e uno spirito del Natale. Forse Dickens non 
avrebbe apprezzato, ma io di sicuro sì.
Dal punto di vista tecnico, comunque, lo spettacolo è stato ineccepibile: assolutamente 
professionale e di grande effetto visivo e sonoro: non è che mi sono annoiato. Tuttavia, 
allo spettacolo mancava qualcosa che differenzia un ottimo lavoro da un capolavoro. 
Secondo me quel qualcosa si può ritrovare nella scarsa originalità: chiunque con tanto 
lavoro può raggiungere un risultato del genere; ma un gran risultato si ottiene solo avendo 
il coraggio di metterci qualcosa di proprio, nella storia o nella messa in scena. Insomma, 
loro sono il classico studente che ha la sufficienza ma il prof. gli dice costantemente che 
se volesse si potrebbe applicare di più. 

Matteo Moras
Classe 3^ C IA, I.T.S.T. J.F. Kennedy - Pordenone

Da quel momento si rende conto della vita che ha fatto e che farà, continuando con 
questo suo atteggiamento di avidità. E capisce qual è il valore della vita. 
Nella scenografia l’ambiente era realizzato con arredi antichi dai colori opachi, lo spazio 
era equilibrato. L’ambientazione di riferimento era Londra anche se, all’inizio, per me non 
era chiaro il legame alla città. I costumi sono stati riprodotti in modo molto somigliante 
agli anni di quell’epoca, molto realistici, e in varie scene erano anche molto vivaci e 
colorati. Le musiche erano adattate ad ogni situazione in cui gli attori si esibivano e 
cantavano e ti coinvolgevano nella loro recita. 
Quest’opera mi ha coinvolto molto perché insegna al protagonista e a tutti noi che i soldi 
sono solo oggetti materiali che possono fare del bene e anche del male, però bisogna 
avere la consapevolezza di saperli usare, ma non possono essere messi a confronto con 
la felicità, l’amore e la famiglia.

Teresa Canal
Classe 3^ A GC, IS.I.S. B. Carniello - Brugnera

Un classico senza tempo
La storia di Charles Dickens, che risale al 1843, è stata convertita in musical, accentuando 
lo spirito festivo del periodo in cui è ambientata. Purtroppo la storia non è stata 
modernizzata come speravo, ma il messaggio rimane comunque contemporaneo poiché 
l’uomo da sempre brama il potere e le ricchezze, commettendo sempre gli stessi errori.
I costumi sono coerenti con il periodo, si distinguono fra tutti quelli degli spiriti, che ne 
valorizzano il carattere, conferendo dinamicità ai personaggi.
Lo spirito del passato, infatti, è vestito come una bambina con un carattere spensierato 
ed un velo di nostalgia. Lo spirito del presente è vestito come un re e fa capire 
immediatamente il suo animo regale e viziato, l’accompagnamento con un corpo di 
ballo ne fortifica ulteriormente il significato: un vero tocco da maestro! Infine, il fantasma 
del futuro è vestito in modo macabro e oscuro.
Questa forte caratterizzazione dei personaggi è dovuta anche alla spiccata personalità 
degli attori che sembravano vivere la vicenda nei propri panni, come se i due fossero 
uniti da un unico scopo: quello di mandare un messaggio a tutti i presenti, salvando 
più persone possibili. I dialoghi si sposano perfettamente con le parti cantate, quasi 
come un intercalare del dialogo stesso, grazie anche alla bravura degli attori; questo fa 
apprezzare il genere anche ad uno come me, non appassionato a questo stile.
Una pecca è purtroppo lo scenario che non cambia mai completamente, ma solo in parte, 
fornendo però continuità alla storia, eliminando perdite di tempo. Forse l’aver evitato 
il cambiamento totale conferisce all’opera un effetto di familiarità e dimestichezza, 
dato che sono sempre presenti dei punti fissi, evitando la sensazione di dispersione e 
convogliando l’attenzione del pubblico sui personaggi. 
L’opera mi è piaciuta molto, risulta facile da seguire, anche se la storia ormai famosa 
lascia poco spazio ad altre interpretazioni.
Lo consiglio a tutti ma in particolare a chi vorrebbe avvicinarsi al mondo del teatro, 
piccoli o grandi che siano, poiché è un’opera “leggera” per un neofita e profonda di 
significato ad un occhio più attento.
Non mi resta che invitarvi a guardare questa divina opera, e augurarvi buon Natale!

Simone Dal Fabbro
Classe 3^ A GC, IS.I.S. B. Carniello - Brugnera
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“Fedeli d’amore”: Dante horror
“Fedeli d’amore” è uno spettacolo scritto e diretto da Marco Martinelli, ispirato a Dante 
Alighieri e alla “Divina Commedia”. 
In un atto unico, suddiviso in sette momenti diversi, Ermanna Montanari presta la 
propria voce spiritata alla nebbia che avvolge la Romagna, all’asino che ha trasportato 
Dante nel suo ultimo viaggio, al diavoletto del rabbuffo, al demone della fossa, all’Italia, 
alla figlia Antonia. 
Sul palco anche il trombettista Simone Mazzocchi che accompagna la recitazione con 
un repertorio ampio: gli squilli improvvisi e assordanti (letteralmente da tapparsi le 
orecchie), le note casuali, i suoni aspri e taglienti.
Le luci disegnano la scenografia e contribuiscono a creare un’atmosfera agghiacciante 
che attanaglia il pubblico, che spesso sobbalza, si rilassa, si angoscia, si sorprende, si 
acciglia, s’interroga, si attacca alla poltrona e ci si sprofonda per nascondersi o per 
sentirsi più rassicurato. Ma alla fine il pubblico esce dal teatro pensieroso, oltre che 
scosso, e questo, non è poca cosa per un’opera teatrale.

Sara Amaefula, Sara Faraoni, Stefania Finotto, Elena Follari, Ambra Merlini
Classe 3^ A SS, I.S.I.S. F. Flora - Pordenone

“Fedeli d’amore”: Dante pulp
Il 25 gennaio 2020 è stato rappresentato al Teatro Verdi di Pordenone il polittico di sette 
quadri, intitolato “Fedeli d’amore”, con la regia di Marco Martinelli ed Ermanna Montanari. 
Martinelli è anche autore dei testi, nonché presentatore dell’opera al pubblico in sala.
Lo spettacolo, liberamente ispirato alla vita e alla “Divina Commedia” di Dante Alighieri, 
colpisce lo spettatore allo stomaco e lo disorienta: l’utilizzo del romagnolo in alcune 
scene, la tromba, a tratti assordante e a tratti in sordina di Simone Mazzocchi, gli abiti 
minimal, il timbro roco e strascicato di Ermanna Montanari, le luci della scenografia, i 
monologhi concitati… 
Dopo un’ora e mezza di quest’atto unico, senza soluzione di continuità, uscendo dalla 
sala, gli spettatori si guardano l’un l’altro ancora scioccati, frastornati e pensierosi. Uno 
spettacolo che non si dimentica facilmente.

Mauro Bartolucci, Giuseppe De Re, Giulia Greatti, Ericka Ntiamoah
Classe 3^ A SS, I.S.I.S. F. Flora - Pordenone
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Fedeli d’amore e d’angoscia
“Fedeli d’amore”, con testi e regia di Marco Martinelli, è un testo intorno a Dante Alighieri 
e al nostro presente, un “polittico in sette quadri”: “La nebbia di un’alba del 1321”, l’anno 
della morte del sommo poeta; “Il demone della fossa”, dove sono puniti i mercanti 
di morte; la voce di un asino che ha trasportato il poeta nel suo ultimo viaggio: “Il 
diavoletto del rabbuffo”, che scatena le risse intorno al denaro; “l’Italia che scalcia sé 
stessa”; “Antonia, figlia di Alighieri”; “Una fine che non è una fine”. La rappresentazione 
si svolge in un atto unico, senza interruzioni, della durata di un’ora circa.
L’opera è ambientata tra passato e presente, tra la camera di morte di Dante Alighieri, 
il paesaggio della Romagna medievale e l’Italia presente. 
La voce in scena è quella roca e graffiante di Ermanna Montanari, accompagnata dal 
suono della tromba del Giudizio Universale di Simone Mazzocchi. 
La scenografia, composta da luci, e soprattutto ombre, disegna un’atmosfera 
angosciante e inquietante. 
In qualche passaggio della recitazione, il romagnolo parlato dalla nebbia e dall’asino, 
pur con l’ausilio dei sottotitoli, non è pensato per aiutare lo spettatore a capire proprio 
tutto, tanto che al termine dello spettacolo il pubblico si può legittimamente chiedere: 
“È uno spettacolo gradevole? È uno spettacolo facile da comprendere?”.
Forse “Fedeli d’amore” non è gradevole, né di facile comprensione, ma è di sicuro impatto 
emotivo.

Martina Basti, Aurora Campanella, Andrea Gaspardo, Antonietta Panzuto
Classe 3^ A SS, I.S.I.S. F. Flora - Pordenone

Ma i “Fedeli d’amore” dov’erano?
Al Verdi di Pordenone va in scena lo spettacolo “Fedeli d’amore”, scritto da Marco 
Martinelli e interpretato da Ermanna Montanari, voce, e da Simone Marzocchi alla 
tromba.
L’opera si articola in sette quadri ispirati alla vita e alle opere di Dante Alighieri: la nebbia 
di un’alba, il demone della fossa, un asino che accompagna il sommo poeta nel suo 
ultimo viaggio, il diavoletto che scatena le risse intorno al denaro, l’Italia che scalcia sé 
stessa, la figlia Antonia, una fine che non è una fine.
Apprezzabile l’interpretazione di Ermanna Montanari, che trasmette angoscia e timore 
reverenziale agli spettatori, con il suo timbro spettrale.
Notevole la maestria di Simone Marzocchi, trombettista in grado di produrre suoni 
terribili, ma anche in sordina, che restano sullo sfondo. 
Lo spettatore esce dalla visione di questa nuova fatica di Martinelli positivamente scosso, 
ma con alcune domande. Una potrebbe riguardare il titolo: questi “fedeli d’amore”, 
dov’erano? Perché nello spettacolo non si vedono e non se ne parla. E perché la nebbia 
parla? E perché parla in dialetto romagnolo? In ogni caso, se uno spettacolo colpisce e 
suscita delle domande, significa che ha colto nel segno.

Samuele Battistella, Alice Gottardi, Ilaria Isufi, Marco Marotta, Claudia Peraino
Classe 3^ A SS, I.S.I.S. F. Flora - Pordenone

Dante attuale
Sorprendente, coinvolgente e pieno di colpi di scena, questi sono gli aggettivi che 
descrivono lo spettacolo teatrale “Fedeli d’amore” scritto e interpretato rispettivamente 
da Marco Martinelli ed Emma Montanari, in occasione del prossimo anniversario della 
morte di Dante Alighieri.
Nella rappresentazione è messa in scena la morte del poeta in un’atmosfera di penombra, 
dove si alternano scene tra loro profondamente diverse per temi e scelte espressive. 
L’inizio dello spettacolo è rappresentato da una forte nebbia (tipica di Ravenna dove 
il poeta morì) e da Dante morente, steso su un letto e avvolto dalla disperazione. 
Sostanzialmente la rappresentazione si divide in sette immagini tutte separate tra loro 
dal forte rumore di una tromba che costringe il pubblico ad aumentare la tensione e 
l’attenzione. Il suono dello strumento rappresenta in chiave originale le grida indistinte 
dei dannati dell’Inferno dantesco. Nelle varie scene appaiono diversi personaggi, come il 
diavolo, un demone, un asino, la figlia di Dante, Antonia, e infine l’Italia nei vari aspetti: 
politico, economico, sociale.
La caratteristica più interessante di tutto lo spettacolo è il parallelo tra i tempi di Dante, 
nei quali le liti erano causate da lotte di fazione (guelfi bianchi e neri), e i tempi di oggi 
in cui la maggior parte dei litigi avviene per invidia ed egoismo proprio come settecento 
anni fa. 

Sara Agostinis
Classe 3^ A AFM, I.S.I.S. G. Marchesini - Sacile

“Fedeli d’amore”: un omaggio all’eternità di Dante
Fedeli d’amore interpretato dal Teatro delle Albe è un “polittico in sette quadri” in cui il 
regista e sceneggiatore Marco Martinelli omaggia Dante Alighieri facendolo dialogare 
con il presente.
Ermanna Montanari, un’unica voce che ne sa contenere innumerevoli, porta in scena 
diversi temi e personaggi: la nebbia di un’alba del 1321, il demone della fossa dove sono 
puniti i mercanti di morte, un asino che ha trasportato il poeta nel suo ultimo viaggio, 
il diavoletto del “rabbuffo”, l’Italia che si sfalda, Antonia figlia dell’Alighieri e  infine 
Beatrice. Le voci ci parlano del profugo Dante, del poeta fuggito dalla sua città che lo 
ha condannato a morte, e che nella rappresentazione è sul letto di morte in esilio, a 
Ravenna, in preda a febbre malarica.
Ho trovato i primi quadri complessi e difficili, mentre i successivi erano più comprensibili, 
anche grazie al confronto continuo, linguisticamente molto efficace, con l’attualità.
Ermanna Montanari è riuscita a trasformare la sua voce in una vera e propria partitura 
regolata con molto controllo e in modo eccellente.
Il tono dell’interprete è perfetto: all’inizio l’attrice sibila poi, quadro dopo quadro, inveisce 
esasperando i drammi che sono dell’Italia di Dante come di quella di oggi.
Ho apprezzato particolarmente la tromba di Simone Marzocchi, che è riuscito a creare 
una cornice perfetta, riuscendo a scandire i vari quadri e aiutando lo spettatore ad 
entrare nel contesto infernale; il suono, che a tratti risulta assordante e fa desiderare a 
chi assiste che si interrompa, riproduce un attimo di sofferenza che all’inferno è eterno.

Beatrice Setten
Classe 3^ A AFM, I.S.I.S. G. Marchesini - Sacile
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“Fedeli d’amore”. Sette quadri per rendere omaggio a un capolavoro
“Fedeli d’amore” è un’opera teatrale, ideata da Marco Martinelli e interpretata da 
Ermanna Montanari, divisa in sette quadri che omaggiano Dante Alighieri a quasi 
settecento anni dalla morte. I protagonisti dei quadri sono la nebbia, un diavolo, un 
demone, un asino, la figlia Antonia, l’Italia e infine lo stesso Dante Alighieri. La scenografia 
essenzialmente spoglia, fatta eccezione per un leggio e un’impalcatura di metallo, ben 
si adatta al cupo effetto del palcoscenico; dietro all’impalcatura c’è Simone Mazzocchi 
che con la tromba accompagna la voce di Ermanna Montanari per tutto lo spettacolo, 
scandendo il cambio di scena ma anche i drammi infernali che sono rappresentati. 
Lo spettacolo parte con Dante Alighieri che si trova sul suo letto di morte, vinto dalla 
malaria, accompagnato solo dalla figlia Antonia. 
L’autore del testo teatrale ha cercato di collegare alcuni quadri con l’attualità, con 
risultati molto interessanti. L’interpretazione di Ermana Montanari è stata assolutamente 
straordinaria, soprattutto grazie alla capacità di variare la voce ad ogni personaggio 
passando da timbri più duri a timbri dolci. I quadri che mi sono piaciuti di più sono quello 
dell’asino e della nebbia, entrambi in romagnolo, non sempre pienamente comprensibili 
ma comunque efficaci non solo grazie alle traduzioni sovrascritte. 

Maxwell Yeboah
Classe 3^ A AFM, I.S.I.S. G. Marchesini - Sacile

Una sera in compagnia di Dante
Un’opera teatrale di grande spessore, creata da Marco Martinelli ed Ermanna Montanari, 
interprete tra l’altro di tutti i personaggi presenti in scena.
Quest’opera è un polittico in sette quadri e il testo, redatto da Marco Martinelli, verte 
principalmente su due temi: Dante Alighieri e l’attualità. Essendo l’opera divisa in sette 
parti, altrettante sono le voci narranti: la nebbia di un’alba del 1321, il demone della fossa 
dove sono puniti i mercanti di morte, un asino che ha trasportato il poeta nel suo ultimo 
viaggio, il diavoletto del “rabbuffo” che parla della situazione attuale dell’Italia e del 
denaro, Antonia, figlia di Dante, e “una fine che non è una fine”.
Queste voci narrano del poeta, esiliato a Ravenna, in preda ad una febbre malarica.
La nebbia s’infila nelle fessure delle finestre della camera in cui è rifugiato Dante a 
metà tra la vita e la morte. Tutte queste voci sono meticolosamente interpretate da 
Ermanna Montanari che riesce a rendere ciascun carattere in maniera eccellente, anche 
attraverso l’uso del dialetto emiliano. L’utilizzo di effetti, come la proiezione d’immagini, 
e i suoni, a cura di Marco Olivieri, rendevano l’atmosfera ancora più coinvolgente per gli 
spettatori che riuscivano a cogliere, ad analizzare e a far propri i messaggi trasmessi 
dall’opera.

Francesco Bisti, Francesco Poles, Sofia Russo, Lorenzo Salatin, Valentina Soldà
Classe 3^ A SC, I.S.I.S. G.A. Pujati - Sacile
 

L’ultima notte di Dante
Scritta da Marco Martinelli con la collaborazione di Ermanna Montanari, “Fedeli d’amore” 
è un’opera teatrale di elevato spessore culturale, ideata in occasione dei 700 anni dalla 

morte del Divin Poeta che ricorre nel 2021, che tratta temi di attualità attraverso i vari 
personaggi. Si tratta di un polittico in sette quadri che hanno come tema comune le 
ultime ore vissute da Dante Alighieri, ovvero la notte tra il 13 ed il 14 settembre 1321, 
attraverso diversi personaggi reali ed immaginari e l’attualizzazione dei temi politici 
e filosofici introdotti da questi. Ogni polittico ha un diverso narratore sapientemente 
interpretato da Ermanna Montanari che ricorre anche all’uso del dialetto romagnolo: 
sono narratori sia immaginari sia reali molto diversi tra loro e vanno dall’asino che 
trasportò Dante durante l’esilio alla nebbia romagnola, al diavolo del Flagetonte, il 
diavoletto del “rabbuffo” economico, la personificazione dell’Italia che si schernisce. Ed 
infine Antonia, figlia del poeta, che racconta alcuni aspetti ignorati della vita di Dante 
e lo critica per l’atteggiamento avuto nei confronti dei familiari e per la sua ideologia 
condivisa con la sua compagnia, formata dai suoi amici poeti stilnovisti, i cosiddetti 
“Fedeli d’amore”. Quando Antonia finisce di parlare si comprende che il poeta è passato 
a miglior vita. L’atmosfera è enfatizzata attraverso gli effetti sonori e musicali, diretti 
rispettivamente da Marco Olivieri e Luigi Ceccarelli, ed eseguiti dal vivo sul palco dal 
trombettista Simone Marzocchi. Oltre all’aspetto acustico c’è anche quello grafico, 
grazie al gioco di luci ed ombre guidati da Enrico Isola e Anusc Castiglioni.
L’opera ha molteplici messaggi che necessitano di una riflessione accurata per essere 
compresi totalmente.

Ludovico Cais, Alberto Cosmo, Matteo Quaia, Chiara Tavian
Classe 3^ A SCI, I.S.I.S. G.A. Pujati - Sacile

Gli ultimi giorni di Dante
“Fedeli d’amore” è senza dubbio un’opera di alto spessore culturale, ideata e messa in 
scena da Marco Martinelli ed Ermanna Montanari, che sono inoltre i soli attori presenti 
sulla scena. Si tratta di un polittico in sette quadri, una forma frammentaria ma allo 
stesso tempo strettamente collegata, il cui testo, scritto dallo stesso Martinelli, è 
incentrato su due temi in particolare: la storia di Dante Alighieri e un’attualizzazione di 
essa. Divisa in sette parti, l’opera presenta altrettanti narratori, impersonati però sempre 
da Ermanna Montanari, che riesce a differenziarli in modo eccellente, sfruttando anche 
il dialetto emiliano: sono narratori completamente diversi tra loro, che vanno dall’asino 
che accompagnò il poeta nel suo ultimo viaggio al diavolo del “rabbuffo” che parla 
dell’attualità italiana. È presente anche la voce di Antonia, figlia del poeta, che lascia 
trasparire un lato della vita privata di Dante che spesso viene trascurato.
L’atmosfera è enfatizzata ancor più dalla presenza di effetti sonori, diretti da Marco 
Olivieri, e di musica, diretta da Luigi Ceccarelli e prodotta in molti casi direttamente 
sul palco da Simone Marzocchi. Oltre ai suoni, contribuiscono al coinvolgimento dello 
spettatore anche immagini e giochi di luci ed ombre, ideati e portati in scena da Anusc 
Castiglioni ed Enrico Isola.
Quello dell’opera è un messaggio sotto molti aspetti complesso, che richiede una 
riflessione attenta: alcuni suoi aspetti non si colgono subito, ma richiedono del tempo 
per essere capiti e fatti propri.

Francesco Antoniazzi, Catalin Antonica, Irene Fossaluzza, Alessandra Pitau, 
Michela Rosolen 
Classe 3^ A SCI, I.S.I.S. G.A. Pujati – Sacile
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“Fedeli d’amore”: uno spettacolo intrigante
Al mio arrivo a teatro quella sera non sapevo cosa aspettarmi, probabilmente avevo 
un’idea generale di cosa fosse il teatro, un’idea immediatamente demolita all’apertura 
del sipario. 
Una scena buia, suoni ambientali e una tromba. Sicuramente non il solito spettacolo. 
L’idea è quella di un polittico in sette quadri con riferimenti a Dante Alighieri e all’attualità: 
molto interessante, ma a mio parere di non facile comprensione agli occhi di uno 
studente, a volte per via del testo in dialetto e in generale per la sua complessità lessicale. 
L’interpretazione particolare e intensa di Ermanna Montanari, con la ricchezza espressiva 
delle sue “voci”, ha saputo coinvolgere lo spettatore e l’accompagnamento musicale 
della tromba inquietava per il modo, improvviso e inaspettato, con cui irrompeva nel 
racconto, rendendo l’energia in sala ancora più cupa. Il quadro che ho più apprezzato è 
stato probabilmente quello dell’asino: la voce era perfettamente calzante e nonostante 
parlasse interamente in dialetto il distacco linguistico non disturbava; l’immagine che 
l’attrice dipingeva con le parole era davvero impressionante, con l’ossessione per la 
croce presente ovunque… tutto molto suggestivo. Nonostante la difficoltà nel capire, 
ho trovato lo spettacolo sicuramente valido anche solo per l’atmosfera che sono riusciti 
a creare. 
Lo consiglio a chi ama tutto ciò che è fuori dagli schemi. 

Sara Devetta
Classe 3^ C, Liceo Artistico E. Galvani - Cordenons

“Fedeli d’amore”, politica e spiritualità
Il 25 gennaio 2020 io le mie compagne di classe siamo state invitate dalla professoressa di 
italiano al Teatro Verdi di Pordenone per partecipare allo spettacolo “Fedeli d’amore”, un 
polittico diviso in sette quadri e dalle molte voci narranti, tutte interpretate dall’attrice 
Ermanna Montanari. Punto di partenza della narrazione il profugo Dante Alighieri che è 
sul suo letto di morte in esilio a Ravenna in preda alla febbre malarica. Le voci, sospese 
fra il Trecento e il nostro presente, sono una sfida per tenere insieme una realtà fatta di 
politica e di spiritualità. 
L’attrice, accompagnata dalla musica del trombettista Simone Marzocchi, è stata in 
grado di fondere insieme il suono con la materia e di suscitare nel pubblico timore e 
ansia a un tempo. Al termine di ogni quadro il musicista, nascosto nello sfondo buio e 
tetro, suonava la sua tromba, facendo riecheggiare nell’aria un suono forte e stridulo 
che scuoteva il pubblico; le luci erano scure e lo sfondo non ben definito, mutevole. 
Personalmente posso affermare che il dramma mi ha molto impressionata. Ignara dello 
spettacolo, mi aspettavo - dal titolo - qualcosa di completamente differente da ciò 
che poi nella realtà ho visto… Ho trovato l’attrice davvero coinvolgente: nei suoi diversi 
ruoli ha saputo tenere fede al personaggio rappresentato e aggiungere una nota nuova 
ad ogni scena, tanto che sembrava ogni volta che recitasse una persona diversa. Ho 
apprezzato la fusione tra il passato e il presente, i temi e gli spunti di riflessione che 
rendono quest’opera davvero interessante e profonda, ricca di insegnamenti.

Ethel Grgeta
Classe 3^ C, Liceo Artistico E. Galvani - Cordenons

“Fedeli d’amore”: tra Tolkien e Dario Argento 
La sera del 25 gennaio 2020 ho assistito allo spettacolo di “Fedeli d’amore”, opera scritta 
da Marco Martinelli e rappresentata come polittico in sette quadri. Ogni quadro faceva 
da sfondo alle sette scene dell’opera, che, a partire dall’ultima mattina della vita di 
Dante Alighieri, inserivano questioni attuali sull’Italia e la politica contemporanea. 
I quadri venivano interpretati dalle diverse voci dell’attrice Ermanna Montanari, con 
l’accompagnamento musicale della tromba di Simone Marzocchi.
Nel primo quadro la voce proveniva dalla nebbia e poi via via lasciava il posto a un 
demone, un asino, un diavoletto, all’Italia stessa, alla figlia di Dante e infine a Dante 
morente. A parer mio Montanari è stata molto intensa: anche se tutte le voci avevano 
una stessa intonazione, ella è riuscita tuttavia a catturare l’attenzione del pubblico. 
Alcune voci mi hanno ricordato Gollum, il personaggio del “Signore degli anelli” di 
Tolkien, mentre la musica di sottofondo e le luci rosse e blu sembravano ispirate a un 
film alla Dario Argento. Per me è stata un’esperienza completamente nuova, non mi 
sarei mai aspettata di assistere ad un’opera teatrale di questo genere. È stato un sabato 
sera alternativo che ho apprezzato molto e che rivivrei di sicuro.
 
Grace Elisabeth Morici
Classe 3^ C, Liceo Artistico E. Galvani - Cordenons
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di Fëdor Dostoevskij
versione teatrale di Glauco Mauri 
e Matteo Tarasco
con Paolo Lorimer, Pavel Zelinskiy, 
Glauco Mauri, Roberto Sturno, 
Gabriele Anagni, Laurence Mazzoni, 
Maria Chiara Centorami, 
Viviana Altieri
regia di Matteo Tarasco

Teatro Comunale Giuseppe Verdi 
Pordenone
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I.S.I.S. F. Flora Pordenone
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Segnaliamo che la locandina di Sara Tonon della classe 5^ D LIN del Liceo Grigoletti di 
Pordenone si trova sul sito www.adottaunospettacolo.it

“I fratelli Karamazov”, o dell’umanità
Glauco Mauri e Matteo Tarasco scrivono un perfetto adattamento teatrale del celebre 
romanzo di Fëdor Dostoevskij. Non era facile, infatti, condensare un romanzo di ottocento 
pagine in una rappresentazione scenica di due ore e mezza. 
Due ore e mezza, di per sé, possono anche sembrare un tempo lungo, specialmente per 
degli studenti delle scuole superiori, ma non lo sono, perché il susseguirsi delle scene, 
la bravura degli interpreti, i dialoghi “moderni” mantengono desta l’attenzione degli 
spettatori fino al commovente e tragico finale. 
Di una trasposizione teatrale così ambiziosa si potrebbero dire molte cose, ma ciò che 
colpisce di più è la convincente rappresentazione degli affetti umani. Il padre Fëdor, 
interpretato da Glauco Mauri, sembra l’incarnazione della depravazione e in lui trova 
spazio ciò che di malvagio ha da offrire l’uomo: avarizia, meschinità, lussuria, egoismo, 
incontinenza, menzogna. 
I figli di Fëdor, tuttavia, incarnano anche degli spiragli di luce: Ivan, interpretato da un grande 
Roberto Sturno, è l’intelligenza, la razionalità, l’ambizione, la sensibilità, la malinconia; 
Alëša, interpretato da Pavel Zelinskiy, è la bontà, l’amore disinteressato, l’altruismo; 
Dimitrij, interpretato da un impetuoso Laurence Mazzoni, è la passione, l’istinto. 
In Smerdjakov, il servo e fratellastro, invece, interpretato da Gabriele Anagni, non c’è luce, 
ma rancore, vendetta, oscurità, odio, perversione: figlio illegittimo e servo, infine sfoga il 
suo dolore contro colui che lo aveva generato.

Sara Betto, Xhessica Celaj, Wafaa Dafani, Elena De Bortoli, Federica Morettin, 
Elena Santarossa, Riccardo Sellitto, Mattia Toffolo, Giada Vaccher 
Classe 4^ A SS, I.S.I.S. F. Flora - Pordenone

“I fratelli Karamazov”, o della filosofia
Al Teatro Verdi di Pordenone, con la regia di Matteo Tarasco, va in scena un adattamento 
del romanzo di Fëdor Dostoevskij “I fratelli Karamazov”. Il testo è un adattamento scritto 
dallo stesso Matteo Tarasco e Glauco Mauri, che è presente anche sul palco, nel ruolo 
del padre, Fëdor Karamazov. L’adattamento teatrale lascia molto spazio agli aspetti 
psicologici e filosofici, all’introspezione, al monologo interiore, propri del romanzo di 
Dostoevskij, un romanzo “moderno”, in grado di anticipare la letteratura del Novecento 
e in grado di parlare ancora all’uomo contemporaneo. 
È soprattutto attraverso le parole di Ivan, interpretato da Roberto Sturno, che emergono 
i temi più complessi: il rapporto tra uomo e Dio, il ruolo della religione e della Chiesa, la 
redenzione dell’uomo, il libero arbitrio, il conflitto tra sentimenti e razionalità, il delirio di 
onnipotenza, la razionalità, la riflessione sul significato della vita, l’introspezione. 
A confrontarsi con Ivan è Alëša, interpretato da Pavel Zelinskiy, il fratello buono, 
generoso, religioso, spirituale, che non accetta il cinismo e le idee del primo. Alla fine, 
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pubblico osservare le dinamiche non solo famigliari, ma anche della vita di tutti i giorni, 
di un Paese geograficamente molto distante da noi, e comprendere che in fondo gli stessi 
problemi, gli stessi dilemmi, le stesse tragedie accomunano le persone di tutto il mondo. 
Anche per questo motivo la visione dello spettacolo è calorosamente consigliata: la fedeltà 
alla cultura russa con cui sono state rappresentate le scene, dai costumi ai modi in cui i 
personaggi si interfacciano gli uni con gli altri, permettono allo spettatore di avere un 
assaggio di quello che era la Russia dell’Ottocento. 

Adele Marzotto
Classe 5^ D LIN, Liceo Scientifico M. Grigoletti - Pordenone

I Karamazov a teatro
“I fratelli Karamazov”, dal romanzo di Dostoevskij del 1880, andati in scena a Pordenone 
il 9 febbraio 2020, con la regia di Matteo Tarasco e Glauco Mauri nel ruolo di Fëdor, 
hanno riproposto i grandi temi dell’esistenza di Dio, del nichilismo, del parricidio e della 
follia, in una trama di conflitti familiari e forti scontri, dovuti alle profonde differenze 
fra i tre fratelli e all’amore di padre e figlio per la stessa donna. Gli attori hanno colto 
le sfumature psicologiche e le mentalità diverse dei personaggi e la rappresentazione è 
stata particolarmente intensa: con molti dialoghi e un continuo crescendo di tensione 
si giunge a scene concitate e ricche di movimento ed emozioni forti. Verso la fine, 
spicca il personaggio di Smerdjakov, rimasto in secondo piano nella prima metà della 
rappresentazione. C’è un nesso tra fede e stabilità mentale: Alekséj, giovane uomo di 
fede, risulta il più razionale e colui che esce meglio dalle vicende. L’ateo Ivan, il più colto 
tra i fratelli e il più sicuro di sé, appare progressivamente più tormentato fino ad avere 
una crisi interiore nel finale. Egli è sicuramente il personaggio più complesso. Una sorta 
di pazzia si riscontra in Smerdjakov, che inizialmente è il più silenzioso, ma poi si rivela 
essere l’assassino di Fëdor. Per questioni di tempo sono stati rappresentati solo i capitoli 
fondamentali del romanzo, tuttavia gli sceneggiatori sono riusciti a mantenere un filo 
logico e una trama soddisfacente, dando particolare attenzione ai capitoli del “Grande 
Inquisitore”, con il monologo di Ivan, e de “La rivolta” dove si parla della sofferenza 
inutile nel mondo, che è il motivo per cui Ivan sostiene la non esistenza di Dio.

Nicolae Bologa, Alesio D’Angelo, Nicolò Fioravanti, Elia Verardo
Classe 5^ D SCA, Liceo scientifico M. Grigoletti - Pordenone

Un’impresa riuscita
La compagnia teatrale Mauri-Sturno è riuscita a rappresentare in maniera eccezionale 
l’opera di Dostoevskij “I fratelli Karamazov”, mettendo in luce tutti i punti nevralgici 
della trama del libro. È stato scelto di focalizzarsi su alcuni personaggi come Ivan e 
Smerdjakov, concentrandosi soprattutto sul loro aspetto psicologico, mentre Alekséj ha 
avuto un ruolo secondario rispetto a quello che aveva nel libro, risultando un po’ passivo 
e certamente inferiore rispetto ai fratelli. Ridimensionati sono stati anche i ruoli dei due 
personaggi femminili e quello di Dmitrij. Impeccabile è stata la recitazione di Glauco 
Mauri che è riuscito, nonostante la veneranda età, a rendere a pieno il personaggio di 
Fëdor, il padre della famiglia, negli aspetti che caratterizzano il suo personaggio, quali 

in un momento di grande commozione, dopo il suicidio del fratellastro Smerdjakov 
(Gabriele Anagni), Ivan sembra impazzire, perché non riesce a conciliare le sue idee con 
la realtà delle azioni umane, del proprio dolore e dei propri sentimenti.

Simone Casaluce, Camilla Castellano, Sapana Fantuz, Simone Mangraviti, 
Chaimae Nadif, Linda Paquola, Lucia Pavan, Jason Romig 
Classe 4^ A SS, I.S.I.S. F. Flora - Pordenone

“I fratelli Karamazov”, o della redenzione per amore
Il romanzo di Fëdor Dostoevskij è estremamente complesso e la sua trasposizione 
teatrale, messa in scena al Teatro Verdi di Pordenone, con la regia di Matteo Tarasco e i 
testi di Glauco Mauri e dello stesso Tarasco, non poteva essere da meno. Però, anche se 
davanti allo spettatore si alternano otto personaggi più che sfaccettati, almeno dieci 
cambi di scena, dialoghi serrati, flashback, ellissi, il racconto del “Grande Inquisitore” 
(praticamente un monologo autonomo all’interno dell’opera), un finale sospeso… 
anche di fronte a questa complessità, sembra che il filo conduttore verso cui tende 
l’intera narrazione sia l’amore. Non un amore passionale, ma disinteressato e spirituale, 
un amore gratuito. Ce lo racconta ogni personaggio: Alekséj (Pavel Zelinskiy), ma 
anche il monaco Zosima, rappresentano il bene e rimangono fermi nel loro sentire; 
Grušen’ka (Viviana Altieri) riscatta la sua cinica crudeltà, decidendo di seguire il suo 
Dimitrij (Laurence Mazzoni) in Siberia; Dimitrij si assume delle colpe non sue e cerca la 
redenzione attraverso l’espiazione e l’esilio; Katerina Ivanova (Maria Chiara Centorami) 
si riconcilia con Grušen’ka e con Dimitrij, abbandonando la sua ipocrisia, il suo orgoglio 
e il suo perbenismo; Ivan (Roberto Sturno) addolcisce gradualmente, ma in maniera 
sempre conflittuale con sé stesso, il suo delirio di onnipotenza razionale, praticamente 
impazzendo di dolore, davanti al corpo del fratellastro morto suicida. 

Caterina Cojocaru, Melanie Duò, Lisa Lembo, Maria Sist, Miguel Serraino, 
Mattia Vendramini, Klarisa Xhaferri, Martina Zorzit 
Classe 4^ A SS, I.S.I.S. F. Flora - Pordenone

“I fratelli Karamazov”: una profonda immersione nella cultura russa
“I fratelli Karamazov” è un’opera simbolo della Russia del XIX secolo, con la quale Fëdor 
Dostoevskij porta in scena i drammi di una famiglia agiata russa di fine Ottocento. 
Drammi familiari, esistenziali, amorosi, ma anche religiosi: i tre fratelli Dmitrij, Ivan e 
Alekséj alle prese con un padre indifferente nei loro confronti, totalmente devoto alle 
donne e al vizio dell’alcol, vivono i drammi caratteristici della loro epoca, come l’esperienza 
di Dmitrij nell’esercito, l’insoddisfazione amorosa di Ivan nei confronti di Katerina Ivanova, 
la fede profonda e la devozione di Alekséj. (…) Lo spettacolo messo in scena da Matteo 
Tarasco e dalla compagnia Mauri-Sturno, ha perfettamente evidenziato le emozioni e 
i drammi interiori dei personaggi, fulcro del racconto di Dostoevskij. L’ambientazione 
essenziale ha dato la possibilità agli spettatori di concentrare l’attenzione sugli attori, 
che in maniera lodevole hanno interpretato i personaggi del dramma. La messa in scena 
del romanzo fornisce una visione più completa della cultura russa, spesso sconosciuta. 
Attraverso il teatro, e in particolare questa rappresentazione, è stato possibile per il 
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genitori e figli, di conflitti che viviamo, magari su altri temi, ma analoghi nelle reazioni 
diversificate e talvolta violente.
Glauco Mauri è stato un Fëdor Pavlovič Karamazov credibile: rivale di un figlio nella 
passione, impaurito dalla vecchiaia, autoritario ma anche fragile a momenti, l’uomo 
nelle sue paure della decadenza. 
Poco spazio è stato concesso a Dimitrij, il primogenito, che nell’originale di Dostoevskij 
subisce un processo che in questa versione teatrale risulta solo accennato, molto invece 
quello dato a Ivan, ai cui dubbi e alle cui domande esistenziali, alla cui sete di fede e al 
cui disincanto ha dato corpo un grande Roberto Sturno.
Difficilissimo il monologo sul “Grande Inquisitore”, ma seducente nelle sue perplessità sulle 
libertà promesse a un popolo che non ha strumenti per saperne usufruire. Difficilissimo 
da interpretare ma ancora di più da digerire, perché, ancora di più oggi che la libertà 
ci è stata sottratta per la nostra salute, ed ora appena appena in parte restituita, ci 
pare che la Compagnia Mauri-Sturno ci abbia ammonito attraverso questo intenso 
spettacolo su quanto sia complesso essere custodi di qualcosa che troppo spesso non 
sappiamo apprezzare quando lo abbiamo sotto gli occhi, e che possiamo smarrire poi 
pentendocene. In questo senso la storia di un parricidio che vede tutti responsabili, e 
non solo chi l’assassinio materialmente ha commesso, ci pare una lezione di vita: tutti 
noi siamo complici quando qualcosa accade. Anche solo per non essere intervenuti con 
il nostro contributo.

Denise Bellotto, Francesca D’Amelio
Classe 5^ C SCI, Liceo Scientifico M. Grigoletti - Pordenone

“I fratelli Karamazov”: uno spettacolo impressionante
“I fratelli Karamazov” è uno dei romanzi più importanti della letteratura russa e non 
solo. È stato l’ultimo libro dello scrittore Fëdor Dostoevskij, uno dei più celebri letterati 
russi. L’opera descrive le vicende dei quattro fratelli Karamazov e, in particolare, il loro 
rapporto con il padre, uomo dissoluto, volgare ed alcolizzato. 
La versione teatrale di Glauco Mauri e Matteo Tarasco mi ha impressionata, in quanto 
molto fedele alla trama originale. Ma, soprattutto, le conversazioni teologiche tra 
Ivan, interpretato da Roberto Sturno, e Alekséj, ovvero Pavel Zelinskiy, in cui discutono 
sull’esistenza di Dio, hanno conquistato la mia attenzione, suscitando in me forti 
emozioni. Inoltre, a rendere il tutto più arcano e profondo, sono stati introdotti diversi 
giochi di scena, di luci e sono state adottate musiche enigmatiche, così da enfatizzare i 
dialoghi dei personaggi.
Un altro punto degno di nota è l’agevolezza del copione che rendeva l’ascolto più 
dilettevole e comprensibile, ma, allo stesso tempo, istruttivo. 
Nonostante la complessità del racconto, l’intreccio amoroso e le numerose peripezie, 
gli attori hanno manifestato, in maniera intelligibile, i grandi temi del romanzo: 
l’accettazione della sofferenza, il libero arbitrio e l’esistenza di Dio. Quindi, sicuramente, 
uno spettacolo imperdibile per gli amanti della letteratura russa. 

Ester Moras Mascarin
Classe 4^ B LIN, Liceo Scientifico M. Grigoletti - Pordenone

la tendenza all’alcolismo, il suo poco rispetto per l’autorità religiosa e la sua ossessione 
per Grušen’ka. Nella rappresentazione gli eventi non sono stati presentati in ordine 
cronologico ed alcuni passaggi sono assenti come per esempio il processo conclusivo a 
Dmitrij, risolto alla fine fornendo in modo esplicito il nome dell’assassino, cosa che nel 
libro viene lasciata solo intendere, mentre è stato ben realizzato il capitolo del “Grande 
Inquisitore” e i monologhi di Ivan e Smerdjakov che hanno messo in risalto il loro aspetto 
filosofico-spirituale. Nel complesso la rappresentazione è risultata coerente al libro, 
scorrevole e, nonostante i tagli, completa per coglierne a pieno la trama.
Portare a teatro la grandiosa opera di Dostoevskij in sole due ore e mezza è senz’altro 
un’impresa, riuscita alla perfezione alla compagnia Mauri-Sturno.

Pietro Barnabò, Francesca Da Ros, Sebastian Mucignat, Alessia Paja
Classe 5^ D SCA, Liceo scientifico M. Grigoletti - Pordenone

Una profonda indagine psicologica
Il capolavoro letterario di Dostoevskij viene portato in scena dalla compagnia Mauri-
Sturno in una riduzione che non si limita a copiare dal romanzo (impossibile farlo in due 
ore e mezza), ma ne dà una propria interpretazione.
Già le prime battute delineano con precisione le caratteristiche dell’animo dei personaggi: 
l’ipocrisia di Fëdor, la bontà di Alekséj, il distacco di Ivan, l’irascibilità di Dmitrij e l’opera si 
distingue per la sua profonda indagine psicologica della natura umana. È senza dubbio 
Ivan il personaggio principale, l’autore inconsapevole (in quanto ispiratore) del delitto, 
l’ossimoro di razionale e irrazionale. Egli, dopotutto, nonostante sia dedito alla verità e 
alla razionalità, è pur sempre un Karamazov, cioè un uomo, e alla fine deve arrendersi 
alla pazzia. Proprio la sua discesa nella follia sembra essere il punto di fuga del quadro 
che la compagnia teatrale rappresenta in scena, vivido in modo impressionante, che 
affianca l’innocenza di Alekséj al “putridume” di Fëdor, l’amore di Katerina all’odio di 
Smerdjakov. La frase più emblematica ci viene regalata da Dmitrij, nel primo atto, 
nel dialogo con Alëša: “Noi Karamazov [noi uomini?] spicchiamo il volo verso l’abisso, 
precipitiamo, e cadendo siamo felici”.
La gigantesca bravura di Glauco Mauri (Fëdor) e di Roberto Sturno (Ivan), insieme alla 
buona performance di Luca Terracciano (Smerdjakov), cozzano un poco con le figure di 
Dmitrij (che si salva solo grazie al monologo nel primo atto), di Alëša, e particolarmente 
delle due donne, Grušen’ka e Katerina, che sono decisamente di poco spessore. 
La rappresentazione non ne esce però appesantita, restando assolutamente magistrale 
nel complesso.

Elia De Monte, Simone Sergi, Francesco Sitta
Classe 5^ D SCA, Liceo scientifico M. Grigoletti - Pordenone

Il sipario strappato
L’ultimo spettacolo. Per noi l’ultimo approccio con il teatro prima dell’emergenza Covid-19 
quello al Verdi di Pordenone, a febbraio, con “I Fratelli Karamazov” di Dostoevskij, prima 
della chiusura del sipario, di ogni sipario, speriamo non per molto. Due ore e trenta in 
compagnia di quattro fratelli e un padre, di relazioni complesse che conosciamo, fra 
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è, secondo noi, la particolare attenzione riservata al tema psicologico. 
Degne di nota sono le riflessioni profonde attuate da Ivan, alias Roberto Sturno, durante 
il suo monologo, in seguito alla morte del padre, dove accusa Dio di aver lasciato agli 
uomini una libertà che non erano in grado di controllare. 
Di grande impatto è la scena conclusiva dello spettacolo, che vede protagonista 
nuovamente Ivan, il quale, sopraffatto dai suoi ossessionanti pensieri, decide di togliersi 
la vita. Anche dopo la fine dello spettacolo si rimane intrappolati nell’atmosfera della 
rappresentazione teatrale, che induce a una riflessione interiore sulla consapevolezza 
delle proprie responsabilità e azioni. 

Eleonora Del Piero, Elena Di Caprio, Vanessa Pirro
Classe 4^ B LIN, Liceo Scientifico M. Grigoletti - Pordenone 

Un messaggio importante
(…) Inizialmente, l’idea di uno spettacolo della durata di due ore e mezza, con 
l’obbiettivo di inscenare dall’inizio alla fine un racconto alquanto lungo e complesso, 
ci ha resi curiosi per quanto riguarda la modalità della rappresentazione; la scelta delle 
scene, dei personaggi e dei luoghi, che nel romanzo sono davvero molti, non si sarebbero 
certamente potuti rappresentare tutti. 
La Compagnia Glauco Mauri-Roberto Saturno è riuscita nel suo intento, quello di 
trasmettere a noi spettatori il messaggio delle vicende dei fratelli Karamazov senza 
discostarsi dal romanzo, scegliendo di metterne in scena i punti focali.
I personaggi sono stati ridotti quasi all’essenziale proprio per aiutare noi spettatori a 
cogliere più chiaramente la trama (anche se inizialmente sconosciuta) e per questo mi 
sento di consigliare questo spettacolo a tutti.
Gli attori hanno dimostrato una capacità di calarsi nel rispettivo ruolo tale da coinvolgere 
noi spettatori nella complicata vicenda, insieme ai costumi tradizionali russi e l’utilizzo 
specifico delle luci al fine di creare un’atmosfera precisa per ogni scena.
Di certo i temi del romanzo di Dostoevskij non sono affatto semplici da inscenare perché 
richiedono un grande sforzo emotivo da parte sia dell’attore sia dello spettatore; prova 
ne sono stati i due monologhi introspettivi di Ivan, interpretato con successo da Roberto 
Saturno, pieni di tensione e forza emotiva. 
Si parla infatti di parricidio, di conflitti, di crisi etica, morale e religiosa della famiglia 
Karamazov, ma nonostante l’amara e costante malinconia di fondo, lo spettacolo lascia 
un’utile lezione: bisogna cercare di diventare più responsabili di ciò che comunichiamo 
agli altri, perché le parole hanno un loro peso e una cattiva comprensione può portare 
a dure conseguenze.

Ester De Piante-Vicin
Classe 5^ B LIN, Liceo Scientifico M. Grigoletti - Pordenone

I fratelli Karamazov a teatro
Sipario aperto, luci accese
cosa si intravede se nulla si vede?
Personaggi in scena...
ma che bel retroscena!
Tra sollazzo e divertimento 
cosa c’è di peggio di un malcontento?
Litigi, grida e amore non corrisposto,
alza le mani anche tu che sei in questo stesso posto.
Ad alternanza toni caldi e freddi,
fermati un attimo e rifletti.
Agilità e recitazione dal ritmo serrato
non hai notato anche tu il privilegio dato?
Padre ricco, lussurioso e libertino
ecco qui Dmitrij, l’ugual bambino.
Se Ivan è razionale
allora Smerdjakov è maniacale, 
l’unico figlio fuori dal matrimonio
ha creato un vero e proprio pandemonio. 
Che mi dici di Alëša?
Il puro e giovane senza angoscia.
Se ancora non sei convinto
aspetta di vedere la trama, un labirinto!

Lidia Kamberaj
Classe 4^ B LIN, Liceo Scientifico M. Grigoletti - Pordenone

Le ostilità che uniscono
I conflitti dilanianti, il violento parricidio e la complicata psiche umana contrassegnano 
lo spettacolo teatrale “I fratelli Karamazov” di Glauco Mauri. 
Le rilevanti ostilità tra i fratelli, che sin da subito risaltano agli occhi dello spettatore 
e si devono alle profonde differenze caratteriali, svaniscono nel momento in cui Ivan, 
Dmitrij, Alëša e Smerdjakov realizzano di avere lo stesso obiettivo: eliminare il padre 
libertino; è così che nasce la loro coalizione. 
Vogliono rivendicare le ingiustizie subite da parte di un genitore attaccato più alla 
ricerca di denaro e piacere che all’amore verso la propria famiglia. In più frammenti dello 
spettacolo, Fëdor, interpretato maestosamente da Glauco Mauri, è accompagnato, 
infatti, da elementi che rimandano a questa sua indole; ne sono un esempio la sua quasi 
costante ubriachezza e il frequente contatto con giovani figure femminili. 
L’essenza del padre non fa altro che incidere sulla crescita personale di ognuno dei suoi 
figli in modo diverso. Grazie alla bravura degli attori, che si immedesimano pienamente 
nel ruolo del personaggio assegnato, queste differenti sfumature caratteriali sono subito 
percepite in modo chiaro dagli spettatori. 
L’aspetto più intenso e accattivante dello spettacolo, che lo rende pregno di significato, 
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degli studi riguardanti la natura umana che hanno caratterizzato l’Europa di Otto e 
Novecento. 
La serata è stata molto apprezzata da tutti gli studenti della nostra classe: all’indiscutibile 
gradevolezza dell’evento si è unita una preparazione adeguatamente approfondita 
riguardo alla trama della vicenda stessa, messa a punto dagli insegnanti nel periodo 
precedente lo spettacolo, che ci ha permesso di avere a disposizione gli strumenti 
necessari per comprenderlo al meglio.

Laura Pelliccia, Nikol Tučkovà
Classe 5^ B LIN, Liceo scientifico M. Grigoletti - Pordenone 

Un classico che ci insegna responsabilità e colpa
“Dostoevskij non giudica mai: racconta la vita anche nei suoi aspetti più negativi con 
sempre una grande pietà per quell’essere meraviglioso e a volte orrendo che è l’essere 
umano”. 
Glauco Mauri, coproduttore della rappresentazione e audace interprete del padre dei 
Karamazov, Fëdor Pavlovič, racconta così il celeberrimo romanziere russo. Questa sua 
considerazione sintetizza in poche parole ciò che abbiamo potuto vedere sul palco: una 
compagnia appassionata che ha reso omaggio all’autore e che ha fatto proprie le sue 
riflessioni fin dal primo minuto della messa in scena.
Dopo aver esaminato attentamente questo romanzo in classe e aver constatato 
come Dostoevskij abbia scavato a fondo e indagato completamente l’animo umano, 
ero scettica all’idea di vederne la versione teatrale. Spesso, infatti, le riduzioni di un 
originale a cui si è affezionati possono deludere; ma non è stato questo il caso. Questa 
rappresentazione ha superato ogni mia aspettativa: mi ha colpito in particolar modo 
la centralità del capitolo “Il racconto del Grande Inquisitore”, una delle pagine più 
profonde e coinvolgenti del romanzo. È una scena che rimarrà sicuramente indelebile 
nelle nostre menti per la forte tensione che permeava il teatro: il personaggio al centro 
dell’attenzione, Ivan, si è svestito di tutta la sua sicurezza per condividere con suo fratello 
Alekséj i suoi più intimi pensieri e dubbi.
Oltre a questo, nei Karamazov è degno di nota il contrasto tra forze aggregatrici e 
distruttrici. Alekséj, l’unico a cercare di tenere unita la famiglia, esorta strenuamente i suoi 
fratelli ad avere buon senso, a non pensare, né tantomeno dire certe cose. Smerdjakov, 
invece, si lascia influenzare dalle parole sprezzanti che tutti rivolgono al padre e arriva a 
compiere un gesto terribile. L’insegnamento che Dostoevskij vuole trasmetterci è proprio 
una riflessione sull’enorme responsabilità che tutti abbiamo: non dobbiamo rispondere 
solo delle nostre azioni, ma anche di ciò che diciamo talvolta in modo troppo leggero.

Anna Gobbo
Classe 5^ B LIN, Liceo Scientifico M. Grigoletti - Pordenone

Un dramma familiare
(…) Il celebre romanzo “I fratelli Karamazov” è conosciuto in tutto il mondo grazie alla 
vastità di argomenti presenti in esso come i dibattiti etici, il libero arbitrio e la moralità, 
il dramma spirituale di una lotta che coinvolge la fede, il dubbio, la ragione, messi in 
rapporto con una Russia allora pervasa da fermenti modernizzatori. 
(...) Uno degli argomenti principali è proprio il parricidio e il rapporto padre-figlio, intorno 
al quale si basa tutto il romanzo. 
Lo spettacolo, diretto dal regista teatrale Matteo Tarasco, vede Glauco Mauri nei panni 
di Fëdor Pavlovič Karamazov, il capofamiglia: un’interpretazione per nulla scontata 
e incredibilmente coinvolgente, che ha diviso il pubblico tra un senso di repulsione e 
attrazione, di immedesimazione per quanto riguarda l’assoluta e sincera umanità del 
personaggio. Al suo fianco, nei panni del secondogenito Ivan, personaggio intorno al 
quale effettivamente si è costruita la trama, recita Roberto Sturno. L’ineguagliabile 
talento dell’attore è messo in risalto dalla drammaticità del personaggio e dalle sue 
molteplici sfaccettature, a cui l’artista ha saputo dare volto in un’escalation di passione. 
La messa in scena del celebre romanzo di Dostoevskij è lucida e lineare, perfetta per 
avvicinare i giovani all’affascinante storia della letteratura russa e alla complessità 
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Sono solo brave persone
Ecco come degli uomini all’apparenza coscienziosi possono creare sconforto. Ecco a voi 
lo spettacolo del forse. “Sogno americano”, lo spettacolo tratto da Raymond Carver in 
scena al Pasolini di Casarsa, si apre con una donna, Claire, che è sconcertata da una 
vicenda cha ha avuto come protagonista suo marito, il quale è andato a pescare con 
degli amici e ha visto il corpo di una ragazza morta. Per non tornare indietro, hanno 
deciso di legarlo alle radici sporgenti di un albero senza chiamare subito le autorità. 
Tanto la ragazza mica se ne andava. No, lei non poteva più andare da nessuna parte. 
Ma quello che continuiamo a chiederci è: chi le ha fatto del male? Come? Perché? 
Domande a cui non ci sarà risposta. 
Questo è il fulcro della storia: tergiversare, confondere la verità con l’oscurità del non 
detto, in modo che ogni singola cellula del nostro cervello cerchi di riempire il vuoto 
lasciato dalla trama. In questa storia non si scende mai nei dettagli: si sa sempre troppo 
poco; ma in questa nebulosità si tessono tutte le possibili combinazioni, e quando 
queste non vanno a segno, si inventano nuove ipotetiche tessere del puzzle. La storia è 
un susseguirsi di eventi in cui la moglie non riconosce più il suo amato e il marito prima 
diventa scontroso e poi cerca una riappacificazione. 
Nell’opera vediamo la storia raccontata da due punti di vista che convergono in un unico 
“io”: quello dell’autore e quello della moglie. Ma io credo che la vera storia inizi quando 
la verità si confonde con l’umanità, quando desideriamo trovare il colpevole per poterlo 
punire e in qualche modo sentirci meglio, convinti che solo allora si potrà tornare alla 
normalità. Ma qui il copione continua, continua finché tu esci dalla sala e non te ne 
accorgi neanche, perché pensi solo ai pezzi sparpagliati di un sogno americano infranto.

Denise Sforzin
Classe 4^ C RIM ESABAC, I.S.I.S. P. Sarpi - San Vito al Tagliamento

Un segreto dimenticato nell’acqua
Lo spettacolo “Sogno Americano. Chapter1#Ray”, andato in scena al Teatro Pasolini di 
Casarsa, è ispirato alle opere dello scrittore Raymond Carver. 
La vicenda è ambientata nell’America degli anni Sessanta, come si può evincere dalla 
scelta musicale, ricca di jingle e spot pubblicitari. 
La scenografia è semplice e rimane la stessa durante l’intera esibizione. Più che con i 
dialoghi, i personaggi comunicano al pubblico attraverso monologhi brevi e concisi. 
I personaggi sono il marito Stuart (Ettore Distasio), la moglie Claire (Ilaria Marchiano) 
e lo scrittore Raymond Carver (Francesco Leschiera), che si inserisce spezzando 
drammaturgicamente la messa in scena del racconto “Con tutta quell’acqua a due 
passi da casa”. 
Durante lo spettacolo il palco è diviso in due parti: a sinistra viene rappresentata la 
storia dei due coniugi, mentre a destra si trova lo scrittore che funge da voce narrante. 
La vicenda racconta di Stuart, un uomo semplice ma ben caratterizzato, che un fine 
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settimana va a pescare con i suoi amici lungo la riva di un fiume dove vedono il cadavere 
di una ragazza. Stuart, ubriaco, non chiama la polizia ma si limita a legare il cadavere 
ad un albero. Quando torna a casa racconta l’episodio a sua moglie, la quale inizia ad 
avere dei sospetti che il marito abbia approfittato del corpo morto e nudo della donna. 
Da questo momento il matrimonio inizia a frantumarsi e il rapporto diventa instabile, 
sicché verso la fine Stuart cerca di molestarla. 
Lo spettacolo si conclude con la morte di Raymond per cancro ai polmoni, subito dopo 
aver scritto il suo ultimo libro. Dopo aver visto l’opera non è chiaro chi abbia ucciso la 
ragazza e l’ultima scena, dove i personaggi si coprono il viso con una maschera a forma 
di coniglio, lascia inquieti e sorpresi.

Gioia Paulesso, Elisa Querinuzzi
Classe 4^ C RIM ESABAC, I.S.I.S. P. Sarpi - San Vito al Tagliamento
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La Compagnia dello Stivalaccio e la Compagnia dello Stivale 
Nel 1574, a Venezia, Giulio Pasquati e Girolamo Salimbeni, due saltimbanchi, ricevono 
una lettera dal Doge, che richiede loro di recitare la famosa tragedia “Romeo e Giulietta” 
in piazza San Marco la sera stessa. La ricompensa è di diecimila ducati d’argento, c’è 
soltanto un problema: manca Giulietta. Non avendo più tanto tempo, quando Girolamo 
vede passeggiare Veronica Franco, una prostituta, decide di affidare a lei la parte di 
Giulietta, promettendole tutti i diecimila ducati, e il palco per lo spettacolo. 
Veronica, durante le prove per lo spettacolo, nell’enfasi del momento strappa l’unica 
copia del copione in mille pezzi. 
Non riuscendo a terminare gli ultimi tre atti, gli attori scelgono di scrivere su una lavagna 
cinque parole scelte dal pubblico e, con queste, improvvisare.
Lo spettacolo si conclude con la morte di Romeo e Giulietta e la nascita di una nuova 
compagnia teatrale, la Compagnia dello Stivale. La parte dello spettacolo che ci ha 
colpito di più è quella in cui gli attori dello Stivalaccio hanno improvvisato con le cinque 
parole scelte dal pubblico: bidet, elefante, vacanze, frico e albero di Natale; loro sono 
stati molto bravi e noi ci siamo divertiti molto.
Ci aspettavamo una tragedia noiosa e invece abbiamo assistito ad una commedia: 
divertente e coinvolgente. Il messaggio che ci hanno trasmesso, oltre a quello che 
a teatro ci si diverte, è quello di non sottovalutare le persone, ma dare a tutti una 
possibilità, come Giulio e Girolamo hanno fatto con Veronica.

Sofia Sclabas, Tobia Viola Ragonese, Luca Zamburlini
Classe 1^ I, I.S.I.S. Liceo Le Filandiere - San Vito al Tagliamento

Romeo e Giulietta, l’amore è improvvisazione
Una coppia di ciarlatani saltimbanchi, Girolamo e Giulio, ha la fortuna di mettere in 
scena la più grande tragedia d’amore che sia mai stata scritta, “Romeo e Giulietta”, in 
onore del principe venuto in visita a Venezia. 
Il tempo per prepararlo è poco e mancano attori, i due invitano quindi per le prove la 
prima donna che passa, Veronica Franco.
Durante i primi due atti tratti dal copione ufficiale, riescono a far andare tutto per il 
verso giusto, racchiudendo le scene principali, come quella del balcone, tra duelli, canti 
e scene comiche. Poi però, causa inconveniente, perdono il copione e si trovano costretti 
ad improvvisare.
Questa è la parte che ci è piaciuta di più perché è stato chiesto al pubblico di trovare 
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Annullati gli spettacoli:
CONCERTO PER AMLETO
Teatro Comunale Giuseppe Verdi Pordenone
4-5 marzo 2020

BALLANTINI E PETROLINI 
Teatro Comunale Zoppola
20 marzo 2020 

cinque parole che non avessero a che fare con la tragedia negli atti terzo e quarto, che 
li avrebbero poi aiutati per andare avanti. In effetti, i tre attori sono riusciti a proseguire 
con le vicende di Romeo e Giulietta trovando un collegamento con ognuna delle parole 
che erano state dette. In particolare ci ha fatto ridere come hanno saputo introdurre 
bene anche la parola suggerita da noi.
Altri aspetti che hanno contribuito a farci divertire sono sicuramente stati l’uso del 
dialetto veneto sia nel parlato normale che nel canto, ma anche come hanno saputo 
rendere divertente quella che in realtà era una tragedia, come per esempio il quinto atto 
che racconta la morte dei due innamorati, durante il quale hanno saputo mantenere il 
lato spassoso.
C’è stato anche un momento in cui gli attori sembravano scoraggiati, quando Giulio 
scopre che Veronica in realtà non è una vera attrice, ma una donna di strada e se la 
prende con lei, la quale, però, gli ricorda che anche lei prova sentimenti e se ha voglia 
di recitare una parte, ed è brava, può farlo. Questo secondo noi, è un po’ quello che ci 
hanno voluto trasmette gli attori, al di là delle risate; chiunque, se si mette d’impegno, 
può provare a recitare una parte indipendentemente dalla persona che è, e che magari 
non vorrebbe essere.

Gabriele Favretti, Anna Grasso, Andrea Modolo
Classe 1^ I, I.S.I.S. Liceo Le Filandiere - San Vito al Tagliamento

Romeo e Giulietta 2.0
Il 7 dicembre 2019 alle 20.45 all’Auditorium Zotti di San Vito al Tagliamento si è svolto 
lo spettacolo teatrale di “Romeo e Giulietta”, rimodernato dalla compagnia Stivalaccio 
Teatro. La rappresentazione è durata 1 ora e 50 minuti ed è stata interpretata da Anna 
De Franceschi, Michele Mori e Marco Zoppello. 
L’opera è ambientata nel 1574 nella vecchia Venezia, in particolare viene raccontata la 
vicenda di due saltimbanchi che devono interpretare Romeo e Giulietta in onore della 
visita del principe di Francia. In assenza della figura di Giulietta dovranno cercarne una 
tra il popolo. Rispetto all’opera tradizionale, la compagnia è riuscita a modernizzarla 
riuscendo a coinvolgere il pubblico, rendendolo protagonista di alcune scene. 
Secondo il nostro giudizio gli attori sono riusciti a far emergere la loro bravura grazie al 
fatto dell’improvvisazione suggeritagli dal pubblico. 
Possiamo dire che l’obiettivo iniziale della compagnia, ovvero far ridere e stupire la 
platea, è stato raggiunto con ottimi risultati. 
I costumi, le maschere, il trucco e gli strumenti scenografici presenti sul palco erano 
basilari ma efficaci per permettere allo spettatore di entrare a pieno nel contesto 
storico e sociale. Infine l’utilizzo di luci e suoni ha concesso la possibilità di concludere lo 
spettacolo in modo completo e ottimale. 
Il risultato finale ha fatto sì che si potesse diversificare rispetto alle altre rappresentazioni. 
La compagnia infatti è riuscita ad andare al di fuori degli schemi rendendo la tematica 
originale nonostante la tragedia di Shakespeare fosse di suo già semplice e conosciuta 
da tutti. 

Federica Basso, Nicole Mariutti, Alberto Novello
Classe 5^ B SIA, I.S.I.S. P. Sarpi - San Vito al Tagliamento
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LA FESTA DEL PARADISO
da un’idea di Andrea Lausi 
e Paola Erdas
regia e coreografia di Ilaria Sainato
drammaturgia di Paola Bristot
direzione musicale di Claudia Caffagni
elaborazione testi di Matteo Zenatti

Teatro Pier Paolo Pasolini 
Casarsa della Delizia
16 gennaio 2020

Teatro Zancanaro 
Sacile
17 gennaio 2020

PERCORSO “IL TEATRO DELLE IDEE”
SPETTACOLO ADOTTATO DA:
I.S.I.S. Licei G.A. Pujati Sacile
Classe: 2^ A SCI
Coordinatrice: prof.ssa Annamaria Mereu
I.S.I.S. Liceo Le Filandiere 
San Vito al Tagliamento
Classi: 2^ A SCI - 3^ F SA
Coordinatrice: prof.ssa Daniela Turchet
Liceo Leopardi-Majorana Pordenone
Classe: 5^ E S
Coordinatrice: prof.ssa Susanna Corelli
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Il genio poliedrico di Leonardo 
I ragazzi della classe 2^ A Scientifico dell’Istituto statale Giuseppe Antonio Pujati, hanno 
partecipato alla rappresentazione teatrale della “Festa del Paradiso”, presso il Teatro 
Zancanaro di Sacile. Questo spettacolo è stato co-prodotto da Wunderkammer e 
Piccolo Festival Animazione FVG. (…) 
L’esibizione a cui abbiamo partecipato si è aperta con l’esecuzione musicale di un 
gruppo di musicisti con due cornetti, un trombone e una bombarda, alla quale sono 
poi seguite varie danze, interpretate da ballerine e ballerini vestiti in abiti bianchi, per 
richiamare la rappresentazione originaria degli angeli. Durante la rappresentazione, 
una voce narrante raccontava le vicende susseguitesi alle nozze di Gian Galeazzo Maria 
Sforza e Isabella D’Aragona. Essa è terminata con l’unione tra canti lirici, eseguiti da 
voci femminili, e strumenti musicali per garantire la straordinarietà del festeggiamento.
La regista dell’opera è Ilaria Sainato; è stato interpretato in particolare il componimento 
“Degli Madrigali a tre voci” come canzone delle Tre Grazie e “Trottole libro III” come 
canzone delle Sette Virtù per richiamare la storia originale.
Il nostro gruppo ha ritenuto piacevole lo spettacolo, perché abbiamo visto, attraverso 
esso, la grande capacità di Leonardo Da Vinci di adattarsi ad ogni incarico che gli 
venisse affidato, dalla pittura, dall’architettura all’ingegneria, alla fisica e, in questo 
caso, all’intrattenimento. In particolare ci ha colpito la scena finale, nella quale erano 
uniti sia gli strumenti sia le voci per evidenziare la maestosità della grandezza del 
festeggiamento. Nonostante sia stato bello, non era ciò che ci aspettavamo, poiché lo 
spettacolo si è incentrato sui balli e sulla musica, tralasciando la parte recitata. 

Chiara Bosco, Alessandra Petracin, Hajdi Pojana, Silvia Zaccaria
Classe 2^ A SCI, I.S.I.S. Licei G.A. Pujati - Sacile

Uno spettacolo elegante 
Lo spettacolo, nato da un’idea di Andrea Lausi e Paola Erdas, vuole riprodurre in modo 
fedele il portentoso spettacolo “La Festa del Paradiso” che fu commissionato da 
Ludovico il Moro al grande genio Leonardo Da Vinci in occasione delle nozze tra Gian 
Galeazzo Maria Sforza e Isabella d’Aragona.
Lo spettacolo è ambientato nel 1490 e la danza ha un ruolo fondamentale in tutta 
l’opera, la quale trasporta la mente dello spettatore a quell’epoca aiutata da giochi di 
luce e di prospettiva. I ballerini durante la rappresentazione hanno realizzato una serie 
di danze raffiguranti la provenienza dei vari ambasciatori presenti alle nozze.
L’opera, a quel tempo molto innovativa perché univa per la prima volta musica e voce, 
è stata presentata fedelmente grazie all’utilizzo di strumenti caratteristici dell’epoca - 
come il flauto, l’arpa, il violino, il liuto… - che hanno reso il contesto molto coinvolgente 
per gli spettatori. La luce soffusa accompagnava dolcemente le movenze dei ballerini 
rendendole ancora più aggraziate e allo stesso tempo molto ritmiche, inoltre effetti 
caleidoscopici coloravano gli abiti bianchi dei danzatori adeguandoli alle caratteristiche 
delle diverse culture rappresentate.
L’unica pecca secondo il nostro parere è stata forse la ripetitività delle scene 
rappresentate, ma dando un’opinione personale nel complesso lo spettacolo è risultato 

LA FESTA DEL PARADISO
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“La Festa del Paradiso”: catapultati nel 1400
Wunderkammer Trieste e il Piccolo Festival dell’Animazione si sono uniti per l’ideazione 
di uno spettacolo ambientato a fine ‘400, al tempo della Milano di Leonardo da Vinci, 
andato in scena il 16 gennaio 2020 al Teatro P. P. Pasolini di Casarsa.
“La Festa del Paradiso” unisce vari stili di arte: il canto, il ballo, la musica, fedeli riproduzioni 
di quelli dell’epoca tra Umanesimo e Rinascimento, in contrapposizione a proiezioni 
moderne su uno schermo di sfondo. Il corpo di ballo era composto da tre ballerini e 
tre ballerine, in abiti bianchi, che non distoglievano l’attenzione dalle immagini a colori 
proiettate. I musicisti hanno suonato con strumenti che riproducevano gli originali del 
‘400, accompagnati da canti e dalla narrazione di un’unica voce maschile. 
L’intento è stato quello di catapultare il pubblico nel clima della festa organizzata da 
Leonardo da Vinci su commissione di Ludovico il Moro per le nozze tra Gian Galeazzo 
Maria Sforza e Isabella d’Aragona. Lo spettacolo può essere apprezzato pienamente da 
un pubblico di esperti che già conoscono quel contesto culturale, poiché la narrazione si 
concentrava su dettagli raffinati e non su una globale ambientazione cinquecentesca.

Lucia Ballardin, Greta Benassi, Enrico Bet, Sofia Ciuto
Classe 2^ A SCI, I.S.I.S Liceo Le Filandiere - San Vito al Tagliamento

Leonardo da Vinci a Casarsa
Lo spettacolo “La Festa del Paradiso” di Andrea Lausi e Paola Erdas, con Wunderkammer 
e Viva Comix, ha portato il 16 gennaio 2020 nel Teatro P. P. Pasolini di Casarsa una visione 
attendibile della musica, dei canti e delle danze del Rinascimento di Leonardo da Vinci.
La rappresentazione teatrale, scandita dalla danza della coreografa Ilaria Sainato e 
dalla musica diretta da Claudia Caffagni, ha visto sulla scena tre ballerini e tre ballerine, 
accompagnati da un’orchestra rinascimentale. Lo spettacolo ha voluto raccontare la 
festa organizzata da Leonardo da Vinci per le nozze di Gian Galeazzo Maria Sforza e 
Isabella d’Aragona. La musica era tratta fedelmente da quel periodo storico, come gli 
strumenti musicali ricreati dalle notizie nei manoscritti, mentre gli abiti dei danzatori 
erano bianchi, a riprodurre l’immagine di angeli del Paradiso.
Le proiezioni video sullo sfondo, a cura di Igor Imhoff, riprendevano i passi delle figure 
danzanti dal vivo, il movimento dei pianeti con le Tre Grazie e le Sette Virtù.
Sicuramente il pubblico di appassionati della musica di quel tempo avrà gradito lo 
spettacolo, mentre le melodie rilassanti dal nostro punto di vista si sarebbero potute 
godere meglio in una fascia oraria prima della sera. Va ricordato però che nel 1490 lo 
spettacolo durò sei ore, quindi la sintesi di 80 minuti è stata efficace.

Margherita Cappellato, Nicola Doro, Diana Gobbo, Leonardo Zanetti
Classe 2^ A SCI, I.S.I.S Liceo Le Filandiere - San Vito al Tagliamento

La fedeltà al Paradiso
“La Festa del Paradiso” è un prodotto teatrale ambientato all’epoca di Leonardo da 
Vinci, che organizzò lo spettacolo omonimo per le nozze tra Gian Galeazzo Maria Sforza 
e Isabella d’Aragona, su commissione di Ludovico il Moro. La narrazione si sviluppa unendo 
l’ambito musicale a quello coreografico, in un’ambientazione inespressiva e in una scena 

molto elegante, avvincente e intrigante. È stata un’esperienza formativa che ha 
aiutato i ragazzi a vedere il grande genio Leonardo conosciuto solitamente per le sue 
doti di costruttore, di matematico e di scienziato, sotto un aspetto inusuale e distante 
dall’ottica comune.

Erik Carlet, Jada Corazza, Maila Giusto, Elisabetta Varaschin
Classe 2^ A SCI, I.S.I.S. Licei G.A. Pujati - Sacile
 

Federica Dorigo, Elisa Stewart, Giorgia Zanon
Classe 2^ A SCI, I.S.I.S. Licei G.A. Pujati - Sacile



vari ospiti alle nozze. Inoltre, durante le danze vengono proiettate su uno schermo posto 
sullo sfondo del palco immagini di figure stilizzate che riflettono i balli dei danzatori in 
scena, seguendone il ritmo e i movimenti. 
Dopo le danze, la musica si eleva sempre di più, per creare la giusta aspettativa per 
l’ingresso sulla scena della grande ideazione di Leonardo da Vinci: un’imponente 
macchina in cui angeli e pianeti mitologici ruotano attorno a Giove. 
Nello spettacolo, l’ingegnosa macchina di Leonardo viene messa in scena attraverso 
una proiezione sullo schermo, in contemporanea alla comparsa sul palco di tre cantanti. 
Lo spettacolo, a mio parere, è stato particolarmente innovativo grazie all’uso delle 
videoproiezioni, che riuscivano ad esaltare la rappresentazione teatrale e rendere 
la coreografia più avvincente, oltre che chiarire gli sviluppi della storia. Infine, ho 
particolarmente apprezzato la performance delle tre cantanti che hanno contribuito, 
insieme all’accompagnamento musicale, a creare un crescendo di entusiasmo che 
precedeva e seguiva la comparsa della grande meraviglia leonardesca. 

Bianca Baldassarre
Classe 5^ E S, Liceo Leopardi-Majorana - Pordenone 

Alla Festa con la macchina di Leonardo 
Al teatro Pasolini di Casarsa, Andrea Luisi e Paola Erdas ci hanno presentato il 
loro spettacolo intitolato: “La Festa del Paradiso” di Leonardo da Vinci. Da questa 
rappresentazione teatrale non sapevo cosa aspettarmi e i dubbi erano tanti, soprattutto 
sulla trama, sulla musica e sui personaggi. All’inizio dell’interpretazione ci viene chiarito 
che la Compagnia Arearea ha messo in scena la festa per celebrare le nozze del 1490 
di Gian Galeazzo Maria Sforza e Isabella d’Aragona, nella quale Leonardo da Vinci è 
stato il coordinatore dell’orchestra e il coreografo dei balletti. Lo spettacolo si apre con 
un sorprendente intervento musicale da parte di una piccola orchestra dall’alto della 
platea. L‘impatto visivo e sonoro è stato subito coinvolgente e, secondo me, è stato 
utilizzato per attirare l’attenzione del pubblico sin dall’inizio. Lo svolgimento dell’opera 
è caratterizzato da una serie di ministri provenienti da diversi Paesi, che portano i loro 
ballerini a danzare sulle note tipiche del loro Paese. La scenografia era molto semplice: 
in secondo piano era presente un’orchestra composta da strumenti a fiato, come il 
trombone e cornetti, e strumenti a corde come il violoncello. Molto piacevole è stato 
il fatto che sullo schermo in fondo al palco, dietro l’orchestra, erano proiettate figure 
colorate che seguivano i passi di danza dei ballerini. In primo piano, invece, gli attori 
presentavano i balletti tipici dei diversi Paesi del quindicesimo secolo. Tra un balletto e 
l’altro la scena era presa da Matteo Zenatti, che dava una breve descrizione di ciò che 
avevamo appena visto e ci introduceva il balletto che sarebbe seguito. Alla fine dello 
spettacolo la tanto attesa e fantastica macchina di da Vinci è stata proiettata sullo 
schermo e introdotta da quattro cantanti. Lo spettacolo è stato certamente qualcosa 
di diverso dal solito, sia per la curiosità che mi ha ispirato fin dall’inizio, sia per i balletti 
semplici ed eleganti che sono serviti a creare la giusta atmosfera e a portarci indietro 
nel tempo. Infine le rappresentazioni ottenute con il computer hanno dato un tocco di 
originalità che ha portato a un livello superiore la rappresentazione.

Marco Battel
Classe 5^ E S, Liceo Leopardi-Majorana - Pordenone 

spoglia: sul palco, nella linea di fondo, abbiamo notato solamente musici, cantanti e 
al centro l’unica voce narrante. Questa scelta è servita a focalizzare l’attenzione del 
pubblico sulle danze e sulla musica, che ha richiamato temi allegorici, mentre le danze 
cinquecentesche hanno seguito il ritmo di strumenti tipici dell’epoca, quali flauti, 
clavicembalo, liuto e arpa, diretti da Claudia Caffagni per la regia di Ilaria Sainato.
Secondo noi, ragazzi sedicenni, tale spettacolo è risultato più adatto a un pubblico 
esperto in ambito musicale, meno a studenti della nostra fascia d’età, poiché lento o 
forse perché ci eravamo seduti in platea con aspettative diverse. Riconosciamo però 
ammirati che le musiche e le danze rispecchiavano fedelmente il clima dell’epoca e che 
i ballerini, essendo vestiti di bianco, esaltavano le figure di danza creando un contrasto 
con il buio dello sfondo animato da immagini stilizzate, proiezioni che imitavano i 
movimenti dei danzatori.

Ludovica Comin, Riccardo Di Doné, Davide Nonis
Classe 3^ F SA, I.S.I.S Liceo Le Filandiere - San Vito al Tagliamento

Il ‘500 multimediale
Giovedì 16 gennaio 2020 il palcoscenico del Teatro P. P. Pasolini di Casarsa della Delizia, 
grazie alla regia di Ilaria Sainato, ha assunto le sembianze della festa del 1490 allestita 
da Leonardo da Vinci su incarico di Ludovico il Moro.
Igor Imhoff e Carlo Villa hanno provato a ricostruire la scena dell’epoca reinterpretandola 
con videoanimazioni e luci sullo sfondo, senza suscitare particolare interesse però da 
parte nostra, poiché sono sembrate poco collegate con le parti narrative rappresentate. 
La scenografia è risultata spoglia, poiché voleva focalizzare l’attenzione del pubblico 
sugli aspetti musicali e coreografici dello spettacolo in onore delle nozze tra Gian 
Galeazzo Maria Sforza e Isabella d’Aragona. “La Festa del Paradiso” secondo noi è rivolta 
ad un pubblico appassionato di musica e letteratura rinascimentale, poiché abbiamo 
riscontrato difficoltà nel comprendere alcune delle battute, tutte in Italiano del ‘500. 
Sicuramente il suo merito è di essere innovativo rispetto alla classica rievocazione storica 
sull’epoca di Leonardo da Vinci.

Matteo Fasan, Elia Maieron, Simone Nitti, Daisy Tondat
Classe 3^ F SA, I.S.I.S Liceo Le Filandiere - San Vito al Tagliamento

La macchina di Leonardo nel ventunesimo secolo
Giovedì 16 Gennaio 2020, la Compagnia Arearea, con la regia di Ilaria Sainato, ci ha 
presentato lo spettacolo: “La Festa del Paradiso” di Leonardo da Vinci, al Teatro Pasolini 
di Casarsa. Questa produzione, ad opera delle associazioni Wunderkammer Trieste e il 
Piccolo Festival dell’Animazione, ha cercato di ricreare il portentoso spettacolo del 1490 
in onore delle nozze di Gian Galeazzo Maria Sforza e Isabella d’Aragona, di cui Leonardo 
da Vinci fu l’eccezionale coreografo. Pertanto lo spettacolo è composto da una serie di 
balli, che corrispondono alle diverse danze dei Paesi degli ambasciatori andati ad onorare 
l’unione tra Isabella e Galeazzo. L’accompagnamento musicale ai balli è eseguito da una 
piccola orchestra, che comprende strumenti a fiato, a corda e a percussione, associato 
a una simpatica narrazione a cura di Matteo Zenatti, che descrive l’entrata in scena dei 
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Annullati gli spettacoli:
LA CONVERSIONE DI UN CAVALLO
Teatro Pier Paolo Pasolini Casarsa della Delizia
12 marzo 2020

LE BAL 
Teatro Comunale Marcello Mascherini Azzano Decimo
18 aprile 2020
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Dopo il grande successo ottenuto nella precedente edizione di Adotta uno Spettacolo, 
che ha visto la partecipazione di oltre 1700 studenti, a grande richiesta, è stato riproposto 
a gennaio 2020 il progetto “Solo il tuo nome mi è nemico”, estendendo la partecipazione 
alla Lezione/Spettacolo anche alle Scuole Secondarie di I° Grado.
Due attrici hanno condotto il pubblico attraverso gli snodi narrativi dell’opera 
shakespeariana “Romeo e Giulietta”, grazie a momenti di affabulazione, lettura interpretata 
di brani testuali e aperta interazione con gli studenti. Un modo per far percepire l’assoluta 
e costante contemporaneità dei classici, facendo risuonare gli attualissimi e universali 
temi dell’opera: il potere e i limiti dell’agire nel “branco”, il duplice valore delle emozioni 
nelle relazioni interpersonali, la dinamica con cui si scatena l’aggressività e il conflitto, 
l’innamoramento come innesco per un positivo comportamento d’inclusione. Arrivati al 
punto della storia in cui Romeo e Giulietta si sposano segretamente, il racconto è stato 
fermato ed è stata simulata una procedura di Mediazione Civile tra le famiglie Capuleti 
e Montecchi analizzando i conflitti che attraversano la storia e assistendo a un vero e 
proprio iter di mediazione tra le parti contrapposte (rappresentate dalle madri di Romeo 
e Giulietta) affidato a mediatrici professioniste dell’Ordine degli Avvocati di Pordenone. 
Gli stessi studenti in sala hanno decretato se la Mediazione è andata a buon fine o è 
fallita. In base alla loro analisi e giudizio lo spettacolo, di volta in volta, poteva variare il 
suo finale, confermando o cambiando la tragica trama in cui Romeo e Giulietta sono stati 
imprigionati per 500 anni.

La Lezione-spettacolo è stata rappresentata presso:
- Auditorium Scuola Secondaria di I° Grado “A. Canova” di Brugnera il 14 gennaio 2020
- Auditorium Concordia di Pordenone il 15 gennaio 2020 (2 repliche)

Istituti partecipanti al progetto:
I.P.S.I.A. B. Carniello Brugnera
I.S.I.S. P. Sarpi San Vito al Tagliamento
I.T.S.S.E. O. Mattiussi Pordenone
I.T.S.T. J.F. Kennedy Pordenone 
Liceo Artistico E. Galvani Cordenons
Liceo Leopardi-Majorana Pordenone
Liceo Scientifico M. Grigoletti Pordenone
Scuola Secondaria di Primo Grado G. Lozer - Pordenone
Scuola Secondaria di Primo Grado P.P. Pasolini - 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 Carla Manzon
Con la partecipazione dell’Organismo di Mediazione Forense 
dell’Ordine degli Avvocati di Pordenone
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Partners del progetto

Ordine degli Avvocati
di Pordenone

SOLO IL TUO NOME MI È NEMICO 

Auditorium Scuole Medie Brugnera
14 gennaio 2020

Auditorium Concordia Pordenone 
15 gennaio 2020 (2 repliche)

SPETTACOLO ADOTTATO DA:
I.P.S.I.A. B. Carniello Brugnera
Classi: 2^ A PRO - 2^ B GC  - 2^ C PRO  - 
3^ A GC - 4^ A GC - 4^ B GC - 4^ B PRO  - 
4^ C PRO
Coordinatori: proff. Giuseppe Losapio, 
Raffaella Gava, Virginia Paternò, Elisa Lazzaro, 
Luisa Rossetti, Gabriella Gasparini
I.S.I.S. P. Sarpi 
San Vito al Tagliamento
Classi: 2^ A TUR - 2^ B TUR - 2^ B AFM -
3^ A AFM - 3^ A TUR
Coordinatrici: prof.sse Fabiola Fontanel, 
Barbara Tomasella, Sara Antoniali
I.T.S.S.E. O. Mattiussi Pordenone
Classe: 3^ B AFM
Coordinatrice: prof.ssa Michela Oro
I.T.S.T. J.F. Kennedy Pordenone 
Classi: 2^ B - 3^ A IA - 3^ A MP - 3^ B MM - 
4^ A MP - 4^ B ET - 4^ C CM - 4^ C IA
Coordinatrici: prof.sse Paola Piccinin, 
Chiara Fontana, Patrizia Console Pentrelli, 
Donatella Sirza, Giorgia Conzato, 
Valentina Fleiban, Antonella Mazzotta, 
Claudia Tiburzio
Liceo Artistico E. Galvani Cordenons
Classi: 1^ A - 1^ C - 1^ E - 2^ A - 2^ C - 2^ D - 
4^ A - 4^ B - 4^ C - 4^ D - 4^ E
Coordinatori: proff. Maria Teresa Catucci, 
Paola Danelon, Mara Gobbi, Antonio Mastino, 
Francesca Piovesan, Lucia Bettoli, 
Raffaele Lentini, Alessandro Sellan, 
Giuliana Missinato
Liceo Scientifico M. Grigoletti Pordenone
Classe: 2^ A LIN
Coordinatrice: prof.ssa Flavia Coral
Scuola Secondaria di Primo Grado 
G. Lozer - Pordenone
Classi: 1^ A - 1^ B - 1^ C - 1^ D - 1^ E - 1^ F - 1^ G
Coordinatori: proff. Danila Turchet, 
Lucia Vivian, Emiliano Marra, Sara Avon, 
Michela Vazzoler, Susanna Pugliese, Riccarda Rigo, 
Luigi Moro, Giovanna Vazzana 
Scuola Secondaria di Primo Grado 
P.P. Pasolini - Pordenone
Classi: 2^ A - 2^ C - 2^ E - 3^ D - 3^ F
Coordinatrici: prof.sse Doris Carpenedo, 
Lionella Modolo, Marika Stocco, 
Roberta Santambrogio
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Segnaliamo che il video realizzato da Miriama Outtara della Classe 3^ A TUR dell’I.S.I.S. 
P. Sarpi di San Vito al Tagliamento si trova sul sito www.adottaunospettacolo.it

Romeo, che sorpresa!!!
Cari Genitori, ho bisogno del vostro aiuto!
Vi scrivo questa e-mail per aggiornarvi della situazione.
Il mio matrimonio sta andando a rotoli, sta naufragando come il Titanic: ho notato che 
continuano ad arrivare molte notifiche sul cellulare di Romeo da Instagram.
Ho peccato: sono entrata con le sue credenziali dal mio cellulare.
Password? Scontata: Romeo1234. Conosco bene mio marito, lo amo anche perchè è 
tonto: chi altro poteva metterne una così?
Sono entrata nei “direct”: continua a scriversi con un certo “ryan00”.
Niente di strano, se non fosse che ho trovato foto sue private, le stesse che aveva inviato 
a me per rimorchiarmi.
Ho deciso di aspettare prima di parlarne con lui, ma nel frattempo ho tenuto d’occhio la 
situazione. Potete solo immaginare ciò che ho trovato: non so se sono più scandalizzata 
perché ho più “corna” di un cervo alpino, o perché mi sta tradendo con un uomo!
Mi chiedo da quanto questa storia viene portata avanti, se sono stata solo una copertura 
per il suo reale orientamento, se avesse avuto paura di parlarne per paura di essere 
giudicato o se voleva semplicemente divertirsi.
Voglio dire, siamo nel 2020, non ci sono problemi se decide di andare con un individuo 
del suo stesso sesso, ma ci sono, se col suo atteggiamento mi ha fatto innamorare di un 
amore non corrisposto.
L’unica cosa di cui sono certa è che attualmente sono col cuore spezzato.
Scrivetemi, sono disperata.
La vostra Giulietta.

Maria Benvenuto, Giulia Capelli, Katia Castellarin, Erika De Vecchi, Sara Spimpolo, 
Classe 2^ B AFM, I.S.I.S. P. Sarpi - San Vito al Tagliamento

Giulietta maltrattata
Cari Genitori,
volevo chiedervi scusa per quello che ho fatto, voi sapevate che Romeo mi avrebbe solo 
fatto del male. Io sono scappata da casa per stare con lui ma è stato un grave errore, il 
più grande della mia vita.
Mi ricordo di tutte le volte che voi, madre, parlaste di quanto fosse inaffidabile la famiglia 
Montecchi e io ingenuamente non vi diedi ascolto perché presa da un amore non vero e 
dalla mia troppo giovane età.
Ormai sono tre anni che sono fuggita ed è da due mesi che non sto più con Romeo.
Sì, proprio così: ho abbandonato Romeo, lui non mi ha mai amata veramente, penso di 
essere stata solo un gioco per lui: ho scoperto che mi tradiva con una donna più grande! 
Ma non è solo questo che mi ha fatto prendere la decisione di lasciarlo, ma anche perché 
lui tendeva a diventare sempre più fisico e iniziava a farmi del male. 
Per fortuna ho conosciuto un brav’uomo, Enzo, di qualche anno più grande di me e mi 
sono trasferita con lui in un paesino di montagna.

Lui mi tratta molto bene, è stato cresciuto da una famiglia di pastori, ha studiato molto 
ed è diventato uno scrittore di successo e molto apprezzato.
Lui vorrebbe conoscere la nostra famiglia, ed io ho molta nostalgia di Verona e mi 
piacerebbe tornare a visitarvi.
Io spero che voi mi perdoniate, il capitolo di Romeo è finito. È stato solamente uno 
stupido errore. 
A presto, 
Giulietta

Marco Brussolo, Francesco MacCanick, Tommaso Dreon, Mario Gaiardo
Classe 2^ B AFM, I.S.I.S. P. Sarpi - San Vito al Tagliamento

Per sanare antiche ferite 
Cari Genitori,
è vostro figlio che scrive per ringraziarvi del vostro sostegno e della vostra comprensione.
Capisco quanto sia stato difficile per voi abbandonare rabbia e rancore a causa delle 
lontane divergenze tra le nostre famiglie. Non potrete mai capire quanto mi avete reso 
felice: avete creduto nel nostro amore e mi avete dimostrato che questo sentimento 
potente e sincero va oltre qualsiasi astio... sconfiggendo e curando, o almeno placando, 
una ferita storica e mai guarita.
Io e Giulietta siamo destinati a stare assieme e non avremmo mai potuto fermarci 
davanti a questioni che sono legate al passato, davanti a divergenze delle quali non 
abbiamo alcuna colpa. Dimostrate la vostra grandezza e umanità a riaprire le porte 
e dare un’altra possibilità a una famiglia che purtroppo nemmeno conoscevate in 
modo così profondo. Anche i Capuleti, grazie a Dio, vogliono il bene della loro figlia e 
questo dimostra che il destino ci ha fatti incontrare per uno scopo ben preciso, che non 
riguarda solo me e Giulietta, ma che vuole risanare vecchie piaghe che probabilmente 
mai sarebbero state appianate.
Grazie per questi valori e questo insegnamento d’amore e altruismo. Il vostro esempio lo 
conserverò nel cuore e lo trasmetterò assieme a Giulietta in modo che cambi la storia e 
le nostre famiglie non debbano più vivere nell’odio, ma nella serenità e nell’amore.
Con profondo affetto filiale,
il vostro Romeo

Christian Di Bari, Lorenzo Torromeo, Sebastian Zerbo
Classe 2^ B AFM, I.S.I.S. P. Sarpi - San Vito al Tagliamento

Una mediazione andata a buon fine
Cara Madre e caro Padre, 
vi ringrazio dal profondo del mio cuore per l’accordo che avete stretto con la famiglia 
Capuleti. Vi sono grato per la felicità di cui ora posso godere accanto alla mia amata 
Giulietta, con la quale desidero vivere finché morte non ci separi. Solo l’amore immenso 
delle rispettive madri poteva trovare parole così efficaci per mediare tra le nostre 
famiglie, troppo a lungo tanto nemiche. Al momento ci godiamo la nostra luna di miele 
tra le magnifiche spiagge e le limpide acque delle Indie, nella nostra casa sul mare. 
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Dalla mia dimora osservo i colori del cielo modificarsi con le ore del giorno e dimentico 
quel funesto mondo di Verona, ormai lontano. Giulietta dal canto suo, in quanto grande 
amante degli animali, trascorre intere giornate ad ammirare la fauna locale. 
È bello svegliarsi ogni mattina con lei al mio fianco e condividere ogni momento della 
giornata insieme. Con il matrimonio, grazie a Giulietta, mi sono reso conto di aver 
sottovalutato fino al nostro incontro l’importanza del vero amore, attraverso il quale 
non abbiamo unito solo le nostre vite ma anche le nostre anime. 
Tutto questo ci sembra quasi un sogno dal quale non vorremmo svegliarci mai; siamo 
tuttavia consapevoli che il nostro è un amore giovane e nato in una situazione difficile: 
ogni piccola scintilla potrebbe far degenerare tutto. Vi esortiamo dunque a continuare 
la mediazione tra le due famiglie anche nel futuro, qualora si verificassero situazioni di 
attrito tra Montecchi e Capuleti. 
Seppur lontani, il nostro cuore è sempre accanto a voi con immensa gratitudine e amore filiale. 
Vi inviamo un forte abbraccio e vi daremo altre nostre notizie al più presto. 
Il vostro figlio devoto Romeo e la sua sposa Giulietta

Daniela Alexandrache, Natalija Bezhanoska, Alessandra Florea, Simone Scariati, 
Federica Vian
Classe 3^ A AFM, I.S.I.S. P. Sarpi - San Vito al Tagliamento

Anche le eroine hanno le corna…
Cari Genitori,
Vi ringrazio per gli sforzi che avete fatto per il mio matrimonio, che sembra non andare 
per il verso giusto. Purtroppo, io e Giulietta stiamo attraversando un periodo di crisi. Vi 
spiego il perché: siamo andati ad una festa di un nostro carissimo amico e Giulietta mi 
ha beccato a flirtare con un’altra donzella. In mia discolpa posso dirvi che non ero molto 
sobrio, ma capisco di aver fatto una sciocchezza, anche se penso che la sua reazione 
sia stata troppo esagerata. Arrivati a casa si è messa ad urlarmi contro, usando parole 
molto forti e mi ha sbattuto anche fuori casa. Per lei era meglio prenderci una pausa.
Visto che non ho più una mia dimora, andrò per un periodo a Mantova per riflettere 
sullo sbaglio che ho commesso e per lasciare a Giulietta il tempo di cui ha bisogno per 
perdonarmi, nel frattempo le invierò lettere e rose, così potrà capire che io sono ancora 
innamorato follemente di lei. I vostri sforzi, cari genitori, sono stati ugualmente utili, 
visto che finalmente avete risolto la disputa che avevate da tempo con i Capuleti e 
avete capito che anche loro sono persone per bene come noi.
Spero dal profondo del mio cuore che lei mi perdoni: sarebbe veramente devastante per 
me, dopo tutti gli sforzi che abbiamo fatto per sposarci, mandare tutto all’aria per una 
sera nella quale non sapevo neanche quello che stavo facendo.
Vi farò sapere come si evolveranno i fatti.
Vi auguro il meglio.
Vostro figlio
Romeo 
 
Maria Laura Bordea, Alessia Castelletto, Michela Rossi
Classe 3^ A AFM, I.S.I.S. P. Sarpi - San Vito al Tagliamento

Ricordi d’infanzia
Cari Genitori,
se state leggendo questa lettera significa che sono fuggita con Romeo Montecchi. Sì 
avete capito bene, quel Montecchi. Non mi interessa se questo porterà una macchia sul 
mio nome. Io lo amo con tutta me stessa. E no, non mi ha rapita, non mi ha drogata, 
non mi ha lanciato un maleficio; lo so che vi può sembrare un incubo da cui volete 
scappare, ma vi chiedo, anzi vi supplico, non cercateci; non tornerò mai più a casa. 
Voglio essere libera di amare chi voglio, anche un “nemico”.
Ma questo mio piccolo atto di ribellione è puramente guidato dal mio folle amore; non 
da rabbia repressa né da sentimenti ostili verso le vostre azioni. Vi ricordate infatti della 
prima volta che sono caduta: voi non mi avete detto niente e invece siete corsi verso di 
me con le braccia aperte e la preoccupazione stampata sul volto; quella sera mi avete 
riempita di coccole e baci sulle guance. Oppure papà, mi ricordo ancora la tua delusione 
quando dissi “mamma” al posto di “papà” come mia primissima parola; anche se 
cercavi di nasconderla, era lo stesso alquanto visibile.
Quindi tutto questo non è altro che un atto di puro e sincero amore. Anche se questa 
lettera è piccola, spero di essere riuscita a farvi capire il motivo della mia improvvisa 
fuga.
Giulietta Maria Capuleti

Arianna Cassin, Gaia Colaone
Classe 2^ A TUR, I.S.I.S. P. Sarpi -San Vito al Tagliamento

Irriducibile Giulietta
Ciao mamma e papà,
ormai sono grande e posso decidere il mio destino perché questo non si subisce, ma 
si compie. Dovrete lasciarmi andare per la mia strada con Romeo, lui mi proteggerà 
in ogni occasione, anche se è dei Montecchi è un bravo ragazzo. Noi vogliamo stare 
insieme quindi ci sposeremo lo stesso anche senza la vostra benedizione.
Giulietta

Sebastiano Nosella
Classe 2^ A TUR, I.S.I.S. P. Sarpi - San Vito al Tagliamento

Una Giulietta “tostissima” 
Carissimi Madre e Padre,
vi devo confessare che mi trovo in un brutto periodo della mia vita poichè mi sento 
oppressa dalle vostre condizioni troppo rigide e non certo positive per il mio vivere.
L’amore arriva inaspettatamente e da chi meno si potrebbe immaginare.
Siccome voi, Madre e Padre, considerate me, vostra unica figlia, matura a tal punto da 
convolare a nozze con Paride, in cuor mio mi reputo sufficientemente responsabile per 
scegliere il mio futuro coniuge seguendo sia la testa che il cuore.
Premesso ciò, al momento il mio cuore ha già scelto e ha riposto la sua fiducia in colui che 
non avreste mai voluto sentire nominare. Sì, è proprio colui che pensate e, con estremo 
dolore per voi, ma felicità per la mia persona, la mia metà e futuro padre dei miei figli è il 



la certezza che anche lei mi amava. La vostra opposizione al nostro amore è, secondo 
me, un atto di egoismo. Non c’è, infatti, cosa peggiore che subire una decisione fondata 
su fatti che non dipendono da noi. È forse colpa mia o di Giulietta se le nostre famiglie 
si odiano senza un motivo? Mi avete più volte ripetuto di tenere a me e alla mia felicità. 
Be’, adesso è arrivato il momento di dimostrarlo. Mettete da parte l’odio e cercate di 
comprendere che non mi merito il vostro rifiuto, io e Giulietta non lo meritiamo.
Sapete, anche io desidero il vostro bene e credo che il nostro matrimonio possa diventare 
un’occasione di riconciliazione tra le nostre famiglie, riconciliazione che porrà fine a risse, 
insulti, minacce, omicidi e al malessere costante che tutti noi sperimentiamo.
Non dubitate del mio affetto. Datemi fiducia e prometto che non ve ne pentirete.
Un abbraccio.
Il vostro Romeo

Classe 3^ A MP, I.T.S.T. J.F. Kennedy - Pordenone

Lettera di Giulietta a Shakespeare
Caro Shakespeare,
a scrivere sono io, Giulietta Capuleti, la protagonista della tua più famosa tragedia.
Sono sicura che ti ricordi di me, d’altronde sono stata io ad ispirarti per la stesura della 
tua opera che gran successo ha avuto per la tragica morte mia e del mio amato Romeo. 
Nei giorni passati mi sono vista in uno spettacolo. Mi ha molto colpito l’originale 
interpretazione dell’opera: Romeo ed io siamo rimasti insieme e abbiamo avuto un 
magico lieto fine come quello delle fiabe che mi raccontava mia madre da piccola.
Questo finale mi ha suscitato molte emozioni e mi sono anche rattristata nel pensare 
di non poter più rivedere il mio amato Romeo. Oh Shakespeare, perché invece della mia 
felicità hai voluto il mio dolore? Perché, invece, di lasciarmi scappare con il mio amato 
mi hai richiusa in me stessa? A queste domande mi piacerebbe avere una risposta, ma 
non so se me la fornirai. Penso che nella tua vita tante sventure in amore hai incontrato 
e la felicità del vero amore non l’hai mai provata. Il tuo dolore si è riversato in questa 
tragedia provocandone il mio: non so se queste ipotesi sono corrette o sono frutto della 
mia immaginazione! Mi piacerebbe immaginarti innamorato di una dama, magari 
simile a me! Deve essere colta, bella, attrice, amante della letteratura come sei tu. Ho 
letto tutte le tue tragedie e hai fatto morire ben sessanta personaggi, in totale, anche 
in maniera piuttosto violenta. Perché sei così pessimista?
Mi piace molto di più quando scrivi le tue poesie d’amore, mi fanno fantasticare. Chissà 
se una di queste è dedicata a me! Nelle tue poesie dai grande importanza alle donne, 
dando loro anche caratteristiche divine. Hai reso le figure femminili speciali e le hai 
poste su un livello più alto rispetto agli uomini. Molto bella l’immagine di me sul balcone 
e quella di Romeo in basso: questa è la scena più importante di tutta la storia, che mi 
ha anche fatto capire quanto rispetto hai nei confronti delle donne.
L’amore è una cosa meravigliosa a cui credo veramente e penso che possa vincere ogni 
male, trionferà su tutto e tutti.
Aspetto tue notizie.
La tua Giulietta

Chiara Bianco, Anastasia Gobbo, Sanali Manthrige
Classe 2^ A, Liceo Artistico E. Galvani - Pordenone

mio Romeo Montecchi, figlio dei vostri storici rivali. A malincuore, vi annuncio attraverso 
queste parole, che certamente porteranno scompiglio nei vostri cuori, la mia imminente 
partenza con il mio sposo. Spero che un giorno arrivi il vostro perdono e che voi possiate 
fidarvi di me in nome della mia felicità.
Vostra
Giuly

Clara Brisset, Alice Iseppi, Anita Toffolo
Classe 3^ A TUR, I.S.I.S. P. Sarpi - San Vito al Tagliamento

Le ragioni del cuore
Cari Genitori,
mi duole darvi questa notizia sconfortante, che di sicuro non appoggerete. Il mio posto 
è accanto a colui che colma perfettamente il vuoto nel mio cuore. E siete coscienti del 
fatto che vi sto parlando del nome che vi è più nemico: Romeo Montecchi.
Ciò che provo per lui è talmente forte da essere in grado di farmi rinnegare tutto 
l’affetto che mi trasmettete. Sono consapevole delle titaniche disarmonie tra Montecchi 
e Capuleti, però io sento in cuor mio, e ahimè a ciò non posso comandare, che devo 
passare il resto dei miei giorni accanto a lui. Per il bene di tutti sono costretta a lasciare 
Verona e la mia amata famiglia, che mi hanno resa la ragazza di buon animo che sono 
ora. Mi scuso infinitamente per questa amara scelta che potrebbe recarvi un immenso 
dolore. Quando queste continue discordie cesseranno, tornerò in visita a voi, cara 
famiglia, e alla mia amata Verona.
Con i più cordiali saluti,
Giulietta

Mariasole Iuston, Manuela Kouka, Gaia Vuerich
Classe 3^ A TUR, I.S.I.S. P. Sarpi - San Vito al Tagliamento

Cari genitori, datemi fiducia e prometto che non ve ne pentirete
Cari Genitori, 
mi conoscete meglio di qualunque altra persona, anche meglio di quanto io mi conosca. 
Non mi avete mai fatto mancare nulla e per questo non posso fare altro che ringraziarvi.
Ma, sapete, anche io conosco voi. Sono consapevole che non state bene. Ho cercato di 
starne fuori ma ora mi sento di dirvi che la faida con i Capuleti vi sta rovinando. 
Quando alla festa incrociai lo sguardo di Giulietta, ella mi apparve una donna perfetta, 
senza difetti. Non fu solamente la sua bellezza ad accecarmi, ma anche ciò che mi 
fece provare. Sentii un amore profondo e divorante, non paragonabile alle emozioni che 
qualsiasi altra ragazza potesse farmi sperimentare.
Il destino ci voleva separare perché appartenevamo a due famiglie nemiche da sempre 
a Verona. Tuttavia, proprio questo mi fece capire che il nostro amore era diverso. 
Incapace di comprendere il perché di quanto accadeva e abbattuto dalla situazione, vissi 
un momento di sconforto. Durò, però, un istante perché capii che questa passione era 
al di sopra di tutto e tutti. Travolto dall’istinto, misi da parte la ragione e mi abbandonai 
a questo amore inizialmente vietato. Quella sera, poi, sotto il balcone di Giulietta, ebbi 
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momentaneo divieto di vedere e frequentare la persona che mi ha cambiato la vita... 
non vi nego che però in quel periodo io e Romeo avevamo una corrispondenza frequente 
tramite WhatsApp e Instagram.
Non smetterò mai di ringraziarvi per tutto quello che avete fatto. Avete visto, voi non lo 
credevate, ma l’amore ha saputo sconfiggere anche l’odio.
Volevo anche raccontarvi quanto è strano essere famosi sui social, oggi ho raggiunto 
appena i dieci milioni di followers, tutto quello che ci è successo è subito arrivato su 
Instagram rendendolo pubblico a chiunque. Ho passato tutta ieri sera a spiegare per filo 
e per segno l’accaduto, per non parlare delle visualizzazioni in diretta del matrimonio tra 
me e Romeo, fornito da Canale 5 con conduttrice la mitica Maria De Filippi. 
È stata una diretta con tantissime visualizzazioni, alla pari di Chiara Ferragni e Fedez! 
Wow!
Il nostro viaggio di nozze sta andando benissimo. Chi se lo sarebbe mai immaginato: 
Montecchi e Capuleti, le due famiglie veronesi più nemiche di tutti i tempi finiscono la 
loro faida con una storia d’amore tra i loro due figli, che sarà l’amore più vero, famoso e 
conosciuto di tutta l’esistenza.
Ma voi come state? La mia famiglia è felice del mio meraviglioso matrimonio? Come 
stanno gli zii e i cugini? Spero bene. Aspetto una vostra e-mail di risposta; avrei voluto dirvi 
tutto questo in Face Time, ma il computer è scarico e mi sono dimentica il caricabatterie 
del Mac, non preoccupatevi lo comprerò.
Vi chiamerò presto, promesso.
Saluti,
Vostra Giulietta
Inviata il 13/02/2020 alle 9.40 da giulietta.capuleti@gmail.com
Letto il 13/02/2020 alle 13.35 da famigliacapuletiverona@libero.it 

Serena Bolzan
Classe 3^ D, Scuola Secondaria di Primo Grado P.P. Pasolini - Pordenone

Tutto è bene quel che finisce bene
A: famigliacapuleti@gmail.com
Cc:
Oggetto: un ringraziamento speciale da vostra figlia 
Da: giulietta.capuleti@gmail.com 
Cari Genitori, 
ho deciso di scrivervi queste righe, in modo che voi conosciate il mio stato d’animo in 
questo momento.
Vi sono tanto grata perché la vostra mediazione mi ha fatto capire tante cose di voi. 
Siete stati disposti, finalmente, a un dialogo sincero e a un confronto con la famiglia 
Montecchi. Avete saputo mettere da parte l’orgoglio e la rabbia, e avete cercato di 
costruire un rapporto con loro, per il mio bene. So, infatti, che tutto questo l’avete 
fatto per me, perché mi amate. Dovete sapere che dalla sera della festa, vostra figlia è 
cambiata. L’incontro con Romeo ha illuminato i miei occhi, ha fatto battere il mio cuore, 
mi ha fatto sognare. Abbiamo capito subito di appartenere a due famiglie rivali, ma la 
passione che ci ha legato fin da subito, è stata più forte, sapevamo che non avremmo 
potuto fare a meno uno dell’altro. So che voi progettavate per me un futuro diverso e 
volevate che io sposassi Paride, un ragazzo di buona famiglia, che però io non ho mai 

L’amore a costo di tutto
Verona, 19 Luglio 1595   
Cari Genitori, 
mi duole dover scriverVi questa missiva, ma è l’unico modo per dirVi ciò che provo 
realmente e ciò che penso a Vostro proposito.
Quello che Voi, mia famiglia Capuleti e Voi famiglia Montecchi, avete fatto a me e al mio 
amato Romeo, è stato davvero un atto spregevole e a cui nessuno dovrebbe essere mai 
sottoposto. Nemmeno un amore macchiato dal sangue e andato contro a tradimenti 
meriterebbe ciò che noi due abbiamo affrontato.
Non è stata una mia scelta e nemmeno un inganno da parte di Romeo a far sì che mi 
innamorassi di lui, è stato il mio cuore che, desideroso di trovare qualcuno da amare, 
lo ha scelto. L’unico ruolo che il mio amato ha interpretato è stato quello di essere ciò 
che era. E nemmeno io, Giulietta Capuleti, ho avuto l’astuzia di far innamorare Romeo 
Montecchi di me. Non è accaduto niente di questo genere! Ciò che noi proviamo è la 
forma più pura di amore e nessuno di noi ha intenzione di rinunciare all’altro. 
L’amore è cieco e lo è stato più con noi che con chiunque altro. Io non conosco nessun 
Romeo Montecchi, io conosco un ragazzo con l’anima pura e il cuore d’oro.
Non Vi chiediamo quindi di accettare la nostra relazione, ma semplicemente che Vi 
ricordiate che siamo Vostri figli e che, nonostante l’amore che scorre fra me e Romeo, 
rimarremo sempre gli stessi, indipendentemente da tutto. 
Detto ciò, se il nostro amore continuerà ad essere criticato non avremo altra scelta 
se non allontanarci da Voi per poter vivere finalmente una vita in cui non ci saranno 
barriere fra me e il mio amato Romeo. 
Con affetto, Giulietta 

Paul Sebastian Caea, Emma Rossi, Andrea Laura Zarattin 
Classe 2^ A, Liceo Artistico E. Galvani - Cordenons

Romeo e Giulietta ai tempi di Fedez
Buongiorno cari Genitori,
vi ringrazio per aver fatto un accordo con la famiglia vostra maggior nemica, solo per il 
mio amore immenso e di Romeo.
In questo momento vi scrivo ammirando l’incantevole panorama di New York seduta 
in una panchina a Central Park. Siamo arrivati ieri sera e ci siamo stabiliti nell’hotel 
George Washington, in centro, e immediatamente mi è arrivata l’e-mail della mediatrice 
Daniela Vaccher che mi avvisava del vostro accordo. 
Ho saputo che avete concordato una somma di risarcimento in denaro, una statua 
per entrambi costruita dalla famiglia avversaria, rigorosamente in oro. Avete deciso di 
creare un fondo per me, vostra figlia. Io e Romeo vi siamo grati per tutto quello che 
avete fatto. Mi rendo conto che per voi sia enormemente difficile questo gesto, ma così 
ho capito quanto mi volete bene, o meglio, quanto mi amate; fate qualsiasi cosa per 
rendermi felice! Io e il mio meraviglioso marito siamo sposati da soli due giorni, grazie 
al vostro consenso, ma sento che con lui la mia vita è completa e amarlo non andando 
contro i vostri voleri mi rende la persona più felice al mondo.
Quando ho pensato che non avreste mai accettato il nostro amore immenso mi è crollato 
il mondo, anzi, l’universo addosso, mi ha demoralizzato più di non poter utilizzare il mio 
cellulare per più di una giornata. Ma la cosa che più mi ha intristito è stato il vostro 
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amato, l’ho sempre considerato soltanto un amico. Ho cercato di rispettare il vostro 
volere e di accettare i vostri suggerimenti, ma il pensiero di sposare una persona che 
non amavo mi ha fatto piangere e soffrire tanto. Sicuramente voi non vi aspettavate da 
parte mia una reazione del genere e mi avete parlato più volte dell’odio che provavate 
verso la famiglia Montecchi. Io, proprio per questo, perché so quanto sia stato difficile per 
voi compiere questo gesto, cioè accettare il mio amore per Romeo, vi voglio ringraziare 
immensamente e dirvi che vi voglio bene. 
Mi avete dedicato del tempo, mi avete ascoltata. Era una notte buia, c’era la luna piena, 
io ero affacciata al balcone della mia camera e ammiravo le numerose stelle che erano 
in cielo, avrei voluto essere una di loro, libera e felice di splendere lassù. Non riuscivo 
a dormire quella sera, avevo troppi pensieri, mi sentivo triste e sola, così ho iniziato a 
piangere. Voi forse mi avete sentita, e vi siete avvicinati a me. Vedevo che anche i vostri 
occhi erano tristi, forse in quel momento vi siete resi conto meglio di come mi sentissi. 
Grazie per quell’abbraccio che tu, mamma, e tu, papà, mi avete dato. 
È stato un gesto inaspettato che mi ha fatto tantissimo piacere. 
Abbiamo parlato tutta la notte, non l’avevamo mai fatto… è stato davvero un bel 
momento. Avete conosciuto una parte di me che forse ancora non conoscevate, mi 
sono aperta e voi mi avete ascoltato, colpiti dalle mie parole e dai miei pensieri. 
Non finirò mai di ringraziarvi per aver lasciato da parte l’odio e aver aperto il vostro 
cuore, dimostrandomi comprensione e rispetto per i miei sentimenti. 
Mi avete reso felice perché ora so che l’amore che provo per Romeo ha il vostro consenso. 
Il vostro appoggio è un segno di amore nei miei confronti e ora che non ci sono più 
ostacoli, possiamo festeggiare tutti insieme e lasciarci alle spalle tutte le incomprensioni. 
Sarà una doppia festa, perché, tra alcuni mesi, proverete una nuova emozione…
diventerete nonni per la prima volta e io sarò felice e orgogliosa di chiamare i miei due 
gemelli con il vostro nome, come dimostrazione del grande amore che provo per voi per 
quello che avete fatto per me.
Giulietta Capuleti

Matilde Biban
Classe 3^ D, Scuola Secondaria di Primo Grado P.P. Pasolini - Pordenone
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MURUBUTU
Tenebra è la notte ed altri racconti di 
buio e crepuscoli

Capitol Pordenone
29 novembre 2019

PERCORSO “MUSICA”
SPETTACOLO ADOTTATO DA:
I.S.I.S. P. Sarpi 
San Vito al Tagliamento
Classe: 4^ A FM S
Coordinatore: prof. Massimiliano Galati
Licei Don Bosco Pordenone
Classe: mista
Coordinatrice: prof.ssa 
Donatella Del Piero
Liceo Leopardi-Majorana Pordenone
Classe: 4^ D S
Coordinatrice: prof.ssa Silvia Pettarin
Liceo Scientifico M. Grigoletti 
Pordenone
Classi: 5^ A LIN - 5^ D LIN
Coordinatrici: prof.sse Flavia Coral, 
Alessandra Pavan

Segnaliamo che gli elaborati grafici di Chiara Leorato, Irene Pisano, Giada Gaspardo e di 
Alice Morsanuto, Alice Panegos, Lea Zilli, Federica Venerus della classe 5^ D LIN del Liceo 
Scientifico M. Grigoletti di Pordenone si trovano sul sito www.adottaunospettacolo.it

Imparare con la musica
Pordenone, venerdì 29 Novembre 2019, in un ex cinema trasformato in un teatro per 
concerti live, si esibisce Alessio Mariani, in arte Murubutu. Va in scena lo spettacolo 
“Tenebra è la notte ed altri racconti di buio e crepuscoli” con la collaborazione di Dj 
T-Robb e la vocalist Dia. Locale raccolto e accogliente, dotato di poltroncine vintage e di 
una zona bar, gremito per l’occasione, ma allo stesso tempo non troppo affollato da non 
permettere una buona visione. Pubblico di ventenni e trentenni e al massimo qualche 
insegnante, a loro è rivolto questo genere di rap letterario, solo a tratti comprensibile 
per chi prima non abbia studiato i testi. Accompagnata da un abile gioco di luci, ecco la 
voce di Murubutu, la straordinaria vocalità di Dia e la splendida esibizione freestyle di Dj 
T-Robb che danno leggerezza all’esibizione travolgendo anche chi non conosce l’artista 
e la complessità dei suoi testi rap.
Si parte con le note di “Nyx” che apre il suo ultimo lavoro. Seguono “Dafne”; “Le notti 
bianche”; “La notte di San Lorenzo”; “Anna e Marzio”; “Occhiali da luna”; “Mara e il 
Maestrale” e infine “Wordsworth”.
Breve è l’esibizione, da suscitare più di qualche mugugno tra i presenti in sala. 
Un’ora e trenta scarsa di spettacolo che comunque lascia soddisfatti solo gli studenti, 
visto il costo non proibitivo del biglietto e la passione che nutrono per questo stile 
letterario alternativo rispetto alle consuete lezioni.
Uno spettacolo che merita di essere rivisto solo dopo un attento studio dei testi e un 
approfondimento del genere rap per poter dare un giudizio, magari in una città più 
grande di Pordenone che non risulta essere preparata a gestire spettacoli del genere, sia 
dal lato logistico dei parcheggi che per l’accoglienza del post spettacolo.

Francesco Francescutti
Classe 4^ A FM S, I.S.I.S. P. Sarpi - San Vito al Tagliamento

Rap o Letteratura?
Il 29 novembre 2019 Alessio Mariani, in arte Murubutu, si è esibito nella sala Capitol di 
Pordenone con il suo spettacolo “Tenebra è la notte e altri racconti di buio e crepuscoli”.
Professore di storia e filosofia, accompagna alla carriera di insegnante quella di 
compositore e cantante hip-hop alternando il proprio progetto solista alla partecipazione 
al gruppo La Kattiveria. È ritenuto il fondatore del genere “rap didattico”, caratterizzato 
da temi storici e letterari e dall’attenzione alle tematiche sociali. 
Il concerto è cominciato alle ore 21.30, la sala era piena di ragazzi entusiasti di assistere 
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La musica insegna
Il 29 novembre 2019, noi studenti di 5^ Classico e Scientifico del Liceo don Bosco abbiamo 
partecipato al concerto di Murubutu, svoltosi al Capitol di Pordenone.
Alessio Mariani, meglio conosciuto come Murubutu, è un rapper, cantautore e professore 
di storia e filosofia al Liceo Matilde di Canossa di Reggio Emilia. Ciò che lo differenzia dai 
suoi “colleghi” nel mondo della musica è la scelta di comporre canzoni rap di ispirazione 
letteraria, rendendosi così unico nel suo genere. Per noi è stata una grande sorpresa 
ritrovarci in un’ambiente così giovanile e ricco di stimoli culturali; abbiamo apprezzato la 
scelta di voler stimolare i ragazzi alla cultura attraverso un mezzo a loro vicino, ovvero 
la musica rap. La professione di insegnante di storia e filosofia rende la figura artistica di 
Murubutu ancora più di rilievo, in quanto è inusuale accostare l’immagine del docente a 
quella del rapper, poiché nell’immaginario collettivo è come un ossimoro.
Sul palco Murubutu si rende portatore di temi sociali e di messaggi educativi, proprio 
come quando si trova dietro la cattedra del suo liceo.
Abbiamo apprezzato l’evento perché ci ha permesso di cogliere numerosi riferimenti 
legati al mondo della letteratura, della filosofia: Leopardi, Foscolo, Aristotele, Friedrich, 
Shakespeare, Platone e molti altri prendono vita in un caleidoscopio di immagini e suoni.
Spettacoli di questo genere dovrebbero essere proposti più frequentemente a 
Pordenone, perché riescono a fondere divertimento ed educazione, musica e immagini 
in un’atmosfera trascinante e coinvolgente.

Aurora Battiston, Carlotta Muranella, Carmen Naclerio, Anna Puiatti
Classe 5^ Classico e Scientifico, Licei Don Bosco - Pordenone

Murubutu, “Tenebra è la notte ed altri racconti di buio e crepuscoli” 
Incisivo, innovativo, evocativo: ecco come descriviamo questo artista, Murubutu, 
pseudonimo di Alessio Mariani, rapper nonché professore di filosofia e storia che - mosso 
da spirito paideutico - inserisce riferimenti letterari ed artistici sia contemporanei che 
antichi nelle sue canzoni. 
Ciò che lo rende universale è proprio la sua capacità di far divenire fruibili e godibili 
tematiche che si intrecciano con la letteratura, la storia, la mitologia e le peripezie degli 
eroi che da sempre suscitano la fantasia dei lettori di tutte le epoche. 
Rompe i pregiudizi su questo genere musicale, porta in scena uno spettacolo di cultura 
che scardina i tradizionali schemi sulla scena del rap – mezzo scelto per la sua efficacia 
comunicativa -, trasportandoci in un’atmosfera nuova e coinvolgente. Un artista 
completo, capace di colpire nel profondo il suo pubblico e raccogliere consenso 
evitando di ricorrere a meri espedienti superficiali e pressapochisti, tuttavia senza 
dimenticare il contesto in cui si esibisce, infatti spesso si rivolge ai suoi spettatori 
con tono vicino/vivace e amichevole, mantenendo il ritmo grazie alla trascinante 
musicalità dei suoi brani, la cui scaletta non lascia spazio alla noia e alla monotonia. 
Murubutu, accompagnato da un virtuoso dj e da una voce femminile calda e vibrante, è 
in grado di portare vicino al palco persone di tutte le età, che altrimenti non si sarebbero 
mai presentate ad un concerto rap. Diverte, fa pensare, coinvolge. Obiettivo raggiunto! 

Anna Bevilacqua, Chiara Bortolotti, Nicole d’Abbiero, Arianna Gri, Edoardo Salamon, 
Chiara Verdichizzi
Classe 5^ Classico e Scientifico, Licei Don Bosco - Pordenone

alla prima data in Friuli del cantante, accompagnato dalla straordinaria voce della 
vocalist Dia e dall’abilità al mixer di Dj T-Robb.
Lo spettacolo si è aperto con il brano “Nyx – introduzione” il cui testo è un tributo alla 
notte (nyx in greco) ed è proseguito con vari pezzi tra cui “Dafne”, “La notte di San 
Lorenzo”, “Occhiali da luna” e “Wordsworth” e si è chiuso con “Levante”.
Pregevole è lo sforzo di Murubutu di avvicinare i giovani al nostro patrimonio culturale 
andando incontro al loro gusto in modo autentico, senza compromessi per piacere 
ai meno giovani, dei quali trova difficilmente il consenso in quanto ritmicamente 
spasmodico, non orecchiabile nel senso classico del termine e difficilmente comprensibile 
ai primi ascolti, e, al tempo stesso, senza compromessi lessicali, per avvicinarsi ai ragazzi 
stessi che vengono quindi spronati ad arricchire il proprio vocabolario con l’ascolto. 
Interessante vedere come il rap, generalmente impiegato per parlare di temi tutt’altro 
che alti e impegnati, venga utilizzato a questo scopo con ottimi risultati, ricordandoci 
che quello di dare importanza al testo era proprio il fine con cui nasceva il genere e 
che, se abbiamo un messaggio da trasmettere, possiamo scegliere qualsiasi mezzo per 
veicolarlo.

Melania Masi, Sara Padoani, Giulia Vecellio del Monego
Classe 4^ A FM S, I.S.I.S. P. Sarpi - San Vito al Tagliamento

Prof. ra(p)ccontaci la notte
Il 29 novembre 2019 presso la sala Capitol di Pordenone è andato in scena Alessio Mariani, 
in arte Murubutu, professore di storia e filosofia presso un liceo di Reggio Emilia. Rapper 
unico nel suo genere in Italia, è il fondatore di quello che potrebbe essere definito “rap 
didattico”. La sua forma musicale ha lo scopo di diffondere contenuti culturali attraverso 
una musica adatta alle generazioni più giovani.
“Tenebra è la notte ed altri racconti di buio e crepuscoli” è il quinto disco e terzo concept 
album del “professore rapper”. Prima il mare, poi il vento, ora è la volta della notte a 
fare da filo conduttore all’intero album, infatti nei suoi vari ra(p)cconti le tenebre sono 
il concetto centrale.
Racconta la notte come comune denominatore spaziale e non temporale, soffermandosi 
più suoi luoghi che sul susseguirsi delle ore. L’oscurità si fa protagonista e diventa 
ambientazione delle vicende più disparate, spesso testimone, in ogni tempo, di eventi 
come la guerra, l’amore, il dolore, la morte, la passione, il tradimento. I suoi testi esprimono 
concetti letterari di alto valore culturale: poesia, storia, filosofia e richiedono una certa 
attenzione. Si potrebbe paragonare Murubutu ad un vino raffinato e complesso. Per 
farlo usa il rap: genere musicale da cui i giovani sono particolarmente affascinati e che 
di conseguenza rende più semplice il loro coinvolgimento. 
Il docente, accompagnato dalla bravissima vocalist Dia, ha rappato i suoi testi sulle 
coinvolgenti basi di Dj T-Robb, incantando il pubblico presente in sala, per lo più formato 
da studenti, che hanno assistito ad una lezione ricca di contenuti didattici, lasciandosi 
trasportare da questa sorta di alchimia. Peccato che anche lo spettacolo abbia avuto la 
durata di una lezione: potremmo dire che è stato breve, ma intenso.
 
Stefania Amato, Oghogho Igbinowmanh, Fadil Rechi
Classe 4^ AFM S, I.S.I.S. P. Sarpi - San Vito al Tagliamento
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giudicare da come il pubblico scuoteva le mani, è piaciuto parecchio.
La varietà di persone presenti è stata la cosa che ci ha sorpreso di più, infatti l’età degli 
spettatori variava dai 16 ai 60 anni; le canzoni dell’artista erano interessanti sia dal 
punto di vista del contenuto sia del suono e trattavano più che altro di esperienze di 
vita dell’artista e di altre persone per lui importanti. In fin dei conti l’atmosfera che si 
respirava quella sera era festosa, divertente e abbastanza movimentata. Lo spettacolo, 
quindi, è piaciuto a chi più e a chi meno in base ai propri gusti musicali, ma di sicuro è 
stata un’esperienza diversa e coinvolgente.

Francesco Baldin, Eleonora Mauro, Matteo Orlandi
Classe 4^ D S, Liceo Leopardi-Majorana - Pordenone

Concerto di Murubutu
Il 29 novembre sono andata ad ascoltare al Capitol il rapper, ma anche docente di 
filosofia e storia, Murubutu. 
Personalmente la musica rap/trap italiana non mi dispiace affatto, anzi! Ascolto 
quotidianamente Izi e Tedua, due rapper/trapper genovesi piuttosto conosciuti… ma, 
sinceramente, Murubutu non mi è affatto piaciuto!
All’inizio trovavo l’idea di fondere il rap con la filosofia e la storia interessante e innovativa, 
ma poi mi sono amaramente ricreduta quando l’ho sentito dal vivo… e non solo per i 
testi! In primo luogo l’audio del locale era pessimo, non si capiva niente!
Nella musica rap (fatta bene) è fondamentale capire il testo, soprattutto in questo 
caso, in cui il cantante tratta di temi così particolari per questo genere. 
Ho trovato, però, i testi (cercati su internet il giorno dopo) piuttosto noiosi; per quanto 
l’idea di partenza fosse carina, il risultato mi è sembrato poco riuscito… non riesco proprio 
ad apprezzare la filosofia e la storia all’interno di un genere che parla di tutt’altro, come 
ad esempio delle difficoltà di nascere in famiglie disfunzionali e/o con gravi problemi 
economici. 
Il ritmo dei brani è ripetitivo, ad un certo punto sembra di star ascoltando la stessa 
canzone da mezz’ora. 
Tornando al locale che ha ospitato il concerto, il Capitol, oltre all’audio ho odiato il fatto 
di dover stare seduta su un divanetto appiccicata a delle persone che non avevo mai 
visto in tutta la mia vita. 
L’unica cosa che ho apprezzato di quella serata, insomma, è il fatto di aver provato 
un’esperienza nuova. 

Elisa Moro
Classe 4^ D S, Liceo Leopardi-Majorana – Pordenone

Rap per Murubutu
Ho detto a Chicco, altro che relazione
Buttiamo giù una canzone
“Tenebra è la notte” tour autunnale 2019
A Pordenone il rapper-professore
2 barre per Murubutu, è stato un onore
Narrazione e poesia si intrecciano guidate dal tema della notte
Parliamo della fantasia del prof. Mariani, mica Don Chisciotte
Ha portato alcuni dei suoi più famosi brani
Sia le prof che gli studenti alzavano al cielo le mani
Avventure, novelle, testi di storia e filosofia
Cantati al fianco della corista Dia
Il giorno 29 novembre 2019 abbiamo assistito al concerto al Capitol a Pordenone di 
Murubutu, pseudonimo di Alessio Mariani, rapper-docente di filosofia e storia di un liceo 
a Reggio Emilia. Il cantante durante la serata ha cantato alcune delle sue più famose 
tracce, aggiungendo alcuni pezzi tratti dal suo ultimo album. Il concerto è iniziato alle 
21.30 e si è protratto fino alle 23 circa, quando Murubutu ha abbandonato il palco dopo 
aver cantato il suo famoso freestyle “Diogene di Sinope e la scuola cinica”. Il Capitol è 
un ex cinema, quindi è dotato di divanetti e poltroncine per assistere in comodità allo 
spettacolo e di una zona bar vicino al palco. Inoltre il pubblico ha avuto la possibilità di 
uscire e rientrare dalla sala a proprio piacimento qualora ci fosse la necessità di prendere 
una boccata d’aria. L’unico difetto è stata l’acustica, non certo delle migliori, soprattutto 
se ci si trovava in fondo alla sala o lontano dal palco, il che è un dettaglio che purtroppo 
non passa inosservato, considerando anche la velocità con cui ha cantato il rapper. 
Noi abbiamo particolarmente apprezzato questa iniziativa di “Adotta uno spettacolo”, 
la partecipazione al concerto di un rapper che riesce a raccontare, con le sue canzoni 
hip-hop, di storia, letteratura e filosofia attraverso storie e novelle.

Andrea Barzan, Tommaso Bragato, Simone Gusso, Enrico Santarossa
Classe 4^ D S, Liceo Leopardi-Majorana - Pordenone

Concerto del rapper Murubutu
Per il progetto “Adotta uno spettacolo” la nostra classe, anzi, per meglio dire, parte 
della nostra classe, è andata ad assistere allo spettacolo tenuto dal rapper Murubutu al 
Capitol di Pordenone. In pochi sapevamo della sua esistenza, infatti ci è stato consigliato 
da un nostro compagno di classe, che era più che entusiasta all’idea di parteciparvi. 
Lo spettacolo si è tenuto nella tarda serata, verso le 21. Entrati, ci siamo diretti in “sala” 
dove ci è stato difficile trovare un posto a sedere. Questo perché davanti al palco c’era 
un grande spazio adibito al ballo (o agli spintoni o a qualsiasi altra cosa esso servisse, 
perché, tranne due pazzi che si sono messi a ballare la breakdance nonostante il 
sovraffollamento di persone, pochi altri ballavano) e quindi i posti a sedere, secondo noi, 
erano solo un elemento decorativo.
L’artista si è fatto aspettare un pochino, nel frattempo le casse sparavano musica 
remixata (tra cui un interessante remix di “Imagine” di John Lennon che non ci saremmo 
mai immaginati di sentire). Una volta salito sul palco il rapper non ha perso tempo 
e, con l’accompagnamento di una vocalist, ha intrattenuto il pubblico per un’ora e, a 
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verranno riempite di energia umana e ininterrottamente la forza che si crea in un teatro 
tra spettatore e attore, quella forza che sta sospesa come il fiato nell’ampio spazio 
sopra le teste del pubblico, si rigenererà. “Adotta uno spettacolo” si pone proprio a 
servizio di questo meccanismo altamente intimo e finisce inevitabilmente per farne 
parte a sua volta. Tutti gli stimoli che “Adotta uno spettacolo” propone annualmente 
vanno a supporto di questo nobile fine ultimo che è la vita teatrale. Questo l’ho capito 
col tempo. Attratta inizialmente dal fascino delle quinte, dei sedili rossi, del legno del 
palco scricchiolante, dei camerini polverosi, dei costumi colorati, mi sono avvicinata con 
cautela a questa materializzazione di Dioniso. Poi quando ho iniziato il mio percorso 
all’interno della redazione di “Adotta uno spettacolo”, più che trovare risposte al dolce e 
solleticante sentimento di dubbio, più che trovare soluzioni alle mie domande su ciò che 
stava al di là del palcoscenico, ho trovato ancora più incertezza, più flusso vitale, ancora 
più fascino, ancora più domande, più tensione, più essenza. Questo è stato “Adotta 
uno spettacolo” per me. Ha fatto parte dell’arricchimento di una tensione che cresce in 
potenza man mano che ci si avvicina all’oggetto desiderato e per questo sarà di più di 
un’esperienza, sarà memoria.

Miruna Drajneanu

“Adotta uno spettacolo” per me è stata una finestra sul mondo di cui voglio far parte: il 
teatro. Grazie a questo progetto ho potuto confrontarmi, parlare, intervistare numerosi 
attori e registi e ho potuto vedere un numero enorme di spettacoli a prezzo ridotto. 
Ma “Adotta” è stata soprattutto un’esperienza formativa e di confronto: non solo il 
mio modo di scrivere è migliorato grazie alle recensioni, ma con le persone che hanno 
guidato il progetto e i miei colleghi ho discusso di teatro. Spesso quando si esce da teatro 
si sentono gli spettatori commentare lo spettacolo limitandosi a dire “bello”, ma a me 
sembra riduttivo e mi fa piacere aver trovato, in “Adotta uno spettacolo”, delle persone 
appassionate come me con cui parlare di attori, di scenografie, di costumi, di sensazioni 
e di emozioni, con le quali sviluppare un senso critico e delle bellissime amicizie.

Federico Tallon

Nonostante la prematura chiusura del progetto di “Adotta uno spettacolo”, per cause 
a noi tutti note, la mia esperienza nella redazione dell’ABC del Teatro è stata breve ma 
significativa. Sicuramente avrei potuto imparare di più grazie a questo progetto nel 
corso dell’anno, e penso sia per questo motivo che non posso dare una testimonianza 
vera e propria, ma non per questo lo ritengo poco importante per il mio percorso. Grazie 
ad “Adotta” sono riuscito a dare attenzioni a cose a cui prima non ne avrei mai data, 
non solo in ambito teatrale, ma anche per quanto riguarda il mondo dello spettacolo 
in generale e tutto ciò che ne segue. Infine, posso dire che oltre ad avermi sicuramente 
lasciato qualcosa dal punto di vista emotivo ed esperienziale, mi ha portato anche un 
grande arricchimento culturale.

Filippo Santarossa
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ABC DEL TEATRO

Testimonianze dalla redazione di “ABC del teatro” 

Sono passati ormai quattro anni da quando ho iniziato a far parte della redazione 
dell’ABC del Teatro, ma ora questa straordinaria esperienza giunge al termine ed è 
quindi il momento di tirare le somme di quanto ho imparato in questi anni. Lasciando la 
redazione, porto con me non solo tutti gli spettacoli che ho visto, tutte le recensioni che 
ho scritto e tutto quello che ho imparato dagli attori e registi che ho avuto la fortuna di 
conoscere e intervistare, ma anche uno spirito critico (a volte fin troppo), nuove capacità 
e, soprattutto, nuove amicizie. È difficile esprimere a parole quanto questo progetto 
abbia significato per me e quanto mi abbia cambiato. Sono timidamente entrato in 
redazione a quindici anni, del tutto estraneo al mondo del Teatro, e ne esco maggiorenne 
e notevolmente appassionato. Il morbo del teatro, come lo definisce qualcuno, mi 
ha contagiato e, per fortuna, sembra non esserci cura. Non potrò mai sottolineare 
abbastanza quanto Adotta uno spettacolo sia fondamentale per la diffusione di questo 
morbo e quanto questo progetto sia necessario alla formazione di un nuovo pubblico 
che vada, nel tempo, a sostituire quello vecchio, garantendo la sopravvivenza di un’arte 
tanto antica quanto affascinante. 
Oggi più che mai il Teatro si trova in difficoltà e mi auguro di tutto cuore che riesca a 
superare i tempi duri che ci stanno mettendo tutti alla prova. Il mio ultimo anno è stato 
interrotto a metà dall’emergenza causata dalla pandemia di COVID-19 e mi dispiace 
che la mia esperienza debba concludersi così, ma non ho dubbi che quando i teatri 
potranno finalmente riaprire sarò tra i primi ad acquistare un biglietto. 
Vorrei infine ringraziare tutte le persone che hanno reso questa esperienza possibile: la 
mia professoressa d’italiano del biennio, Angela Piazza, sempre capace di valorizzare 
i suoi studenti e offrire loro opportunità uniche; la mia mentore, Carla Manzon, senza 
cui non avrei mai scoperto la mia passione per il Teatro; e i miei compagni ed amici 
che mi hanno accompagnato in questi anni, rendendo la mia esperienza ancora più 
straordinaria. 
Il mio percorso con “Adotta uno spettacolo” finisce qui, ma porterò per sempre con me 
questa esperienza e non smetterò mai di portare avanti la mia passione per il Teatro, il 
trionfo dell’umanità.

Carlo Tomba

“Accade ora! Accade sempre!” Così grida a voce roca e piena la Madre pirandelliana, 
un personaggio che rivendica sofferente la sua essenza. E questo atto manifesto di 
linfa vitale sprigiona scintille di trascendenza esattamente nella maniera in cui l’arte 
in generale e il teatro in particolare portano con sé vita eterna e aspirazioni all’infinito. 
Per questa ragione uno spettacolo è sempre più di uno spettacolo: è un rito pagano 
che riguarda tutta una comunità di uomini con il loro sentire, fa parte di un’educazione 
culturale che tende al bene. Per questi motivi necessariamente il teatro non può morire, 
a dispetto della situazione attuale. Generazione dopo generazione le sale dei teatri 



Ringrazio con sentita gratitudine per la loro affettuosa pazienza e disponibilità tutti i 
docenti e i dirigenti scolastici che hanno aderito al progetto:
I DOCENTI:
Letizia Andreozzi, Sara Antoniali, Sara Avon, Maurizio Baldi, Athos Basso, Georgia Bergamo, 
Lucia Bettoli, Manuela Brunetta, Claudia Bruno, Alberto Buccaro, Antonia Campese, 
Doris Carpenedo, Maria Teresa Catucci, Annamaria Ceccarello, Maria Teresa Clemente, 
Roberto Coden, Francesco Colussi, Patrizia Console Pentrelli, Giorgia Conzato, Monica Copat, 
Flavia Coral, Doriana Corazza, Susanna Corelli, Francesca Corradin, Annamaria Coviello, 
Paola Da Ros, Antonella Dal Corso, Paola Danelon, Sara De Savi, Barbara D’Andrea, 
Manuela Del Fiol, Donatella Del Piero, Rachele Di Michele, Francesca Doretto, 
Alessandro Dose, Francesca Endrigo, Sara Fabretto, Valentina Fleiban, Chiara Fontana, 
Fabiola Fontanel, Massimiliano Galati, Diana Garcia, Gabriella Gasparini, Nicla Gava, 
Raffaella Gava, Luca Gianni, Vittoria Gioia, Mara Gobbi, Luigi Grimaldi, Elisa Lazzaro, 
Raffaele Lentini, Giuseppe Losapio, Valentina Magnino, Alessandra Magoni, Cristina Marchini, 
Rossella Marino, Emiliano Marra, Elena Marzotto, Alessandro Mazzoli, Antonella Mazzotta, 
Annamaria Mereu, Cristina Michielin, Giuliana Missinato, Lionella Modolo, Fausta Morassutto, 
Luigi Moro, Michela Oro, Antonio Mastino, Vera Pangon, Giulia Pascot, Virginia Paternò, 
Alessandra Pavan, Silvia Pettarin, Paola Piccinin, Angela Piazza, Francesca Piovesan, 
Francesca Presotto, Vanna Presotto, Erika Protti, Susanna Pugliese, Marta Raminelli, 
Riccarda Rigo, Renata Romor, Anna Rosolen, Luisa Rossetti, Elisabetta Sabino, 
Roberta Santambrogio, Daniela Santellani, Stefania Savocco, Alessandro Sellan, 
Elisabetta Sgromo, Paola Siano, Donatella Sirza, Marika Stocco, Maria Carolina Tedeschi, 
Monica Tesolin, Claudia Tiburzio, Antonella Toffolo, Barbara Tomasella, Maria Piera Tramontin, 
Jessica Tramontina, Natalia Troìa, Daniela Turchet, Danila Turchet, Vera Vakhova, 
Giovanna Vazzana, Michela Vazzoler, Yvan Visintin, Lucia Vivian.
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 Raffaella Cerquetti dell’I.S.I.S. 
E. Torricelli Maniago; Dott.ssa Lucia Cibin della Scuola Secondaria di Primo Grado G. 
Lozer Pordenone; Dott.ssa Maria Lidia Filippetto della Scuola Secondaria di Primo Grado 
P.P. Pasolini Pordenone; Dott. Aldo Mattera dell’I.S.I.S. Licei G.A. Pujati Sacile; Dott.ssa 
Simonetta Polmonari dell’Istituto IPSIA B. Carniello Brugnera e I.S.I.S. G. Marchesini Sacile; 
Dott. Enrico Quattrin del Liceo Artistico E. Galvani Cordenons; Dott.ssa Anna Romano 
del Liceo E. Vendramini Pordenone; Dott.ssa Alessandra Rosset dell’I.T.S.S.E. O. Mattiussi 
Pordenone; Dott.ssa Paola Stufferi dell’I.S.I.S. F. Flora Pordenone; Dott.ssa Teresa Tassan 
Viol del Liceo Leopardi-Majorana Pordenone; Don Lorenzo Teston dei Licei Don Bosco 
Pordenone; Dott. Vincenzo Tinaglia dell’I.S.I.S. P. Sarpi San Vito al Tagliamento; Dott.ssa 
Ornella Varin del Liceo Scientifico M. Grigoletti Pordenone.
Un ringraziamento particolare per il progetto “Solo il tuo nome mi è nemico” a: 
Maria Ariis, Paola Salvi, Carla Manzon, Grazia Pirozzi, Daniela Vaccher, Manuela Zanussi 
Presidente dell’Organismo di Mediazione Forense dell’Ordine degli Avvocati di Pordenone, 
Alberto Rumiel Presidente dell’Ordine degli Avvocati di Pordenone.
Grazie anche a tutti gli studenti che hanno partecipato.
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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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