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GIOVANI RIFLESSIONI SUL TEATRO E
SULLA VITA: UN INTENSO DIALOGO
EMOTIVO

Ogni anno il progetto “Adotta uno spettacolo” ci riserva un’emozione
speciale: quella di vedere i ragazzi sorpresi, capaci di riflessioni vive e
vivaci, ma soprattutto coinvolti e toccati da un’esperienza artistica, quella
del teatro, che rappresenta il nostro profondo substrato culturale, quel
substrato in cui dovrebbero affondare le radici di ogni individuo e cittadino.

Ecco allora che i 19 anni di lavoro impegnativo e puntuale su un progetto
che ha I'alto obiettivo di contribuire alla conoscenza, generare curiositg,
stimolare il pensiero, vengono sempre ripagati da cido che i ragazzi
restituiscono con le riflessioni raccolte in questa pubblicazione.

Ci ostiniamo con tenacia a produrre questo volume che negli anni &
diventato via via sempre piu corposo, per lasciare ai ragazzi un regalo
raro: la traccia delle emozioni che hanno vissuto. Siamo poi convinti che
questa pubblicazione diventa per i ragazzi e gli insegnanti anche uno
strumento didattico di scrittura e di riflessione e, per molti attori e registi,
un modo di avere un feedback aperto e non filtrato, su cio che realmente
sono riusciti a trasmettere al proprio giovane pubblico.

Questa brochure permette infatti di proseguire un “dialogo teatrale”
che inizia con la scelta dello spettacolo da adottare e continua con la
preparazione alla sua visione, con la partecipazione a teatro, con gli
incontri con gli artisti. Un dialogo che & scambio e arricchimento e che
incarna profondamente cio che intendiamo come formazione culturale.

Grazie quindiaCarlaManzon che ha curatoil progetto, atuttigliinsegnanti
(e sono davvero tanti) che partecipano con attenzione e coinvolgimento,
agli enti che ci sostengono credendo come noi nella valenza formativa
di “Adotta uno spettacolo”: un grazie in primis alla Fondazione Friuli, da
sempre attenta ai giovani e alle loro esigenze formative, all’Ente Regionale
Teatrale del Friuli Venezia Giulia, al Teatro Comunale Giuseppe Verdi e al
Comune di Pordenone, in collaborazione con la Provincia.

Infine, un grande ringraziamento va ai quasi 4.000 ragazzi che hanno
seguito questa 19° edizione, rinnovando loro l'appuntamento con un
ancora piu ricco e articolato “Adotta uno spettacolo 2017-18".

Antonino Frusteri
Presidente
Thesis Associazione Culturale
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“Andare a teatro significa vivere con gli attori, condividere anche solo
un'ora della propria giornata con qualcuno che e i in carne ed ossa e vuole
parlarci, raccontarci una storia, lasciarci delle riflessioni, ma, soprattutto,
farci emozionare. Il teatro e fatto di emozioni, gli attori invitano a lasciarsi
emozionare dallo spettacolo perché il teatro e vita.

Anche questo e Amore”.

Alberto Maluta 5 C SCI, Liceo Scientifico M. Grigoletti - Pordenone

Volevo ringraziare 'autore di queste parole (riprese da una riflessione lanciata
agli studenti dagli attori Spiro Scimone e Francesco Sframeli), poiché ha
catturato pienamente il senso e il perché I'Associazione Thesis, e le curatrici
che mi hanno preceduta, hanno investito la loro energia con passione e
amore per 19 anni, in questo importante progetto di educazione al Teatro
che si chiama “Adotta uno spettacolo” .

Il teatro € vita, € amore, emozione, ma anche riflessione e presa di coscienza
dei problemi del mondo che ci circonda.

Mai come in questo 19° anno di etd del progetto, (che anche in questa
stagione ha quasi raggiunto le quattromila presenze), i giovani spettatori
di “Adotta uno spettacolo” si sono dimostrati coscienti e maturi, rivelandolo
attraverso la straordinaria cartina di tornasole delle loro recensioni.

E stata una stagione ricca di spunti molto diversi, di rilevanza poetica e civile;
di incontri formativi e provocatori come quello con don Pierluigi di Piazza e la
Fondazione Luchetta, Ota, D’Angelo, Hrovatin, in merito allo spinoso tema
dell'accoglienza ai migranti; di spettacoli talvolta emotivamente difficili da
sostenere per dei ragazzi adolescenti.

Spettacoli che li hanno resi consapevoli, che li hanno portati a considerazioni
come questa: “ll compito del teatro, ancora una volta educatore e in
controtendenza, € quello di far riflettere e portare alla mente dei presenti
diverse domande” per “guidare le nuove generazioni verso una maggiore
responsabilizzazione”, come dicono Alessio Piccoli e Sara Radegonda della 5*
AESAdel Liceo Grigolettidi Pordenone a proposito dell'importante spettacolo
che ricordava Giovanni Falcone e Paolo Borsellino a 25 anni dalla loro morte
per “avvicinare gli studenti a temi quali la memoria storica e la coscienza
nazionale”. (ibidem)

Talvolta provo uno stupore misto a soddisfazione incontenibile quando
riesco a cogliere nei loro elaborati importanti sfumature critiche alle quali
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tanti adulti, io stessa in primis, non sarebbero mai giunti, e che ci rendono
orgogliosi e caparbi nel voler risolutamente continuare la difficile e gioiosa
impresa di questo meraviglioso progetto; le parole di Maria Zilio della 5* ASIA
delllst. Marchesini di Sacile (a proposito dello spettacolo “Odissera A/R") ne
sono la prova inconfutabile:

“Infine, che dire? Un’opera cosi ben costruita fa venir voglia di sottoscrivere un
abbonamento a teatro per avere l'opportunita di vederne molte altre: percio
é importante che proprio a partire dalle scuole si continuino a promuovere
attivitd come ‘Adotta uno spettacolo, al fine di diffondere una delle forme
d’arte che meglio comunicano con gli spettatori e che, a volte anche in
chiave comica, riesce a far riflettere il pubblico su tematiche sempre attuali.”

Come lo scorso anno, abbiamo ricevuto numerosi video ed elaborati grafici e
come lo scorso anno abbiamo deciso di pubblicarli sul sito web del progetto,
per poterli “gustare” nella loro versione integrale e nella bellezza dei disegni
originali. (www.adottaunospettacolo.it)

Abbiamo continuato l'attivitd della pagina Facebook dedicata all’/ABC del
Teatro: anche quest’anno la creativitd dei ragazzi che hanno partecipato
alla redazione ha potuto sbizzarrirsi con articoli, video e idee un po’ pazze per
promuovere gli spettacoli e coommentarli.

Abbiamo dato inizio a un progetto pilota che ha coinvolto quindici ragazzi
del Liceo Grigoletti di Pordenone. Gli studenti hanno scelto di investire molte
ore di Alternanza Scuola-Lavoro dedicandole all‘allestimento dello spettacolo
“Le Troiane” di Euripide. E stato un coinvolgimento totale il loro, si sono
occupati di musiche (scritte appositamente), costumi, scene, recitazione,
hanno avuto interessanti incontri con varie professionalitad dello spettacolo
e un importante confronto con alcuni allievi dell’Accademia “Nico Pepe” di
Udine. La loro dedizione e la loro fatica & risultata ai miei occhi in alcuni
momenti, anche duri e di sconforto, commovente. Faccio loro i miei sinceri
complimenti poiché si sono comportati come dei veri professionisti!

Vorrei concludere con un grazie di cuore a tutti i docenti che con indefessa e
inesauribile partecipazione hanno reso possibile che “Adotta uno spettacolo”
sia riuscito a proseguire a vele spiegate la sua diciannovesima avventural!

Carla Manzon
responsabile del progetto
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IL PROGETTO IN NUMERI

SPETTACOLI

n°® spettacoli: 34
n® istituti partecipanti: 16
n°® adesioni: 3546

INCONTRI “VISTI DA VICINO"

n® incontri: 11
n® istituti partecipanti: 10
n°® presenze: 716 per 24 classi

MATERIALI VIDEO E GRAFICI A CORREDO

n°® 43
pubblicati nel sito web del progetto: www.adottaunospettacolo.it
nella sezione “Dopo la Prima”

CONCORSO “LA SCENA DELLA PAROLA"
DEDICA A BJORN LARSSON

n® istituti partecipanti: 6

n°® studenti partecipanti: circa 530

n° opere in concorso: 181

n°® studenti presenti all'incontro con l'autore: 280
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| PERCORSI, GLI SPETTACOLI E LE SCUOLE

PERCORSO “I CLASSICI”

L'UOMO DAL FIORE IN BOCCA...

E NON SOLO

Spettacolo adottato da:

Liceo Scientifico M. Grigoletti
Pordenone

IPSIA G. Freschi - San Vito al Tagliamento

MISTERO BUFFO

Spettacolo adottato da:

Licei Don Bosco - Pordenone
I.T.S.T. J.F. Kennedy - Pordenone
Liceo E. Vendramini - Pordenone

MADAME BOVARY

Spettacolo adottato da:

I.T.S.T. S. Pertini - Pordenone
1.S.1.S. F. Flora - Pordenone
Liceo Artistico I.S.A. E. Galvani
Cordenons

Liceo Scientifico M. Grigoletti
Pordenone

I.T.S.T. J.F. Kennedy - Pordenone
1.S.1.S. G. Marchesini - Sacile
Liceo Leopardi-Majorana - Pordenone

CASA DI BAMBOLA

Spettacolo adottato da:

I.S.1.S. Liceo Le Filandiere

San Vito al Tagliamento

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

CYRANO DI BERGERAC
Spettacolo adottato da:
I.S.1.S. Liceo Le Filandiere
San Vito al Tagliamento
I.S.1.S. E. Torricelli - Maniago

LE DONNE GELOSE

Spettacolo adottato da:

I.S.1.S. Licei G. A. Pujati - Sacile
I.T.S.T. J.F. Kennedy - Pordenone
I.T.S.T. S. Pertini - Pordenone
Liceo Scientifico M. Grigoletti
Pordenone

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

1.S.1.S. L. Zanussi - Pordenone

IL MALATO IMMAGINARIO

Spettacolo adottato da:

I.S.1.S. Liceo Le Filandiere

San Vito al Tagliamento

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

IL BORGHESE GENTILUOMO
Spettacolo adottato da:
I.S.1.S. Licei G. A. Pujati - Sacile

IL PREZZO

Spettacolo adottato da:

I1.T.S.T. S. Pertini - Pordenone

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

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

Licei Don Bosco - Pordenone

1.T.S.S.E. O. Mattiussi - Pordenone
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PERCORSO
“IL TEATRO DELLE EMOZIONI"

CRONACHE DEL BAMBINO ANATRA
(Progetto GLI imPERFETTI)

Spettacolo adottato da:

Liceo Scientifico M. Grigoletti
Pordenone

Liceo Leopardi-Majorana - Pordenone
Licei Don Bosco - Pordenone

UN'ORA DI TRANQUILLITA
Spettacolo adottato da:

Liceo Scientifico M. Grigoletti
Pordenone

I.T.S.S.E. O. Mattiussi - Pordenone
Liceo Artistico I.S.A. E. Galvani
Cordenons

LAIKA

Spettacolo adottato da:

I.S.1.S. Licei G. A. Pujati - Sacile
I.S.1.S. F. Flora - Pordenone
Liceo E. Vendramini - Pordenone
Liceo Leopardi-Majorana - Pordenone
Liceo Scientifico M. Grigoletti
Pordenone

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

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

AMORE

Spettacolo adottato da:

Liceo Scientifico M. Grigoletti
Pordenone

1.S.1.S. G. Marchesini - Sacile
Liceo Artistico I.S.A. E. Galvani
Cordenons

CALENDAR GIRLS
Spettacolo adottato da:
1.S.1.S. F. Flora - Pordenone
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NON C’'E ACQUA PIU FRESCA
Spettacolo adottato da:
I.S.1.S. Liceo Le Filandiere
San Vito al Tagliamento

LE PRENOM

Spettacolo adottato da:

I.S.1.S. Liceo Le Filandiere

San Vito al Tagliamento

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

LA SCUOLA

Spettacolo adottato da:

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

I.S.1.S. Liceo Le Filandiere

San Vito al Tagliamento

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

BULL

Spettacolo adottato da:

Liceo Leopardi-Majorana - Pordenone
I.S.1.S. P. Sarpi San Vito al Tagliamento
I.S.1.S. G. Marchesini - Sacile

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

PERCORSO
“IL TEATRO DELLE IDEE"”

IL SOLITO VIAGGIO
Spettacolo adottato da:
I.S.L.S. E. Torricelli - Maniago

OBLIVION: THE HUMAN JUKEBOX
Spettacolo adottato da:

I.S.1.S. Liceo Le Filandiere

San Vito al Tagliamento

ODISSEA A/R

Spettacolo adottato da:

Liceo Leopardi-Majorana - Pordenone
Licei Don Bosco - Pordenone

Liceo Scientifico M. Grigoletti
Pordenone

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

COME CAVALLI CHE DORMONO IN
PIEDI

Spettacolo adottato da:

I.S.1.S. Liceo Le Filandiere

San Vito al Tagliamento

PERCHE NON PARLI?
Spettacolo adottato da:
I.S.1.S. Liceo Le Filandiere
San Vito al Tagliamento

QUELLO CHE NON HO

Spettacolo adottato da:

Liceo Scientifico M. Grigoletti
Pordenone

Liceo Leopardi-Majorana - Pordenone
I.S.1.S. G. Marchesini - Sacile

NUMERO PRIMO
Spettacolo adottato da:
I.S.1.S. P. Sarpi - San Vito al Tagliamento

PERCORSO .
“TEATRO E SOCIETA"”

HUMAN
Spettacolo adottato da:

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

INTERVISTA

Spettacolo adottato da:

I.S.1.S. Licei G. A. Pujati - Sacile
Liceo E. Vendramini - Pordenone
I.S.1.S. Liceo Le Filandiere

San Vito al Tagliamento

Liceo Scientifico M. Grigoletti
Pordenone

IL SOGNO DI UN'ITALIA
Spettacolo adottato da:

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

SI FA PRESTO A DIRE
ELETTRODOMESTICO

Spettacolo adottato da:
I.S.1.S. Licei G. A. Pujati - Sacile

L’'ORA DI RICEVIMENTO (BANLIEUE)
Spettacolo adottato da:

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

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

Liceo Scientifico M. Grigoletti
Pordenone

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

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

| SUOCERI ALBANESI
Spettacolo adottato da:
I.S.1.S. Licei G. A. Pujati - Sacile
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QUI E ORA

Spettacolo adottato da:

Liceo Leopardi-Majorana - Pordenone
I.S.1.S. F. Flora - Pordenone

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

Licei Don Bosco - Pordenone

32".16 TRENTADUE SECONDI E SEDIC]
Spettacolo adottato da:

Liceo Leopardi-Majorana - Pordenone
I.T.S.S.E. O. Mattiussi - Pordenone
I.S.1.S. G. Marchesini - Sacile

Liceo Scientifico M. Grigoletti
Pordenone

NOVANTADUE

Spettacolo adottato da:

Liceo Leopardi-Majorana - Pordenone
I.T.S.T. J.F. Kennedy - Pordenone
I.S.1.S. Licei G. A. Pujati - Sacile

Liceo Scientifico M. Grigoletti
Pordenone

Licei Don Bosco - Pordenone

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

INCONTRI CON
GLI STUDENTI

La Compagnia dello spettacolo
CRONACHE DEL BAMBINO ANATRA
(Progetto GLI imPERFETTI)

ha incontrato gli studenti di:

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

MADAME BOVARY

hanno assistito alle prove dello
spettacolo gli studenti di:

Liceo Scientifico M. Grigoletti
Pordenone

Gruppo misto Prog. ASL “Protagonisti a
teatro” e redazione ABC del Teatro

INTERVISTA
Graziano Piazza e Viola Graziosi

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

LAIKA

Ascanio Celestini

ha incontrato gli studenti di:

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

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

Liceo E. Vendramini - Pordenone
I.S.1.S. Licei G. A. Pujati - Sacile

La Compagnia dello spettacolo
AMORE

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

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

La Compagnia dello spettacolo
ODISSEAA/R

ha incontrato gli studenti di:

Liceo Leopardi-Majorana - Pordenone

COME CAVALLI CHE DORMONO IN PIEDI
Paolo Rumiz

ha incontrato gli studenti di:

I.S.1.S. Liceo Le Filandiere

San Vito al Tagliamento

La Compagnia dello spettacolo
LA SCUOLA

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

UN’ORA DI TRANQUILLITA

hanno assistito al backstage e
all’‘allestimento dello spettacolo
gli studenti di:

Liceo Scientifico M. Grigoletti
Pordenone

Gruppo misto Prog. ASL “Protagonisti a
teatro”

Liceo E. Vendramini - Pordenone
Liceo Artistico I.S.A. E. Galvani
Cordenons

sui temi dello spettacolo BULL

Carla Manzon

ha incontrato gli studenti di:

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

sul tema UMANITA: VOCE DEL VERBO
ACCOGLIERE

don Pierluigi Di Piazza (Centro Balducci),
Fulvio Gon (Fondazione Luchetta,
D’Angelo, Ota, Hrovatin) e Gioia Meloni
(giornalista RAIfvg)

hanno incontrato gli studenti di:

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

Liceo E. Vendramini - Pordenone
I.T.S.S.E. O. Mattiussi - Pordenone
1.S.1.S. F. Flora - Pordenone

PERCORSO
“LA SCENA DELLA PAROLA"

DEDICA A BJORN LARSSON
Istituti partecipanti al Concorso e

allincontro con ["Autore all’Aula Magna T.

Drusin di Pordenone

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

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

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

I.S.1.S. Liceo Le Filandiere

San Vito al Tagliamento

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



L’'UOMO DAL FIORE IN BOCCA...

E NON SOLO

di Luigi Pirandello, adattamento di
Gabriele Lavia

con Michele Demaria, Barbara Alesse
regia di Gabriele Lavia

Teatro Comunale Giuseppe Verdi
Pordenone
7 e 11 novembre 2016

PERCORSO “I CLASSICI”

SPETTACOLO ADOTTATO DA:

Liceo Scientifico M. Grigoletti
Pordenone

Classe: 4* ALIN

Coordinatrice: prof.ssa Claudia Bruno
IPSIA G. Freschi

San Vito al Tagliamento

Classe: 52 B ODO

Coordinatrice: prof.ssa Nathalie Santin

L’'UOMO DAL FIORE IN BOCCA...
E NON SOLO

Il fiore dell’'uomo

“L'uomo dal fiore in bocca” di Luigi Pirandello € un atto unico di genere drammmatico.

La trama racconta di due uomini che di notte si incontrano al bar della stazione.

Il protagonista € in attesa di morire a causa di un tumore e cerca di sviare il suo pensiero
immedesimandosi nella vita di altre persone. L'uomo pacifico funge da spalla all’'uomo dal
fiore in bocca, ma evidenzia la monotonia e la banalita della vita quotidiana. (...)

A mio parere la scenografia diventa fondamentale perché & un luogo simbolico ed &
rappresentata da una stazione ferroviaria del Sud [talia. La pioggia, alternata ai tuoni,
diventava per me quasi paurosa e i treni che partivano mi trasmettevano infelicita e
angoscia.

Ritengo che i pacchetti significassero il carico di doveri che I'uomo pacifico era costretto
ad accettare, ma allo stesso tempo recitava disperato per trasmetterci la fuga dalla
quotidianita. La scena che ho preferito e allo stesso tempo mi ha trasmesso mistero,
angoscia e paura, € stata quando la moglie camminava lentamente con l'ombrello
inseguendo suo marito oltre al vetro della sala d'aspetto; questo gesto all'uomo dal
fiore in bocca ricordava la morte. L'idea della malattia, in generale, ci porta sempre ad
apprezzare il valore della vita.

La storia di Luigi Pirandello mi & piaciuta molto perché tratta della morte, una tematica
profonda e misteriosa. L'uomo dal fiore in bocca la viveva con un approccio filosofico e
cercava di ritardarla il piu possibile.

Anna Scodeller
Classe 5" B ODO, IPSIA G. Freschi - San Vito al Tagliamento

Il fiore del male

“L'uomo dal fiore in bocca” ¢ un atto unico di Luigi Pirandello, esempio di dramma
borghese. Il testo teatrale venne preso da una novella scritta anni prima e intitolata “La
morte addosso”. La scena si apre nella sala d'aspetto di una stazione del Sud Iltalia, dove
all'interno c'&€ un uomo interpretato da Lavia, seduto su una panchina.

All'improvviso entra un altro uomo, definito “uomo pacifico”, che a causa di alcuni pacchetti
perde il treno. Proprio per questo motivo entra in questa sala in modo brusco: 'uomo dal fiore
in bocca lo aiuta a rialzarsi a causa della caduta e da questo incontro iniziano a dialogare.

Il dialogo € molto fluido, fino a quando I'uomo dal fiore in bocca racconta con insistenza
dei piu minuti, e all'apparenza insignificanti, aspetti della vita.

L'uomo pacifico non riesce a capire come mai queste parole vengano da un individuo che
all'apparenza sembra come gli altri e che non sembra avere un segreto.

Solamente quasi alla fine dello spettacolo I'uomo dal fiore in bocca decide dirivelare il suo
segreto: quello di avere un tumore, con un bellissimo nome, l'epitelioma.

Pero quel bellissimo nome gli avrebbe portato via la vita, fra qualche mese.

Mentre i due dialogano, vedono dietro l'angolo I'ombra della moglie, che ormai &
preoccupata a causa di questa malattia e lo vuole curare con il proprio affetto.

e non solo

L’uomo dal fiore in bocca...



Per |ui era un ostacolo, perché gli ricordava costantemente che doveva morire.

Questo testo teatrale, secondo me & molto importante, perché fa capire quali sono le
cose fondamentali: non bisognerebbe mai lamentarsi di quello che si ha, perché ci sono
persone che vorrebbero essere al nostro posto e si accontenterebbero del nulla piuttosto
che andarsene.

Sharon Costa
Classe 5" B ODO, IPSIA G. Freschi - San Vito al Tagliamento

L'inevitabile angoscia di vivere

"Due persone si incontrano di notte, al caffé di una stazione e, mentre uno dei due attende
il treno, dopo aver perso quello precedente, I'uvomo dal fiore in bocca lo sconcerta con
le sue singolari e amare riflessioni sulla vita e sulla morte”: cosi riporta la brochure dello
spettacolo “L'uomo dal fiore in bocca”, tratto dal racconto “Caffé notturno” (ovvero “La
morte addosso”) di Luigi Pirandello, andato in scena venerdi 11 novembre al Teatro Verdi di
Pordenone.

Fin dall'inizio si viene travolti da una lieve ironia dei personaggi: il Pacifico Avventore, goffo e
frettoloso con i suoi pacchi e pacchettini, che perde il treno e si imbatte nell’'uomo dal fiore
in bocca, impaziente di trovare un‘altra preda a cui attaccarsi con I'immaginazione per
succhiarne la vita. Tutto cid rappresentato in una scenografia sontuosa e imponente.

Ruolo che calza a pennello a Gabriele Lavia, che offre un’interpretazione molto realistica
e attuale, con buon movimento e gestualitd. Convincente anche la prestazione di Michele
Demaria nel rappresentare I'ansia e il senso di oppressione di un uomo schiacciato dai doveri
imposti dalla vita sociale.

Interessante, infine, la breve parte che affronta il tema del rapporto tormentato tra moglie e
marito, dove accade spesso che i ruoli si invertano, trovandosi, cosi, di fronte a una “marita”
e un “moglio”. L'abilita di Lavia di spiegare come il matrimonio riesca a mutare I'uomo,
facendolo piegare dlle richieste della moglie, che assume un ruolo maschile di comando
allinterno della vita coniugale, fa sorridere anche i piu giovani, grazie ad un’ironia che rende
i personaggi vicinissimi a noi.

Maria Costanda
Classe 5* B ODO, IPSIA G. Freschi - San Vito al Tagliamento

Quello che hai dentro, dentro resta

Gabriele Lavia riesce a stupire un‘altra volta il pubblico con “L'uomo dal fiore in bocca”.
Rende magnifica la scenografia che si colloca in una buia sala d'aspetto, con un enorme
orologio al centro e una grande vetrata appannata. Tutto inizia quando si incontrano due
uomini: uno ha perso il treno, I'altro, non riuscendo a stare in casa, va in giro, inseguito dalla
moglie. Il protagonista racconta che gli & stato diagnosticato un epitelioma, chiamandolo
“fiore”, che gli lascera solo pochi mesi di vita; invece 'uomo pacifico non pud comprendere
tutto, perché ha numerosi doveri imposti dalla vita sociale, come i tanti pacchi, pacchetti
e pacchettini regalo. Lavia, interprete dell'uomo dal fiore in bocca e Michele Demaria,
I'uomo pacifico, mostrano anche dei veri sentimenti emozionando il pubblico; non tutte le
scene erano drammatiche, perché molte parti sfioravano I'umorismo, portando il pubblico
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da uno stato d'animo all’altro. Molto spesso entrava in scena la moglie del protagonista,
interpretata da Barbara Alesse, che andava su e giu per il marciapiede della stazione,
tenendo il pubblico molto piu attento. C'e da dire che anche la musica ha giocato un ruolo
importante, trasmettendo senso di angoscia, perplessitd e tensione. Avendo gia letto la
trama, immaginavo di annoiarmi: invece gli attori sono stati molto bravi, sorprendendo il
pubblico e me stesso di seguito. Se dovessi dare un giudizio, direi che & stato tutto fantastico
e perfetto.

Vlad Suvorov
Classe 5" B ODO, IPSIA G. Freschi - San Vito al Tagliamento

“L'uomo dal fiore in bocca”: spettacolo e riflessione

“Perché devo vivere se poi devo morire?” E questa la frase simbolo dello spettacolo
teatrale “L'uomo dal fiore in bocca”, dall'lomonimo atto unico di Pirandello, arricchito da
altre tematiche pirandelliane. Nel bel mezzo di un temporale notturno, in una stazione
del Sud Italia arriva un “uomo pacifico” con in mano una un’enorme quantita di “pacchi,
pacchetti e pacchettini”, che attira l'attenzione di un uomo seduto su una panca, I'uomo
dal fiore in bocca. Durante le ore di attesa del treno seguente, i due intrattengono una
conversazione, in realtd quasi un lungo monologo dell'uomo dal fiore in bocca, da cui
emerge il suo stato di salute ed emotivo: & affetto da un tumore e non puod evitare di
percepire continuamente su di sé una presenza incombente: la morte.

Trovandosi ormai in una fase di passaggio tra vita e morte, la sua esistenza perde
significato e sente il bisogno di osservare gli altri, per vivere la loro vita attraverso
I'immaginazione. La vita delle persone, fondata su superficialitd e maschere indossate
ogni giorno, gli appare inconsistente tanto quanto la propria, ridotta ormai a convivere
con la duplice figura della moglie e della morte sempre i, ad un passo da lui.

Temi come il senso dell’esistenza umana, l'intreccio tra amore e morte, la crisi della
famiglia borghese e la malattia, a cui si aggiungono l'efficace recitazione di Gabriele
Lavia e una scenografia ricca di simboli (come la stazione dei treni e l'orologio senza
lancette) fanno de “L'uomo dal fiore in bocca” uno spettacolo che offre molteplici
spunti di riflessione.

Gaia Bortolin
Classe 4" A LIN, Liceo Scientifico M. Grigoletti - Pordenone

Vivere

L'uomo dal fiore in bocca dialoga con i ragazzi di una scuola superiore e conclude
l'incontro cosi:

Perché devo vivere se poi devo morire? Tutti scherzano sulla morte, usando questa
parola a sproposito, ma solo una persona che aspetta di morire ne coglie il significato.
Sono malato, ho un tumore e ho paura della morte, tanto da volermi attaccare con
I'immaginazione alla vita di altri.

Mi piace pensare alla morte come una signora cupa che si aggira nella notte e tu, per
quanto possa impegnarti, non riuscirai mai a scappare da lei. Un giorno questa persona
giunse da me, mi mise un fiore in bocca e disse che sarebbe ripassata: capii benissimo
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L'uomo dal fiore in bocca...



che 'avrei rivista molto presto. Vedete, il giorno che mi dissero della mia malattia avrei
voluto morire all’istante; che senso ha amare, soffrire, se da un momento all'altro questa
signora potrebbe portarti via?

L'altro giorno incontrai in una stazione un uomo, lo soprannominai “I'avventore”.

Ci feci una lunga chiacchierata, e pensate...! Ha perso il treno per ben due volte.
Faceva ridere, era pieno di pacchetti e pacchettini da portare alle figlie. Gli chiesi, una
volta arrivato al suo paesello, di fermarsi vicino ad un cespuglietto d’erba e di contarne
tutti i fili per me: quanti fili saranno, tanti giorni ancora io vivro.

Cosa facevo io in quella stazione? Beh, osservavo le persone... lui poverino, mi ascoltd
per ore! Ero arrabbiato, arrabbiato con mia moglie. Lei soffre forse piu di me, che sto
vivendo questa storia in prima persona: le persone care sono molto importanti nella vita
di una persona malata. Se le vedi soffrire per te e la tua malattia, capisci che la morte si
avvicina sempre piu velocemente e vorresti tenere lontani tutti.

Ragazzi, io vi dico questo per farvi capire che il tempo passa, le lancette dell'orologio
si muovono e la morte si avvicina. Vivete il presente perché il futuro pud cambiare
improvvisamente. Guardate ogni piccola cosa: nelle piccole cose ci sono grandi
significati. Grazie.

L'uomo va via, i ragazzi in piedi applaudono.

Martina Giordano
Classe 4" A LIN, Liceo Scientifico M. Grigoletti - Pordenone

“L'uomo dal fiore in bocca” tra passato e presente

“L'uomo dal fiore in bocca” & una rivisitazione del drammma di Luigi Pirandello, rappresentato
per la prima volta a Milano nel 1922. Il titolo nasconde tutta la complessita di una storia che
all'apparenza pud sembrare banale: un uomo malato di tumore che parla di vita e di morte
ad uno sconosciuto incontrato per caso ad una stazione ferroviaria. In realta “L'uomo dal
fiore in bocca” & una storia che trasmette molto piu di questo.

Il tema principale & molto attuale: il senso della vita.

L'uomo sa che non potrd vivere in eterno, ma non pensa che la sua vita potrebbe finire in
qualunque momento. Basta poco e non esisti piu nel mondo. Tutti sappiamo che da un
giorno all'altro possiamo morire, ma ci comportiamo come se fossimo sicuri di vivere ancora
a lungo. Non possiamo prevedere quando moriremo e cio ci incute paura.

Non vogliamo affrontare le nostre paure e quindi non pensiamo alla morte.

Abbiamo bisogno di nasconderci di fronte alla verita e cerchiamo un modo per scappare
da essa. Per le persone ammalate I'esistenza ha un valore diverso: ogni cosa ha una sua
importanza ed é quindi degna di attenzione. La conversazione tra I'uomo dal fiore in bocca
e il pacifico avventore potrebbe avvenire a tutti noi e alla fine capiremmo che consideriamo
alcune cose nel modo sbagliato.

“L'uomo dal fiore in bocca” trasmette un messaggio molto importante per tutti: bisogna
dare il giusto peso alla nostra vita, pensando che quello che facciamo oggi potrebbe essere
tutto quello che lasceremo una volta morti a quelli che restano!

Lucia Pilot
Classe 4" A LIN, Liceo Scientifico M. Grigoletti - Pordenone

Uno sguardo alla vita ancora inesplorato

Il sipario si alza presentando la sala d'aspetto di una cupa stazione e un orologio fermo,
e crea spazi realistici e metaforici. Gabriele Lavia (I'uomo dal fiore in bocca), Barbara
Alessi (sua moglie) e Michele Demaria (I‘avventore) puntano i riflettori sulla dicotomia
vita-morte interpretando il dramma pirandelliano con intensita.

Il contenuto dell'opera emerge nel dialogo tra i due uomini e all'inizio sembra banale: il
viaggiatore ha perso il treno e ironizza sulle pretese assurde della moglie.
Dall'apparente  commedia 'uomo dal fiore in bocca fa emergere il dramma,
sottolineando come il suo compagno mascheri la stizza verso gli altri con frasi cortesi,
da “uomo pacifico”, e come al contrario, pronunciando sempre la parola “morire”, si
senta soffocato dal peso delle commissioni e dalle richieste mielose della moglie.
L'uomo dal fiore in bocca lo sollecita invece alla necessitda di sentirsi vivo, richiamando
I'attenzione sulle piccole cose che fanno assaporare il gusto di esistere, senza
complicazioni. La morte, osserva, ci sorprende da un momento all’‘altro senza che si
sia compreso il valore della vita e appare nello spettacolo come una figura sfocata, per
Pirandello una donna che diviene un‘'ombra tormentosa della quale I'uomo si accorge
troppo tardi, senza essere piu libero.

Sara questo il messaggio che I'uomo dal fiore in bocca, ormai alla fine della sua vita
disillusa, darda al suo compagno di viaggio, mostrandogli un epitelioma che, come un
fiore maligno, gli chiazza il volto.

Questo viaggio porterd l'‘avventore a mettere in dubbio cid che ha sempre accettato,
ma lascia comunque allo spettatore il piacere della suspense perché non si sa di preciso
se il personaggio prendera mai il treno per ritornare alle sue consuetudini.

Silvia Levorato
Classe 4" A LIN, Liceo Scientifico M. Grigoletti - Pordenone
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MISTERO BUFFO

L'uomo & misteriosamente buffo

Il palco principale del Teatro Verdi di Pordenone ha visto il 13 novembre una rappresentazione
di grande portata artistica. Ugo Dighero, attore dalla dirompente presenza scenica, mette
in atto due scene del celeberrimo “Mistero Buffo” di Dario Fo, recentemente scomparso.
Due episodi apparentemente opposti, ma accomunati da vena comica e acuta osservazione
di eventi e umori, capace di restituire una sempre attuale visione della realta.

La prima scena é tratta da un Vangelo Apocrifo.

Se quindi il messaggio non si accorda totalmente con la dottrina cattolica, il valore di questo
testo e 'avvicinare Gesu e la Sacra Famiglia all'uomo, esaltandone gli aspetti umani.

Lo spettacolo acquista cosi un significato quasi religioso, andando ben oltre il semplice
teatro comico. Notevole peraltro il fatto che autore e interprete siano agnostici.

Questo evidenzia il fatto che la dimensione spirituale e trascendente, in qualsiasi forma si
mostri, € connaturata all’'uomo e mostra una profonda riflessione attoriale.

La seconda scena € quella dalla comicita piu spinta, con tema amoroso-sessuale e scene
in grado di strappare sonore risate. Appare nettamente in contrasto con la precedente,
ma per comprendere il collegamento e necessario vederla in un‘ottica umana e legata al
sentimento. Dopo un inizio e uno sviluppo quasi osceni e in un certo senso demenziali, la
conclusione mostra una dimensione pura, affettuosa e sincera dell'amore, che trascende la
fisicita e si innalza, mostrando chiaramente il filo conduttore delle scene.

Dal punto di vista tecnico solo maestria si & potuta osservare: non solo vera memorizzazione,
ma interpretazione e immedesimazione. Anche nel bis, di un‘attualita dirompente.

Uno spettacolo veramente immenso.

Alberto Marcuzzi
Classe 5 Scientifico, Licei Don Bosco - Pordenone

Uno spettacolo didattico

Lo spettacolo pit famoso di Dario Fo viene messo in scena da Ugo Dighero, che rappresenta,
attraverso I'uso del grammelot, un'emissione di suoni senza senso, ma simili a parole o
discorsi reali, allo scopo di ottenere un effetto comico. Ne sono un esempio la storia del
“Primo miracolo di Gesu bambino”, in cui il protagonista riesce a rendere vivi degli animali
fatti di terra, e “La parpaja topola”, che narra la storia del pecoraio e capraio Giovan Pietro,
che viveva sulle Alpi e passava le sue giornate parlando con le pecore. Egli era rimasto lontano
dal mondo, ma un giorno riceve l'eredita del suo padrone morto, diventando subito signore.
Ho trovato questo spettacolo molto divertente e diverso dagli altri. Non solo le battute e il
grammelot, ma ogni aspetto della messa in scena, secondo la mia opinione, ricordano quella
del maestro Dario Fo, come le espressioni del volto, i gesti, il suono della voce e soprattutto
le pose. Essendo la prima volta che assisto a uno spettacolo di questo genere, trovo che
quello di Dighero sia stato rappresentato con un intento quasi didattico, per permettere
di apprezzare “Mistero buffo” nella sua versione originale a chiunque non abbia avuto la
possibilita di vederlo recitato da Dario Fo in persona.

Paola Breda
Classe 4" Classico, Licei Don Bosco - Pordenone

Mistero Buffo



Mistero Buffo

Gran maestro del riso fosti,

da grand’attor recitasti,

senza mai cader nell'osceno,

e questo fu il tuo stile sicuro e sereno.

Mistero Buffo n'e un esempio,
sebbene facilmente appar empio,
ma sottile € la linea seria da cogliere,
che il buon cuor sapra raccogliere.

Giovanni La Spada
Classe 4* Classico, Licei Don Bosco - Pordenone

"Mistero Buffo” e l'interpretazione del pubblico

Lo spettacolo si intitola “Mistero Buffo” ed & composto da due storie, “Il primo miracolo di
GesUu bambino “(1977) e “La parpaja topola” (1982). Il miracolo di Gesu bambino racconta
la storia di un Gesu rimasto solo in mezzo alla strada di Jaffa in cerca di amici con cui
giocare, che perd viene respinto perché immigrato; allora per farsi accettare, il piccolo decide
di compiere un miracolo.

“La parpaja topola” rappresenta le vicende del capraio Giavan Pietro, diventato ricco
improvvisamente per l'eredita lasciatagli dal padrone.

I regista ha affrontato sempre in modo spiritoso temi come I'adulterio, I'ingenuita e la falsita
usando un linguaggio performativo vasto, divertente e molto avvincente.

Rispetto all'opera originaria recitata da Dario Fo, Dighero ha detto di aver fatto un uso
piu contenuto del dialetto lombardo, in modo da rendere le parole pit comprensibili per
tutto il pubblico. Non & stato usato nessun costume perché |'attore si € vestito solo di nero,
in modo da non assomigliare ad alcun personaggio e lasciando quindi completo spazio
all'immaginazione. La colonna sonora & assente, I'unico suono presente € la voce vivace
dell'attore, sicuramente in grado di intrattenere il pubblico.

Personalmente ho apprezzato molto questa esperienza, vista la validita e la particolarita
dell'opera, anche perché non mi sono mai annoiato e ho trovato divertente il personaggio
del Re Magio “negro” che durante la recita cantava sempre.

Altre cose che sicuramente mi hanno entusiasmato sono la scelta e 'esecuzione da parte
del regista e attore Ugo Dighero di non usare costumi e suoni, puntando solo sulla qualita
della recitazione e dando completamente spazio all'immaginazione del pubblico.

Nicola Lazzari
Classe 2" G, I.T.S.T. J.F. Kennedy - Pordenone

“Mistero Buffo”...magico!!!

Lo spettacolo “Mistero Buffo” non & altro che I'unione di due storie.

La prima si intitola “Il primo miracolo di Gest bambino”, & tratta da una lettura dei Vangeli
Apocrifi e narra la storia di Gesu che scappa dalla sua citta natale e si rifugia a Jaffa.

La seconda s'intitola “La parpaja topola”, e tratta dal “Fabulazzo Osceno” e narra la
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storia di un pastore che nutre una strana fobia verso le donne. Alcuni temi affrontati in
questa rappresentazione sono strettamente legati al presente, tipo il razzismo e quindi
l'errata discriminazione che la gente fa nei confronti di chi & “diverso”, anche solo per il
colore della pelle oppure per i gusti personali o 'orientamento sessuale... e I'elenco potrebbe
essere infinito. Dighero ha deciso di intraprendere la strada minimalista e devo dire che € la
scelta piu adatta a questo genere di spettacolo; solo lui aveva in carico diversi personaggi,
interpretati in modo eccellente.

C’e poco da dire sulla scenografia: non cera; c’era semplicemente l'interprete con la sua
voce e il suo corpo, un fondale nero dietro di lui e qualche luce, per illuminare il palcoscenico.
(...) L'interprete era vestito in semplici jeans e maglietta nerg, il che stona molto con quello
che una persona pensa possa essere un costume per una rappresentazione teatrale.

Ma in uno spettacolo non conta il costume, ma come l'interprete usa quel costume,
per comunicare un messaggio. Non era presente una colonna sonora e leggendone la
descrizione, mi sarei aspettato che ci fosse.

Ma dopo aver visto la rappresentazione posso confermare che una colonna sonora non
serviva. Credo che ci sia solo una parola che pud descrivere questo spettacolo: Magico!

Simone Di Carlo
Classe 2" G, I.T.S.T. J.F. Kennedy - Pordenone

“Mistero Buffo”, un coinvolgente omaggio a Fo

Di certo si puo definire “coinvolgente” lo spettacolo “Mistero buffo”, che Ugo Dighero
propone, quasi in memoria del grande Dario Fo, che recentemente ci ha lasciato.

Un scelta difficile confrontarsi con un tale personaggio nella rappresentazione di una
sua opera, ma Dighero ha superato la prova.

Non & stata una mera copia di un quadro, senza personalitd o fantasia; anzi, queste
sono esplose in un'esposizione scenica davvero magistrale, rendendo a pieno le
emozioni, i pensieri, gli stati d‘animo dei personaggi e sorvolando sulla “problematica”
di comprensione linguistica.

Gli episodi proposti sono stati “Il primo miracolo di Gesu Bambino” e “La parpaja topola”,
i cui soggetti non sono certo di semplice trattazione, specialmente i componenti della
Sacra Famiglia. Di questi, troppo spesso e a lungo tenuti lontano dalla realtd concreta,
dogmatizzati in un immagine fin troppo divina, € stata restituita un’interpretazione
molto vicina a noi, alle famiglie comuni, assieme alla possibilita di immedesimarsi, di
stabilire un legame. (...)

Nella seconda parte della serata ritroviamo semplicitd e comicitd decisamente pil
“mondane”. La storia de “La parpaja topola” ha pienamente coinvolto il pubblico, che
non poteva non affezionarsi alle vicende del giovane e ingenuo Giavan Pietro.

E stato come guardare un film di comica avventura, ma con un maggior potenziale
espressivo (non ostacolato dalla evidente complessitd espositiva), capace di rapire
I'attenzione fino all’ultima battuta. In conclusione & stato uno spettacolo originale, che
ha saputo far ridere e regalare un‘ora di piacevole spensieratezza, a merito dell'‘attore e
dell’autore, che non potrebbe che essere orgoglioso dell'ottima riuscita.

Giacomo Cattaruzza
Classe 5” Scientifico, Liceo E. Vendramini - Pordenone

Mistero Buffo



Una parabola lieve, poetica, fascinosamente erotica

Un monumento del teatro del ‘900, una “giullarata popolare”, una delle opere pit famose
del Nobel Dario Fo, da poco scomparso. | testi, i linguaggi, la gestualita, quel grammelot,
che imita di volta in volta le cadenze dei dialetti padani, fino ad ora un tutt'uno con il
suo autore, sono stati riproposti e reinventati da Ugo Dighero nel suo “Mistero Buffo”.
La capacita con la quale I'attore assume su di sé i personaggi, i caratteri, i luoghi, i
paesaggi trasfigura il palco di fronte agli occhi degli spettatori. Quel palcoscenico con
un uomo solo, in un attimo, pare gremito di folla, diviene una piazza, una cittd, un
deserto, un bosco, un fiume, un matrimonio e piccole sculture di creta paiono prendere
il volo, paiono radunarsi nuvole dalle quali si sporge, apprensivo, il Signore dei Cieli, pare
fuggire un topino dal pelo caldo e morbido, dal cuore pulsante per la paura. Profumi,
colori, movenze, ravvivate da questo nuovo giullare, formano in un attimo immagini ed
atmosfere di grande suggestione.

La comicitd spesso dissacrante si unisce, nei gesti e nei linguaggi di Ugo Dighero,
alla delicatezza di due parabole lievi, poetiche, a volte fascinosamente erotiche, che
rappresentano l'umanitda nella sua dimensione storica, mitica, fiabesca, “giullaresca e
popolareggiante”.

Lo spettacolo si € concluso con l'interpretazione di un “pezzo” dell‘autore, una “sua
creazione”, inaspettata e dai contenuti e toni discutibili. Chiuso il sipario, una smorfia di
incomprensione € rimasta sui visi degli spettatori, quasi sorpresi dal netto contrasto tra
questi “inediti” temi “politicamente scomodi” e la grandissima delicatezza e sensibilita
dimostrate nell'interpretazione delle parabole di Fo, che li avevano cullati per l'intera serata.

Elena Del Pup
Classe 5 Scientifico, Liceo E. Vendramini - Pordenone
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MADAME BOVARY

| peccati di Madame Bovary

(...) L'opera é stata di forte impatto emotivo, ma allo stesso tempo alcune tematiche erano
curiose e intriganti.

| personaggi principali sono un libro aperto: vengono mostrate tutte le sfaccettature deiloro
caratteri. Le emozionie le pulsioni piu profonde dominano la scena: lascivia, egoismo, lussuria,
ma anche amore, tenerezza, gelosia, frustrazione, sofferenza. Madame Bovary &€ una donna
insoddisfatta della vita noiosa che conduce in casa con il padre vedovo; successivamente
appare delusa e insofferente del grigiore e della monotonia della vita coniugale con Charles,
infastidita della propria condizione sociale.

La protagonista ha le velleitd della persona mediocre, che coltiva sogni impossibili e
ambizioni, per cui la maternitd inaspettata € un ostacolo.

E una madre pessima, al limite della crudelta, che riversa il suo amore nei suoi amanti
con una passionalita eccessiva, ben percepibile sul palcoscenico. Charles, personaggio
apparentemente scialbo e monotono, si rivela alla fine uomo capace di un amore immenso,
linfa vitale senza la quale non vi é ragione di esistere.

Uno spettacolo quindi ancora attuale, che descrive attraverso Madame Bovary
I'inconsistenza dell’'uomo moderno, la mancanza di ideali e di obiettivi, la superficialita dei
sentimenti e la corsa al consumismo sfrenato, inutile palliativo a riempire il vuoto interiore.
Vivere ed affrontare la realtd, per quanto mediocre e banale possa essere, € il messaggio da
cogliere, non rifuggendo i sogni, ma rendendoli aderenti al mondo che ci circonda.

Mehmeti Zulma, Kristina Petushi, Bajwa Satvir, Mara Leandri
Classe 32 CSS, |.S.I.S. F. Flora - Pordenonee

Vie bourgeoise

Breve trama: la storia di Emma Bovary, la tragica eroina del romanzo omonimo,
& I'amara vicenda della moglie di un medico di provincia, la quale, per sfuggire alla
mediocritd della vita che conduce insieme al marito Charles, diventa I'amante di altri
due uomini (Rodolphe e Léon) e finisce suicida.

Tecniche dello spettacolo: |'interpretazione si & svolta all'interno di una scenografia su
due piani, in cui vi erano dei pannelli che avevano la funzione di muro e finestra, in
relazione alla scena che si svolgeva in quel momento. La scenografia risulta dunque
essere essenziale e funzionale.

Il nostro pensiero: la rappresentazione & stata fedele al romanzo e i personaggi hanno
interpretato la loro parte coinvolgendo il pubblico. Il messaggio voluto dall'autore del
romanzo, Gustave Flaubert, € stato esplicitato in modo forte e essenziale. Ognuno di noi
si pud immedesimare in Madame Bovary poiché tutti vorremmo una vita diversa da quella
che conduciamo, piu soldi, pit amici, un lavoro migliore 0 meno pesante, una vita agiata,
una vita da favola! Flaubert pero ci invita a scendere da questo piedistallo idilliaco, a non
perdere il contatto con la realtd e a saperci accontentare di cid che siamo.

Andrea Lagni, Serena Rollo, Anna Mutuale, Clarissa Pup, Alexandra Gabor
Classe 30 CSS, I.S.1.S. F. Flora - Pordenonee
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Intervista a Madame Bovary

Perché e cosi insoddisfatta della sua vita?

Il 'giorno del mio matrimonio & stato il primo momento in cui mi sono sentita realmente
insoddisfatta. Ho sempre sognato un matrimonio in mezzo al bosco in fiamme, indossando
un abito rosso e una cerimonia intima. Tutto cid non & stato possibile a causa dell'opposizione
di mio padre, il quale voleva una cerimonia uguale a tutte le altre.

Inizialmente ero davvero felice di aver sposato un medico, perché ero convinta di poter dare
una svolta alla mia vita, viaggiando e assumendo un ruolo di prestigio nella societad. Invece,
con il passare del tempo, la mia vita diventava sempre piu monotona. Questo mi ha portato
a pensare che le vite degli altri fossero migliori della mia.

La mancanza di ambizione dell’'uomo che ho sposato ha fatto nascere la mia insoddisfazione,
diventata poi inesauribile.

Perché ha tradito suo marito?

Ho sempre sognato una vita elegante e lussuosa, inseguendo le storie sentimentali e
romantiche dei romanzi che leggevo avidamente.

Ho creduto che cio si potesse avverare in seguito alla nostra partecipazione ad un ballo di
gala in un castello: per la prima volta ho potuto toccare con mano un mondo che fino ad
allora avevo solamente immaginato.

Ma e stato tutto un'illusione, poiché dopo la mia vita & ripiombata nella noia; ho dovuto
ancora sopportare le banalita di mio marito Charles, il quale non raggiungeva nessun tipo di
obiettivo. Questo & stato uno dei motivi principali per cui mi sono allontanata da lui.

In seguito mio marito ha deciso di portarmi a Yonville, sperando in un mio miglioramento di
salute e un mio cambiamento. | suoi sforzi non sono stati ripagati, in quanto li ho conosciuto
altri uomini che mi hanno sedotto e mi hanno portato a tradirlo.

Tutti loro erano benestanti e credevo che mi avrebbero potuto dare la vita che realmente
meritavo.

Ha mai avuto un senso di colpa nei suoi confronti?

Non mi sento in colpa nei suoi confronti: dopotutto io ho solo cercato di rendere la mia vita
migliore.

Non ho mai pensato che i miei tradimenti fossero un errore mio, in quanto ho agito cosi solo
perché Charles non & stato mai capace di comprendermi, di soddisfare i miei desideri, di
amarmi come avrei voluto. Se lui mi avesse dato cid che davvero volevo, avrei colmato quel
vuoto che poi ho avuto bisogno di riempire con altri.

Come pensa di pagare i debiti che ha accumulato?

Mi sentivo talmente bella, intelligente e forte da non poter accettare la vita che conducevo
in ristrettezze. lo meritavo di essere circondata da bellezza ed eleganza e invece mi ritrovavo
a potermi permettere talvolta solo qualche semplice vestito.

Allora quando Monsieur Lheureux e venuto a bussare alla mia porta, presentandomi le
sue merci pregiate, non ho resistito! Mi appagava l'idea di sornmergermi di oggetti e capi
lussuosi e trasformare I'ambiente misero in cui vivevo.

Cosi ho accettato la sua proposta di comprare, fidandomi di lui che mi aveva detto che avrei
potuto pagare con comode rate, senza interessi. Invece, cosi non & stato. Senza rendermene
conto questa mia costante voglia di comprare mi stava mandando in rovina.

Ho firmato cambiali che non sono stata in grado di pagare e pian piano mi sono indebitata
sempre di piu.

Ho chiesto prestiti ai miei amici, all'uomo che pensavo mi amasse, il mio amante, ma
nessuno mi puo aiutare e con il misero lavoro di mio marito Charles non saremo in grado di
ripagare i debiti accumulati.
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Mi sento abbandonata, senza via d’uscita, ormai non ho la possibilitd di venirne fuori, di
liberarmi da questo peso enorme dei debiti, mi perseguitano. Solo ora capisco che & stato
inutile e dannoso inseguire le mie illusioni. Mi hanno distrutta.

Matilda De Bernardo, Kevin Grando, Valentina Moratto, Giulia Pagnossin, Nicla Paleczny,
Grazia Pugliese, Sara Spadon
Classe 4" ATT, |.S.I.S. F. Flora - Pordenone

Intervista a Charles Bovary

Monsieur Bovary, siamo consapevoli che non é facile per lei affrontare un’intervista nello
stato di profondo di dolore in cui si trova, a seguito del suicidio di sua moglie.

La ringraziamo, quindi, in maniera particolare e speriamo che lei riesca a rispondere
serenamente alle nostre domande.

Com’é nato il suo amore per Emma?

Il mio interesse nei suoi confronti € nato a poco a poco, durante le mie visite mediche a
suo padre, che aveva una frattura alla gamba. Poi, dopo la sua guarigione, ho scoperto
che avevo il bisogno di ritornare per vedere lei, Emma.

Quando andavo i, era affettuosa e gentile con me.

Pensavo che cio fosse dovuto ad un sentimento sincero che lei provasse per me, ma
mi sbagliavo. Mi sono reso conto pil tardi che lo faceva per ricompensare le mie cure
gratuite a suo padre. Lei non ha mai corrisposto il mio amore.

Si e chiesto cosa avrebbe potuto fare per conquistare il suo cuore?

Non sono mai riuscito a conquistarla, nonostante avessi fatto il possibile per meritarmi il suo
affetto. L'ho riempita di attenzioni ed ho fatto del mio meglio per non farle mancare nullg,
ma non e bastato. Con me non era felice.

Come si comportava Emma con vostra figlia? Dimostrava a lei almeno l'affetto?
Non I'ha mai accettata. Emma provava insofferenza nei confronti di Berthe; era
distaccata, non si prendeva cura di lei. La sua insoddisfazione é ricaduta negativamente
anche sul rapporto tra madre e figlia.

lo ho cercato in tutti i modi di compensare le mancanze di cure e di affetto da parte di
Emma.

Come si & sentito quando ha scoperto di essere tradito?

Durante il suo funerale, al quale erano presenti numerose persone, mi accorsi di non
essere |'unico a piangere la sua morte e ho saputo che lei non aveva avuto solo una
relazione con me. Quindi mi sono sentito di aver vissuto come un cieco per tanto tempo.

Emma si & tolta la vita. Cosa, secondo lei, I’ha spinta a compiere questo gesto
estremo?

Lei ricorreva a me solo per i pochi soldi che potevo darle mentre ricercava il piacere
negli altri uomini. Poi ho deciso di affrontare 'amante di mia moglie personalmente per
riaffermare la dignitd che mi era stata tolta.

Ne sono rimasto profondamente deluso, effettivamente non capisco cosa l'abbia portata
a compiere questo gesto. lo le ho dato tutto quello che potevo e mi sono comportato in
un modo che qualsiasi altra donna avrebbe apprezzato e grazie al quale avrebbe voluto
vivere serenamente con me.

Eppure lei era insoddisfatta, al punto che e finita col rovinarci economicamente.

Madame Bovary



E sprofondata nella vergogna. Se mi avesse amato, se mi avesse chiesto aiuto, avremmo
potuto affrontare questa difficolta che a lei, da sola, € parsa insuperabile.

Stefania Andreani, Kadire Ferati, llaria Facchina, Laura Moruzzi, Chiara Nevroni,
Greta Simonutti, lvana Zoe Zampoli
Classe 4" ATT, |.S.1.S. F. Flora - Pordenone

Il trionfo dell’egoismo e dell’insoddisfazione

Egoismo, ambizione, insoddisfazione, determinazione e pazzia. Questi sono gli elementi che
caratterizzano la Madame Bovary di Lucia Lavia, che mette in risalto il lato pit aggressivo
della protagonista. Un personaggio complesso, una donna rivoluzionaria per la sua epoca,
che riesce a rispecchiare caratteristiche e atteggiamenti presenti ancora oggi nella nostra
societd, e che per molti aspetti riflette la “donna moderna”.

Emma Bovary € una donna ambiziosa, intraprendente, libera e determinata, alla quale non
vengono posti limiti e la quale non se ne pone. (...)

Il suo atteggiamento, di continua insoddisfazione e di continuo bisogno di essere
assecondata e accontentata, le attribuisce un'immagine negativa e genera nello
spettatore un sentimento quasi di antipatia verso dilei. | suoi gesti sono spesso esagerati,
& incurante di tutto cid che non la riguarda e il suo atteggiamento egoista la porterd a
non avere un legame affettivo con le persone piu vicine a lei.

Nei confronti della figlia, mai voluta, ha un atteggiamento distaccato; la considera un
ostacolo alla sua realizzazione e alla concretizzazione dei suoi sogni. Il suo rapporto con
Charles & caratterizzato da freddezza, provocazioni e umiliazioni, ma il marito, accecato
dal suo sincero amore per lei, sopporta e non fa nulla per esprimere il suo disagio nei
suoi confronti.(...) Capace di tutto per i suoi scopi, &€ stata capace di indebitarsi,
comprando vestiti e gioielli da un infido mercante che sara il suo aguzzino, portandola
alla rovina economica. L'esito non potra che essere una sconfitta morale irrimediabile,
conseguenza della quale sard solo il suicidio. Questi aspetti portano ad oscurare il lato
eroico rappresentato nel personaggio flaubertiano di Emma Bovary: una donna che cerca
di determinarsi in un tempo ed in una societd che vuole il silenzio del genere femminile.

Ines Abazi, Luana Cristante, Giorgia Fregnan, Elisa Sartorel
Classe 5" ATT, I.S.I.S. F. Flora - Pordenone

Contraddizione

“Non conosci davvero un uomo fino alla notte o al giorno in cui vai a letto con lui. Non
conosci davvero una donna mai. Neanche se quella donna sei tu.”

Inizia cosi lo spettacolo “Madame Bovary” tratto dall'opera di Gustave Flaubert e diretto
da Andrea Baracco, presso il Teatro Verdi di Pordenone. L'opera vede come protagonista
Emma Bovary, interpretata magistralmente da Lucia Lavia, una donna in costante ricerca
dell'amore vivo, ma allo stesso tempo vittima dei propri desideri carnali. Sposa un uomo,
partorisce una figlia non voluta, sperpera tutto il denaro ereditato, il fuoco le arde dentro
e la spinge a cercare sempre qualcosa di nuovo per se stessa tradendo non solo il marito,
ma anche lo spettatore o chiunque le si avvicini. Cerca di cambiare a tutti i costi la sua
vita piatta e noiosa senza raggiungere alcuna soddisfazione e, infine, muore senza aver
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realizzato i suoi sogni. La scenografia, disposta su due livelli, e la musica giocano un ruolo
importante, modulandosi in relazione agli stati d'animo dei personaggi e ritmandone anche
i monologhi. Da un lato troviamo Charles (Woody Neri), un uomo conservatore, attento ai
valori della famiglia, dall'altro la moglie che non vuole aver vincoli e che aspira a una vita
libera, non macerata dalla noia e antitetica alla sua. In ci6 sta la modernita dell'opera: in
fondo tutti gli uomini celano questo divario tra sentimento profondo e passione carnale.

Tania Beltrame, Elisabetta Buttigol, Andrea Cattaruzza, Melissa De Ros, Michele Maiutto,
Marta Miani, Mattia Michelis, Veronica Moretto, Beatrice Pavan, Silvia Ruzzoni,

Giulia Vignocchi

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

““Madame Bovary”: un bivio di emozioni

La rappresentazione teatrale, a cui abbiamo assistito il 18 novembre 2016, € stata “Madame
Bovary”, tratta dal primo romanzo di Gustave Flaubert, riadattato da Letizia Russo. Tipico
esempio di romanzo realista, quest'opera ha per protagonista una donna complessa,
insoddisfatta, un personaggio a cui si fa fatica a volere bene, in cui chi la osserva ripone
speranza affinché trovi stabilitd e serenitd, ma che lascia una delusione di fondo, data dal
tormento che Madame Bovary prova. Sposata ad un uomo che non ama, con una figlia che
non vuole, Emma Bovary decide di porre fine al proprio tedio, vivendo libera di “vendere”
il suo pudore, di sperperare soldi che non ha e di soddisfare le ardenti passioni erotiche
nel ripetuto atto dell'adulterio. Una storia che inizia su una strada di promesse eccitanti
e finisce in un vicolo cieco smorzato dalle conseguenze della sua impulsivita: Emma si
ritroverd incastrata tra le sue stesse bugie, indebitata, sola, affranta, e lo spettatore verra
lasciato davanti ad un bivio, a meta tra la rabbia e la compassione. Nel complesso, I'opera
e stata piacevole, accompagnata da un ritmo incalzante che catturava I'attenzione dello
spettatore. L'adattamento del romanzo ad opera teatrale, atratti, risultava perd poco chiaro
nella presentazione dei personaggi e nella trasposizione scenica. In una visione d'insieme
lo spettacolo e stato comunque coinvolgente e intrigante e ha catturato 'attenzione di
tutti gli spettatori. Nel complesso e stata un'esperienza suggestiva; gli attori hanno avuto la
capacita di rappresentare al meglio quest'opera, infatti al termine lo spettacolo si ¢ concluso
con una meritata ovazione, entusiasmante e prolungata.

Carol Sassano, Laura Peresson
Classe 5" E, Liceo Artistico I.S.A. E. Galvani - Cordenons

Fame di vita

Padrona del palco, Lucia Lavia incarna una Madame Bovary riscritta da Letizia Russo per la
regia di Andrea Baracco, che mette in scena il primo romanzo di Flaubert, elaborato nel 1856.
Emma Bovary si presenta come una donna amorale, priva di sentimenti, se non per se stessa, e
si consola con I'immaginazione nutrita dalla lettura incessante di romanzi.

Ha una vita matrimoniale per lei monotona ed & percorsa da un insopprimibile impulso vitale di
liberta e passione. Non ama la figlia Berthe, della quale evita il minimo contatto fisico perché
la considera creatura inutile e inanimata, e questo spiega la scelta della bambina-marionetta,
guidata delicatamente da Roberta Zanardo. Il carattere trasgressivo di Emma si contrappone
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ampiamente a quello del marito Charles, interpretato da Woody Neri: fastidiosamente gentile e
dotato di una sensibile tenerezza. E un uomo alla ricerca della propria dignitd, immerso nel suo
dolore, un medico di paese spinto dalla moglie verso una carriera non cercata. Diversi personaggi
orbitano attorno alla bella ed egoista Bovary, ognuno con un proprio ruolo ed una propria
complessitd, tutti ben interpretati: il padre sbrigativo, il farmacista meschino, il commerciante
usuraio, la figlia come bambola, gli amanti immaginari o redli e il servitore zoppo, I'unico per cui
Emma sembra provare, almeno per un istante, una sincera compassione. Gli attori si muovono
su due livelli, con terrazzino sospeso e pannelli reticolati continuamente spostati da essi.

Una scenografia che contribuisce a ricreare il freddo squallore della gabbia borghese.

Alla fine, Emma ci fa capire che “le sue voglie sconfinate, la necessita d'infinito, sono anche le
nostre, cosi lontani dal suo tempo eppure cosi vicini alla sua impossibilita di trovare pace”

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

Una donna per le donne

La vicenda scritta da Gustave Flaubert, considerata il capolavoro del romanzo realistico
francese dell'Ottocento, denuncia la mediocritd della vita borghese; tutto cid ci appare
attraverso la vita di Emma, che fin dalla prima scena si presenta insoddisfatta, moglie di un
mediocre medico di provincia, Charles Bovary, interpretato da Woody Neri, uomo bonario e
rassegnato che, pur amando la moglie, non & capace di cogliere la sua infelicita.

La recitazione di Lucia Lavia, nei panni della protagonista, € intensa perché si abbandona
completamente a passioni e sofferenze, in un groviglio di inganni. Emma vive nelle illusioni
cercando di renderle concrete, ma allontanandosi dalla vita reale.

Nelladattamento teatrale Andrea Baracco opta per abiti storici cosi da lasciar bene
intendere che la vicenda ¢é legata all'epoca e ai mutamenti sociali che la muovono; mentre la
scenografia, composta da grate scorrevoli, da subito I'idea di una gabbia dalla quale Emnma
cerchera fino alla fine di scappare. La solitudine, in cui Charles Bovary e la figlia non voluta
Berthe sprofondano, viene resa ancora pitu drammatica dalla scelta di utilizzare un burattino
di pezza, condotto sulla scena da Roberta Zanardo. La bimba in silenzio osserva il baratro
sempre pit nero in cui la madre sprofonda; brillante & anche I'interpretazione di Elisa Di
Eusanio nelle vesti dell'effeminato commerciante che spingera la protagonista alla rovina
economica e mentale, in un vortice di speranze mancate e di ambizioni irrealizzabili.

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

Attualita di Madame Bovary

Al Teatro Verdi di Pordenone anche le menti un po’ pit acerbe hanno avuto la possibilita
di riconoscere I'incontro tra classicitd e attualita. Mentre Emma, disperata e confusa,
lancia grida (...) che il marito non vuole ascoltare, riecheggiano ancora nella nostra
quotidianita le urla di persone reali, talvolta persino care a noi. Nella societd moderna,
come nel passato, non & ancora possibile potersi esprimere davvero liberamente.

Le persone pil empatiche hanno a disposizione maggiori strumenti per relazionarsi e
comunicare con gli altri, ma resta il fatto che I'incapacita dell'uomo di comunicare ¢ il
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risultato della sua incapacita di ascoltare davvero cio che viene detto. E cosi sul palco,
mentre Emma si sente imprigionata in una vita che non le regalera mai la felicita, suo
marito fugge da ogni possibile dialogo, lasciandola andare alla deriva. Per Emma non
ci sard alcuna reale soddisfazione nell'accontentarsi del tradimento; cid che le manca
non puo essere davvero rimpiazzato. E I'ottima interpretazione di Lucia Lavia trasmette
tutto il senso di questa inesorabile mancanza. Le scelte scenografiche dello spettacolo,
il lavoro di luci e di musica muovono nello spettatore un sentimento di angoscia,
deprimente e oppressivo. Elemento che non pud passare in secondo piano ¢ il lavoro
dietro alla scelta e alla raffigurazione di un personaggio chiave del racconto: la figlia
della protagonista viene rappresentata da un manichino bianco, senza volto. Pesante
e lento, procede sul palco come uno spettro, un ectoplasma invisibile alla madre e in
costante ricerca di un appoggio. (...) Questo automa cosi concreto diventa un peso,
la proiezione di Emma sul piano dell’esistenza: incapace di esprimersi e di sentirsi viva,
intrappolata tra una disperata ricerca della felicita e il suo dovere di moglie, donna di
ieri, donna di oggi.

Sofia D’Agaro
Classe 5" B SCA, Liceo Scientifico M. Grigoletti - Pordenone

Dal passato al presente

Sabato 19 novembre 2016 presso il Teatro Verdi di Pordenone e andato in scena lo spettacolo
“"Madame Bovary”, adattamento dell'omonimo romanzo di Gustave Flaubert, per la regia
di Andrea Baracco. Gli interpreti hanno saputo arrivare al cuore dello spettatore e rendere
realistiche tutte le sftumature dei personaggi. Migliore fra tutti Lucia Lavia (Emnma Bovary),
che ha reso perfettamente la sensualita e l'erotismo gia presenti nel testo originale, ma
amplificandoli sulla scena fino all'esasperazione. La giovane Emma, ricca di sogni, sposa
Charles Bovary. Con il passare del tempo tutte le sue speranze verranno sepolte da una vita
normale, priva di emozioni e novitd.

Questo la spingera a frequentare altri uomini che la condurranno all‘adulterio. Quando
capisce di aver esagerato, le rimane come unica soluzione il suicidio, anche se lo spettacolo
lascia al pubblico l'interpretazione del finale: da un lato risulta un atto di coerenza con
I'estremna disperazione, dall'altro pud sembrare che Emma decida di uccidersi per non
arrecare altre sofferenze alle persone che la circondano.

L'originalita di questo spettacolo risiede nei suoi riferimenti alla contemporaneita: un
romanzo scritto da Gustave Flaubert nel 1857 ha degli insegnamenti morali anche per la
societd moderna. La figura della donna, per esempio, assume qui dei caratteri molto diversi
rispetto alla classica donna che era quasi schiava del marito.

La donna qui & vista nei suoi tratti umani, nelle sue debolezze ma anche nei suoi pregi:
viene valorizzata colei che riesce a far valere le proprie idee e a combattere per cid che
vuole. Tuttavia questa intraprendenza ha dei contrappesi nelle convenzioni, che finiscono
per uccidere Emma. Oggigiorno invece sembra che divorziare sia quasi una moda, ma la
sofferenza non per questo e scomparsa: bisogna educarsi anche a sognare.

Uno spettacolo molto complesso, una sorta di “pugno allo stomaco” che, all'uscita dal
teatro, apre innumerevoli prospettive per ragionare sulla nostra vita e su chi vogliamo
veramente essere.

Sara Tomasella
Classe 5" B SCA, Liceo Scientifico M. Grigoletti - Pordenone
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“Madame Bovary, c’est moi!”

Flaubert vuole ritrarre la provincia francese dell'Ottocento attraverso personaggi
emblematici capaci di rappresentare un’intera classe sociale in un preciso ambiente.
Emma appare gid dal titolo una donna maritata ed estraniata da quel cognome che non le
appartiene. Nonostante sia una donna ricca, vive come costrizione la dipendenza economica
dal marito senza possibilita di emancipazione e soffre 'assenza di una propria identita.

Il romanzo ruota attorno all'evoluzione lenta e dolorosa dei sentimenti della protagonista che
sentendosi insoddisfatta ricerca a tuttii costi di evadere dalla realta. Nella rappresentazione
teatrale il personaggio, per scelta del regista, e stato invece caricato di una disperazione tale
da far sembrare l'episodio della morte della protagonista quasi superfiuo.

Questa scelta non ci vedeva tanto d‘accordo, ma abbiamo capito che per un'esistenza
straziante come quella di Emma, attaccata alle cose materiali, alla ricchezza e al continuo
desiderio amoroso, come una bambina in cerca del suo giocattolo preferito, I'unica
conclusione adeguata € una morte irrilevante. Con il suicidio Emma si arrende.

Mentre Flaubert descrive un personaggio che vive il proprio dolore attraverso uno stato
di noia e malinconia dettato dalla monotonia della vita coniugale e dalla delusione delle
aspettative Lucia Lavia interpreta una donna esasperata e furiosa a tratti isterica: “Lira
del personaggio € la mia ira: sul palco ci sono io, con la mia veritd”, ha rivelato I'attrice in
un’intervista. L'idea che emerge € quella di un personaggio completamente concentrato
su di sé, noncurante degli altri, soprattutto della figlia, rappresentata a teatro in maniera
efficace da un fantoccio senza anima.

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

Charles Bovary

Madame Bovary & uno dei fiori pil belli nel giardino della letteratura. Come tutti sappiamo,
un fiore & composto dalla corolla, dall'ovario, dallo stelo e dalle foglie. L'ovario esprime la sua
bellezza attraverso i petali, quindi ricorda Madame Bovary, poiché anche la protagonista
esprime e ricerca la felicitad nutrendo amori fuggiaschi con la sua corolla di amanti. Lo
stelo, invece, rappresenta il sostegno della pianta. E l'elemento meno attraente, ma
fondamentale per la crescita e la sopravvivenza del fiore: tale € Charles Bovary, che sostiene
incondizionatamente moglie e figlia (la fogliolina). Egli svolge con dedizione il mestiere di
officier de santé nel paesino di Tostes. Si accontenta del suo mediocre ruolo di medico di
paese, scatenando in questo modo l'ira e l'infelicita di Emma. Malgrado cio, la sua bravura
e il suo buon nome sono spesso oggetto di vanto per la donna. La sua inettitudine, pero,
affiora durante l'intervento a Hippolyte che fallisce miseramente. La nostra impressione € che
sard proprio questo fatto a infondere in Charles le radici di un profondo senso di fallimento
nei confronti della sua professionalitd, un sentimento che maturera poi con l'incapacita
di riuscire a salvare la sua stessa moglie. Il suo ruolo di padre pero e impeccabile. Charles
€ un padre che ha amato Berthe dal momento del concepimento, compensando tutto il
disprezzo che le avrebbe poi riservato la madre. E un padre che si prende cura della figlia, le
riserva amore, comprensione, protezione e cerca di mantenerla distante dalla tragedia che
ha devastato la famiglia. In conclusione, Charles dimostra la sua essenza, e cosi come uno
stelo troppo fragile diventa insignificante quando la sua corolla inizia ad appassire, lui perde
se stesso quando perde la moglie e sfiorisce nel suo dolore.

Classe 5" C CM, L.T.S.T. J.F. Kennedy - Pordenone
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Una donna oscura e stravagante

“"Non conosci mai veramente un uomo finché non ci vai a letto, non conosci mai veramente
una donna, neanche se quella donna sei tu”. E la voce fuori campo di Madame Bovary,
eroina tragica e protagonista dell'omonimo romanzo ottocentesco di Gustave Flaubert. E la
storia di Emma, donna di provincia che, insoddisfatta della propria vita, ricerca l'evasione tra
le braccia dei suoi numerosi amanti. Crede di aver finalmente trovato la liberta e la felicita
nel rapporto matrimoniale con un medico privo di ambizioni, ma in veritd passa da una
situazione di prigionia all‘altra. Il senso di angoscia, di ansia e di reclusione & richiamato dalla
particolare scenografia, fitta di sbarre e reticolati mobili, sviluppata su due piani; spesso sul
piano superiore recitano i personaggi in quel momento marginali, mentre sul piano inferiore
gli altri ruoli pit attivi nella rappresentazione. Anche le luci hanno una funzione simbolica:
la loro freddezza rispecchia le sensazioni della protagonista. Emma & infatti una donna
costantemente tormentata, oscura e complessa: facilmente si dispera, grida, crolla a terra,
corre e si strappa i vestiti. L'attrice Lucia Lavia e talmente immersa nel ruolo di Madame
Bovary da riuscire a interpretare al meglio I'affermazione dello stesso Flaubert, due secoli
prima: “Madame Bovary, c'est moil”. Controverso € il rapporto con la figlia, rappresentata
da un manichino privo di vita, a volte ignorato, a volte odiato: e forte la paura della madre
di ritrovare negli occhi di sua figlia I'insoddisfazione della propria vita. Vita di cui non sa il
fine, vita dalla quale € necessario scappare, vita che non conosce perché e proprio lei a non
conoscersi: questo dissidio € la sua morte.

I[rene Canizzaro, Matteo Fichera, Riccardo Mior, Elena Monisso, Annalisa Parisi, Luca Passanisi
Classe 4" B S, Liceo Leopardi-Majorana - Pordenone

Realta e finzione

[l 19 novembre & stato proposto al Teatro Verdi di Pordenone uno dei capolavori della
letteratura ottocentesca, “Madame Bovary” di Gustave Flaubert. Emma Bovary, una donna
di campagna dalle grandi aspirazioni, € la protagonista di un infelice rapporto coniugale
che condivide con un ufficiale sanitario dai modi semplici e insicuri. La protagonista si trova
ad affrontare una vita mediocre al fianco di un marito che non condivide le sue ambizioni e
che le provoca un perenne sentimento d'insoddisfazione. Questo la spinge a rifugiarsi in una
personale dimensione che oscilla tra la realta del mondo borghese e l'illusione costruita sulla
lettura di una serie di romanzi sentimentali. Emmma per sfuggire alla noia e alla opprimente
realta di provincia intreccia due storie amorose con Léon e Rodolphe, la coppia di amanti
su cui proietta tutto il suo amore passionale e romantico. Inoltre spende tutti i suoi averi
acquistando molti oggetti sfarzosi ma futili che la porteranno a indebitarsi. Al fine di risanare
il debito, Emma chiedera aiuto ai suoi amanti, che perd le volteranno le spalle lasciandola
alla cruda realta del suo destino. Il finale e tragico: Madame Bovary, raggiunto uno stato di
pazzia totale derivata dalla sua insoddisfazione esistenziale, avvelenandosi decide di porre
fine alla sua insensata e miserabile esistenza fatta di illusioni. Il regista Andrea Baracco e
riuscito a rappresentare in maniera eccellente il contrasto tra il senso di oppressione e il
tentativo di evasione di Madame Bovary attraverso I'uso di sbarre nella scenografia. Lucia
Lavia, I'attrice che ha recitato il ruolo di Emma Bovary, ¢ stata in grado di flectere gli animi
del pubblico per mezzo di un’interpretazione sublime e ricca di pathos.

Lorenzo Biason, Giacomo Ravagnolo, Riccardo Rebuzzi, Kleidi Shazivari
Classe 4" B S, Liceo Leopardi-Majorana - Pordenone

Madame Bovary



Emma Bovary siamo anche noi!

E sempre difficile portare sulla scena un classico, soprattutto se & un romanzo non destinato
in origine alla rappresentazione teatrale. E il caso di “Madame Bovary” di Gustave Flaubert,
che il regista Andrea Baracco ha riproposto al Teatro Verdi insistendo sul personaggio che
rappresenta universalmente la condizione femminile e la contrapposizione tra sogno e
realta. La prigionia interiore di Emma, insieme alla sua costante frustrazione, sono rimaste
fedeli al romanzo: attraverso I'uso di pannelli scorrevoli, simili a sbarre di un carcere, € stato
infatti possibile isolare Emma come se la monotonia delle sue giornate e la mancanza
di passione fossero per lei una gabbia da cui € impossibile liberarsi. La costumista Marta
Crisolini Malatesta poi, attraverso i colori degli abiti, ha ben reso col bianco la speranza
iniziale di Emnma, col porpora la sua passione e con l'azzurro il disincanto che la condurra
alla scelta del suicidio. Lo spettacolo, piacevole dunque per la scenografia, esaspera pero
eccessivamente aspetti che invece nel romanzo sono appena accennati. Emma comprende
fin da subito la condizione in cui versa e reagisce quasi istericamente, il che, dopo circa due
ore e quaranta di spettacolo, pud forse stancare. (...) La scelta poi di affidare ad un‘attrice,
Elisa Di Eusanio, I'interpretazione del mercante Lheureux, proprio per I'ambiguita di genere,
evidenzia bene la natura subdola del personaggio, cinico e legato solo all'interesse.

Il culmine pero lo si raggiunge con lo sfondamento della quarta parete, quando Lucia Lavia
scende in plateq, insinuando il dubbio che ognuno possa essere, come Emma, un sognatore,
pero rispetto a lei, forse, inconsapevole della realtd grigia in cui vive.

Lorenzo Venti
Classe 2" AC, Liceo Leopardi-Majorana - Pordenone

“L'urlo” di Madame Bovar
b4

Sono ormai passati centosessant‘anni da quando fu pubblicato “Madame Bovary” e le
rappresentazioni sia teatrali che cinematografiche non sono di sicuro mancate. 120 novembre
2016 al Teatro Verdi di Pordenone é stata rappresentata la versione del regista Andrea Baracco,
che ha tradotto i silenzi e i sussurri descritti da Flaubert con gli “urli” di Lucia Lavia, magistrale
interprete di Emma Bovary. Lo spettacolo inizia nel mezzo dell'azione e possiamo osservare
come il personaggio di Emma si evolve, dalla prima notte di matrimonio che delude le
aspettative, all'arrivo indesiderato di una figlia femmina, ai primi amanti, al tenore di vita
superiore alle possibilita, fino ad arrivare alla tragica conclusione della vicenda. (...)

La riscrittura di Letizia Russo raramente cita Flaubert ed & molto esplicita, quasi oltrepassa
la soglia del volgare ed esagera un po’ la figura di Emma Bovary, facendola quasi sembrare
una folle isterica che reagisce sempre in maniera eccessiva. Flaubert invece puntava sul fatto
che la necessita di passione di Emma & anche la nostra e questo rende Emma pit umana di
un personaggio inventato. Personalmente ho trovato lo spettacolo ben riuscito sotto molti
punti di vista, ma avrei preferito se fosse stato meno esplicito; inoltre mi sarebbe piaciuto che
Baracco avesse osato di piu, ambientando la vicenda nella nostra epoca, perché ritengo che
ci possiamo riconoscere in molti dei comportamenti narrati. Insornma, nonostante Emma
Bovary non sia un modello da seguire, devo ammettere che mi ritrovo in alcuni dei suoi stati
d’‘animo, come la noia e I'inquietudine, e posso quindi affermare, come Flaubert, che “Madame
Bovary, c’est moil”

Luca Padovani
Classe 2" AC, Liceo Leopardi-Majorana - Pordenone
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Emma Bovary: una donna moderna

“Non conosci mai veramente una donna. Neanche se quella donna sei tu.”

(...) Il personaggio di Emma, interpretato dalla figlia d‘arte Lucia Lavig, & particolarmente
complesso in quanto risulta una donna lunatica, capricciosa ed incapace di stabilire rapporti
autentici, e soprattutto un legame affettivo con la figlia. Questo crudele rifiuto deriva dal fatto
che la maternita e il frutto del rapporto con un marito che detesta. Il suo atteggiamento e
messo in rilievo nella rappresentazione attraverso |'utilizzo di una marionetta, che impersona
la figlia, animata da un‘attrice. Charles, marito di Emma, € un medico di scarso valore,
un uomo ingenuo, mediocre e succube della moglie, la quale lo tradisce prima con Léon,
giovane benestante, sognatore come lei, che inizialmente la appaga sentimentalmente,
ma che non vuole impegnarsi in una relazione; poi con Rodolphe, ricco borghese che riesce
nuovamente a conquistarla grazie alla sua esperienza nel relazionarsi con le donne.

Anche lui, pero, finira con il deluderla rifiutando di fuggire con lei. L'unico uomo che non si
lascia sedurre da Emma € il mercante usuraio, il quale riesce ad invertire i ruoli rendendo
lei vittima dell‘avidita di denaro. Il suo ruolo, non a caso, € interpretato da un‘attrice per
differenziarlo dagli altri personaggi maschili della rappresentazione e per sottolineare che
la capacita persuasiva ¢ tipica delle donne. La scenografia, caratterizzata da inferriate e
da cancelli, € metafora del senso di costrizione provato dalla protagonista, la quale non si
identifica nel ruolo della donna tipico della sua epoca, contraddistinto da una vita monotona
e priva di forti emozioni, ma al contrario ricerca disperatamente forti sensazioni in ogni
aspetto della sua esistenza, esattamente come accade alle donne di oggi.

Stefania Basso, Anna Buosi, Sofia Chiarot, Giada Franconi, Arianna Pegoraro,
Samanta Salvo, Chiara Scodellaro, Giulia Viola
Classe 5" A U, Liceo Leopardi-Majorana - Pordenone

Madame Bovary”: la morsa delle convenzioni sociali

Se pensiamo alla donna dell'Ottocento, la prima immagine che ci appare nella mente &
quella di una figura sottomessa alla volonta dell'uomo e succube della societa in cui vive.
Questa condizione porta la donna ad avere un ruolo secondario fino alla meta del XIX secolo,
qguando iniziano a prendere piede le prime conquiste sociali femminili. (...)

E in questo contesto di transizione che si colloca la figura letteraria di Emma Bovary, una
donna che, consapevole dei propri diritti, pretende un riconoscimento all’interno della
famiglia e della societd. Insoddisfatta della vita matrimoniale cerca, infatti, con spirito di
intraprendenza inusuale per I'epoca, di trovare la realizzazione di sé al di fuori della vita
domestica alla quale & costretta dalle convenzioni sociali. La figura di Emma, drasticamente
contestata all'epoca della pubblicazione del romanzo perché contraddiceva i principi della
societd del tempo, viene molto apprezzata al giorno d'oggi.

Il carattere forte, la consapevolezza di sé e del proprio valore sono tratti consolidati nella
donna contemporanea, che ha trovato ormai la sua realizzazione nel lavoro piuttosto che
nella famiglia, ma che tuttavia, come Emma, cerca ancora l'uomo e 'amore ideali.(...)
Nello spettacolo risulta particolarmente riuscita l'interpretazione dei personaggi e in
particolare quella di Emma affidata alla giovane Lucia Lavia.(...)

Sara Codignotto, Anna Gaudenzio, Noemi lannuzzi, llaria Palmeri, Elisa Rosolen,
Eugenia Sist, Martina Vedovato
Classe 5" AU, Liceo Leopardi-Majorana - Pordenone
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Madame Bovary”: un sogno che diventa tragedia

L'animo sognatore di Emma Rouault, ragazza di provincia interpretata da Lucia Lavia,
emerge sin dalle prime scene, nelle quali compare anche Woody Neri nei panni di Charles
Bovary, un ufficiale sanitario, uomo di mediocre personalitd, ottuso e comune, portato dal
destino nella vita di Emma per disintegrarne i sogni, un destino crudele e ingiusto, tanto
odiato da Emma dopo il suo matrimonio con Charles.(...)

E in questo contesto che traspare sul palco la malinconia, I'angoscia di cui & colmo il
cuore di Emma: tutte queste frustrazioni sono reinterpretate da Letizia Russo, autrice
della sceneggiatura, mettendo in risalto I'ira, la schizofrenia e I'arroganza della sciagurata
protagonista. Madame Bovary urla, si arrabbia, si dispera, invoca l'aiuto di Dio, si chiede
perché nel mondo non ci sia giustizia, si interroga sul perché cio che aveva tanto letto e
bramato nei romanzi non si possa avverare e poi strilla ancora, in lacrime, succube dei
suoi sogni irrealizzabili, di speranze vane, di aria di libertd, la libertd di cui viene privato
l'essere femminile. (...) La vicenda € incorniciata entro due corridoi chiusi da alte inferriate,
in alcuni casi mobili, ottima rappresentazione metaforica della gabbia in cui Emma finisce
per imprigionarsi, umile trappola di apparenze ed illusioni, che si fanno via via piu intense
e drammatiche.(...) La rappresentazione termina, come il romanzo, con il suicidio di
Emma, incoraggiato dai debiti da lei contratti e causato dalla sua perenne insoddisfazione.
Particolare e intrigante la scelta di non far chiudere il sipario al termine dello spettacolo,
facendo vedere che madame Bovary, distesa senza vita, si rialza, prendendo vita nel corpo
di Lucia Lavia: forse a sottolineare la perfetta immedesimazione tra le due donne urlata con
le celebri parole di Flaubert: “Madame Bovary, c’est moil”.

Matilde Bottacin
Classe 4" A AFM, |.S.I.S. G. Marchesini - Sacile

“Madame Bovary”: una insoddisfazione fatale

Lo spettacolo teatrale “Madame Bovary”, che nasce dalla regia di Andrea Baracco e dalla
riscrittura delllomonimo romanzo elaborata da Letizia Russo, riproduce fedelmente, pur
presentando qualche variazione rispetto all'originale, il capolavoro di Flaubert.

La protagonista dello spettacolo, Emma Bovary, & interpretata dall'attrice Lucia Lavia,
che risulta convincente nell‘ardua impresa di rappresentare un personaggio in continua
evoluzione.(...) Linterpretazione di tutti gli otto personaggi che compaiono nell'opera
& ottima, poiché gli attori riescono a rappresentare perfettamente il carattere di ogni
personaggio creato da Flaubert; la Madame Bovary di Baracco & pero in alcuni tratti
talmente eccessiva nei comportamenti, da rischiare quasi di rivelare anticipatamente al
pubblico il finale nel quale sfoceranno tutte le insoddisfazioni di Emma, e che nel romanzo,
invece, si costruisce in modo graduale fino alla tragedia conclusiva.

La scena & ideata da Marta Crisolini Malatesta (responsabile anche dei costumi) e consiste
in una sorta di gabbia con una scalinata, chiusa da inferriate dietro cui nascondersi e da
pannelli in metallo che all'occorrenza vengono mossi dagli attori: questa soluzione & davvero
originale e rappresenta in modo efficace la “gabbia” dentro la quale Emma si sente rinchiusa
e da cui & incapace di uscire.

| costumi utilizzati rispettano I'epoca di ambientazione del romanzo; il linguaggio ed alcune
scene dello spettacolo hanno invece acquisito, nella rilettura attualizzante, una sfumatura
leggermente volgare ed erotica, scelta considerata dal regista non eccessiva, ma a mio
avviso non necessaria alla caratterizzazione del personaggio e del suo dramma.

Lo spettacolo dura allincirca tre ore che trascorrono gradevolmente grazie al ritmo
incalzante dello spettacolo, che solo in alcuni momenti rallenta, ma senza mai annoiare.

Riccardo Bressan
Classe 4" A AFM, |.S.I.S. G. Marchesini - Sacile
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CASA DI BAMBOLA

Un finale inatteso

Cio che ci ha coinvolti maggiormente, nell’assistere allo spettacolo “Casa di bambola” per
la regia di Roberto Valerio, & stato quanto accaduto nel finale, difforme dal testo originario
di Ibsen da noi letto. Sulla scena Nora, ancora con la valigia in mano, a sorpresa, non va via
di casa, torna indietro, si ferma al centro della stanza e si toglie la parrucca di capelli corti
indossata quotidianamente. Ci & parso allora di dover attribuire un significato a tale trovata
del regista. Confrontandoci, abbiamo formulato un‘ipotesi: probabilmente con la parrucca
Nora si € tolta una sorta di maschera che era obbligata a tenere in presenza del marito
Torvald e in societd. La preoccupazione di apparire al passo con la modernitd costringeva
i suoi lunghi capelli in una coda spettinata e nascosta. Nora compie un gesto per Torvald
inammissibile: non aveva potuto fino a quel momento esprimere opinioni e idee, né prendere
iniziative. Ma il tonfo del portone che si & chiuso alle sue spalle ci avverte che ha deciso di
restare con lui, nonostante tutto. Mettendo a confronto i due finali, quello originale e quello
riadattato secondo la morale dei “benpensanti” - gia quelli dei tempi di Ibsen - nel primo si
riesce a cogliere la voglia di cambiamento e di libertd della donna, al contrario nel secondo
il regista ci ha restituito il ritratto di una donna debole. Incertezza o mancanza di coraggio
o forse la volonta di non rinunciare a una vita lussuosa non liberano Nora e non ne fanno un
modello dell'indipendenza femminile. Noi ¢i aspettavamo un'altra Nora.

Giada Cassin, Francesco Costa, Elisa Bortolussi, Riccardo Del Giudice, Giulia Lovisotto
Classe 2" B, I.S.1.S. Liceo Le Filandiere - San Vito al Tagliamento

Nora, una bambola-marionetta

La rappresentazione della commedia “Casa di bambola” porta in scena i tradizionali ruoli
dell'uomo e della donna nella societd dell'Ottocento. Sin dalle battute iniziali, la protagonista,
Nora, si comporta come una bambina capricciosa che gioca e si diverte tutto il giorno, anche
insieme al marito Torvald, il quale la tratta come una bambola o un animale domestico,
rumoroso e vivace. Scopriamo da alcuni particolari che il testo fu scritto da Henrik lbsen
durante un soggiorno ad Amalfi, dove apprese a ballare la tarantella, danza tipica napoletana,
riproposta sulla scena da Nora e Torvald.

Su di essa si focalizza la parte centrale della commedia, in cui & possibile assistere in modo
esplicito al ruolo della moglie-bambola, nella perfetta interpretazione dell‘attrice.

La danza, che Nora non ricorda bene, avviene infatti attraverso gli insegnamenti di Torvald,
che le fa muovere le braccia e le gambe come farebbe con una marionetta dalle articolazioni
snodate. Nelle sue mani, senza alcun cenno di assenso o partecipazione, Nora meccanicamente
ripete i passi, impossibilitata a scegliere. Dovrd indossare il costume di una popolana ed esibirsi
per lui ad una festa, in pubblico. Nora si sottomette sempre alla volonta di Torvald, pende dalle
sue labbra e la casa stessa, che la ingabbia, risponde ai gusti del marito, che lei continua a
divertire e soddisfare, anche quando non ne ha voglia.

Nora non riesce a tagliare i fili invisibili che la tengono soggiogata a Torvald e, di conseguenza,
non riesce a rispettare se stessa né a farsi rispettare, sia come moglie sia come donna.

Francesca Deison, Aurora Nardo
Classe 2" B, .S.1.S. Liceo Le Filandiere - San Vito al Tagliamento
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Acrostico di un finale a sorpresa

C ontrariamente
A lla

S toria

A utentica,
D onna

| nfelice

B ambola
A rretra,
M algrado
B rami

O ttenere
L iberta
A ssoluta

Giulia Sartor
Classe 2" B, I.S.1.S. Liceo Le Filandiere - San Vito al Tagliamento

Nora, bambola trafitta dalla voglia di liberta

Donna, sinonimo di forza, indipendenza e amore. Nora, protagonista dell'opera “Casa di
bambola” di Henrik Ibsen, sposata con 'avvocato Torvald Helmer, € una donna e in quanto
tale rappresenta la modernitd, la bambola che si risveglia dal suo stato meccanico, il
burattino che si ribella al burattinaio. “Casa di bambola” ricostruisce un complesso ritratto,
quello di una realtd passata e contemporanea che vede la donna, in questo caso Norg,
al centro di uno stato di minoritd e infantilismo a cui lei stessa vuole, spesso, sottostare.
Nora, interpretata da Valentina Sperli, € indubitabilmente trafitta dalle frecce della volonta
di liberta e autonomia da lei stessa scagliate.

Vuole volare, raggiungere la felicitd mai conosciuta, vuole semplicemente vivere come un
essere umano, semplicemente vuole viverla questa vita.

Ma Nora avrda davvero il coraggio di ribellarsi al mondo evasivo di serenitd e perfezione, ma
pur sempre artificiale, creatole dal marito? Nora ha in sé tutto questo coraggio?

E disposta a mettere in discussione tutto cid che fino a quel momento & stata?

E disposta ad abbandonare la maschera della madre e della moglie fedele per essere prima
di tutto una donna autonoma? £ disposta a ritornare alla genesi del proprio io?

Nora non potra forse lasciare la sua casa, di cui ella € la bambola, ma pur sempre,
indipendentemente dal finale, Ibsen riesce a regalarci una visione completa dell'afflitta
interioritd del genere femminile, applicabile sia al passato che al presente.

Beatrice Babuin
Classe 4 B, I.S.1.S. Liceo Le Filandiere - San Vito al Tagliamento

Una bambola che parla agli uomini di dignita

L'Auditorium Zotti di San Vito al Tagliamento ha ospitato, il giorno 19 gennaio 2017, lo
spettacolo teatrale “Casa di bambola”, tratto dall'omonima opera di Henrik Ibsen.
Sotto la regia di Roberto Valerio e con l'interpretazione degli attori Valentina Sperli,
Roberto Valerio, Michele Nani, Massimo Grigo e Carlotta Viscovo, il palco si € animato
narrando la famosissima storia di Nora e Torvald Helmer, due coniugi norvegesi attorno
ai quali ruota interamente la storia.

Seguendo un climax ascendente per tutta la durata dello spettacolo, la rappresentazione
non cade in momenti spenti o di noia, mantenendo sempre alta la partecipazione e la
concentrazione del pubblico.

Particolarmente forte il contrasto tra scene molto parlate e scene mute, animate solo
da un sottofondo musicale.

La vicenda affronta il tema dei rapporti tra uomo e donna, la lunga battaglia per
I'uguaglianza e l'evolversi del rapporto domestico che intercorre tra marito e moglie.

I rivolgimenti della storia e la bravura degli attori permettono la totale immedesimazione
nella vicenda, dal carattere alquanto angoscioso.

Personalmente ho particolarmente sentito la situazione emotiva e sentimentale di Norg, la
moglie, un personaggio che trasmette le proprie emozioni cosi efficacemente da permettere
I'immedesimazione anche del pubblico maschile, riuscendo inoltre a far capire pienamente
quali ripercussioni avessero sulle donne i comportamenti e la mentalitd degli uomini fino a
non molti anni fa e che purtroppo, in alcuni casi, perdurano tutt'oggi.

Proprio per questo consiglio pienamente la visione di questo spettacolo, con la speranza che
possa colpire il pubblico, sopratutto maschile, al fine di scongiurare e debellare finalmente
quella che a livello domestico e sociale € la piaga piu grande, il rapporto squilibrato tra
moglie e marito, che tra le sue conseguenze nefaste porta troppe volte al femminicidio.

Mattia Colomba
Classe 4" B, I.S.1.S. Liceo Le Filandiere - San Vito al Tagliamento

Le mura troppo strette della casa di bambola

119 gennaio 2017 € andata in scena l'opera teatrale di Henrik Ibsen “Casa di bambola”,
scritta nel 1879, interpretata dagli attori dell’Associazione Teatrale Pistoiese.

Al centro del dramma una famiglia borghese, apparentemente felice: ognuno sembra
ormai essersi adattato al ruolo sociale che ricopre.

La famiglia &€ composta dal marito, Torvald, un uomo di successo e dalla brillante
carriera, e dalla moglie, Nora, devota, frivola e capricciosa, la cui unica preoccupazione
¢ il benessere dei tre figli e del marito.

Ma dietro a questa facciata si nascondono bugie e sacrifici, nascono drammi e sensi
di colpa, si alternano colpi di scena e segreti pericolosi, che, sottovalutati, rischiano di
sconvolgere l'equilibrio su cui poggia la felicita apparente della famiglia: & intorno alla
moglie che la trama si svolge e si snoda, ¢ lei lo scandalo della famiglia e della societa,
soprattutto per il suo estremo bisogno di autodefinirsi, lontano dal mondo caldo ed
opprimente che, prima il padre e poi il marito, hanno costruito per lei.

Le mille emozioni e scelte del personaggio femminile, seguite da tutte le loro conseguenze,
coinvolgono totalmente lo spettatore. (...)

Fin dalla sua prima rappresentazione, “Casa di bambola” fu ritenuto “scandaloso”: fu
infatti uno dei primi testi teatrali che parlassero con la voce del femminismo, criticando
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la struttura patriarcale della famiglia dell’Ottocento che soffocava la liberta di conoscere
e conoscersi della donna.

Consiglio quindi questa particolare interpretazione in chiave moderna di un classico del
teatro a chiunque voglia riflettere su temi importanti come la parita di genere e la difficile
ricerca della propria identita.

Greta Gjergji
Classe 4 B, I.S.1.S. Liceo Le Filandiere - San Vito al Tagliamento

L'orizzonte dell’'emancipazione

La rappresentazione teatrale “Casa di bambola” di Henrik Ibsen portata in scena a San
Vito al Tagliamento dall’Associazione Teatrale Pistoiese & un appello all’lemancipazione
della donna molto ben riuscito.

In quest’opera, grazie anche agli attori, sempre all’altezza del ruolo e sapientemente
diretti da Roberto Valerio, si riesce a capire come la donna sia ridotta ad essere una
proprietd dell'uomo senza che lei se ne renda perfettamente conto; il percorso per
I'emancipazione, infatti, necessita della presa di coscienza della donna stessa la quale,
in questo caso, riesce a capire di aver bisogno di “educarsi” solo quando nota che
il marito tiene piu ai soldi e alla sua reputazione, meno a lei e alla famiglia. Questa
situazione per lei inizialmente incomprensibile le fard poi capire che cid che negli anni
credeva di aver provato era, in realtd, solo la speranza di avere amore vero dal marito.
L'emancipazione di Nora ed il voler educare prima se stessa e poi i figli fa capire come a
volte sia necessario togliersi i paraocchi e guardare a nuovi orizzonti, anche se lontani.

Monica Battistella
Classe 2" B AFM, I.S.I.S. P. Sarpi - San Vito al Tagliamento

Colpo di scena

Dalla visione di “Casa di bambola” mi aspettavo con tutta sinceritd un risultato negativo,
perché per noi ragazzi la parola “spettacolo teatrale” significa quasi sempre qualcosa
di noioso, soprattutto se € ambientato nel lontano ‘800 come il dramma di Ibsen; la
messinscena, invece, mi ha stupito positivamente perché, grazie alla bravura degli attori
nella loro interpretazione, il testo ha preso vita sul palco coinvolgendo anche noi, pubblico
giovane, presente in sala. Nora, la protagonista, viene trattata sin da subito come un
bambola, nel senso che non le viene data alcuna responsabilita e non le viene affidato nessun
compito; al suo fianco c’e il marito Torvald, il quale le da giornalmente dei soldi per sbrigare
piccole faccende. Nora, pero, alla fine si stanca di tutto cio e decide di rivedere la propria vita
iniziando ad essere responsabile di se stessa, prima di esserlo di suo marito e dei suoi figli.
La rappresentazione da parte degli attori dell’Associazione Teatrale Pistoiese & stata molto
efficace, con un linguaggio piuttosto comprensibile anche per noi giovani. Sicuramente
un’esperienza da ripetere, anche perché il teatro non & necessariamente qualcosa per adulti.

Nicole Mariutti
Classe 2" B AFM, I.S.I.S. P. Sarpi - San Vito al Tagliamento

Uno spettacolo che avvince e fa riflettere

Il giorno 19 gennaio io e i mei compagni di classe siamo andati a vedere uno spettacolo
intitolato “Casa di bambola”, di Henrik Ibsen, per la regia di Roberto Valerio e interpretato
dallo stesso Valerio e da Valentina Sperli nel ruolo di Nora.

Gli attori si sono calati nei personaggi molto bene e sono riusciti a coinvolgere tutto |l
pubblico, che li ha ricompensati alla fine con un lunghissimo applauso.

"Casa di bambola” e stato uno spettacolo molto bello e coinvolgente che mi ha fatto anche
riffettere. lo personalmente non amo andare a teatro perché mi annoio, ma qui ho trovato
qualcosa che mi attirava e che mi ha fatto seguire lo spettacolo fino alla fine. Uno dei motivi
per i quali sono stato attirato & la suspense di alcuni momenti. Soprattutto quando arrivava
Krogstad, che era il ricattatore di Nora, e si intrufolava in casa sua di soppiatto. Era quello il
momento in cui tutto il pubblico tratteneva il fiato.

La moglie Nora era una donna che veniva usata, proprio come una “bambola”, e non se
ne accorgeva. Ha fatto bene a non rivelare subito al marito di aver falsificato la firma di
suo padre per avere un prestito da Krogstad per salvargli la vita, perché lo ha fatto solo per
amore, perd non avrebbe dovuto mantenere il segreto per tutto quel tempo.

lo personalmente consiglio questo spettacolo perché, oltre a essere bellissimo, ti porta
dentro la storia e non riesci piu a staccare lo sguardo, e poi perché ti fa ragionare su
argomenti a cui di solito non pensi.

Davide De Grado,
Classe 2" C AFM, I.S.I.S. P. Sarpi - San Vito al Tagliamento

Una rilettura che da nuovi significati al testo di Ibsen

Avendo letto solo il finale del libro non posso commentarlo, perd quello che ho letto ha fatto
trasparire idee ed emozioni diverse rispetto all'allestimento teatrale. Infatti lo spettacolo ha
fatto trasparire I'idea che i protagonisti fossero tonti e che la maggior percentuale di colpa
ce l'avesse Nora, tenuto conto del contesto generale dei fatti. Questo si pud percepire dal
fatto che, sebbene il marito trattasse Nora come una bambola e si fosse arrabbiato con
lei perché la sua reputazione era forse anche piu importante del suo matrimonio (secondo
la caratterizzazione del personaggio), pud essere giustificato dal fatto che lui quando
torna dal lavoro & stanco e si vuole rilassare; Nora, al contrario, non ha giustificazioni per i
suoi comportamenti (rovinare la reputazione del marito falsificando la firma del padre...)
in quanto lei durante il giorno sta a casa a rilassarsi, viziandosi (comprando i cioccolatini
perché e golosa, anche se sono vietati in casa), badando poco ai figli e comportandosi come
una bambina immatura. Questo aspetto bambinesco del carattere di Nora si evidenzia
anche nel finale, dove Nora fa una lunga discussione col marito in cui espone la sua volonta
di andarsene di casa ma, come una bambina, anche lei nei fatti non riesce a oltrepassare la
porta della sua dimora ed essere indipendente, tornando a sedersi sul divano proprio come la
storia era cominciata. Comungque lo spettacolo risulta essere un’intrigante rilettura del testo
di lbsen da parte di Roberto Valerio, regista nonché interprete del principale personaggio
maschile.

Andrea Caltanella
Classe 2" C AFM, L.S.I.S. P. Sarpi - San Vito al Tagliamento
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Un testo interessante, un‘ottima prova degli attori

[l drammma teatrale “Casa di bambola”, scritto da Henrik Ibsen e adattato da Roberto Valerio,
€ una rappresentazione molto profonda, che ti coinvolge dall‘inizio alla fine dell'opera.

Gli attori sanno coinvolgerti nel dramma, facendoti provare emozioni al variare delle
situazioni. Lo spettacolo e stato interessante e significativo dal punto di vista del contenuto,
perchéillustra la condizione della donna nell'Ottocento. L'attrice protagonista sa interpretare
in modo eccellente i sentimenti di Nora, una donna trattata come una bambola, prima dal
padre e successivamente dal marito; lei vive in una casa di cristallo estranea e lontana dai
problemi del mondo, disposta perd a rischiare la sua reputazione per la salute del marito.
Molto bravo & stato l'attore che ha interpretato il ruolo di Krogstad, “il cattivo” della storia.
A contribuire alla bellezza dello spettacolo ci sono gli altri tre attori che interpretano la
vicenda in modo molto redlistico, dando un senso profondo al drammma rappresentato.

E piacevole da guardare; proprio perché I'ambientazione & distante dalla realtd dei nostri
tempi, ci fa capire come fosse diversa quella di allora e quanti progressi siano stati compiuti
nel corso degli anni, anche dal punto di vista sociale. Un colpo di scena dello spettacolo &
stato il levarsi la parrucca da parte della protagonista per dimostrare la sua vera personalita.
E sicuramente uno spettacolo che merita di essere visto!

Giulia Antonel, Greta Fabris, Sofia Ravagnolo
Classe 2" C AFM, I.S.I.S. P. Sarpi - San Vito al Tagliamento
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CYRANO DI BERGERAC

Conversando con Cyrano de Bergerac

Buondi Cyrano,
un paio di cose da chiederti abbiamo...

Va bene in qualunque caso,
basta che non si parli del mio naso.

Scusa, non ti arrabbiare, ma é proprio

di quello che vogliamo parlare.

Come fai a convivere con questo difetto,
sulla tua vita non ha alcun effetto?

Le critiche su di me fanno presa

ma l'autoironia € la mia difesa:

se qualcuno mi importuna

non avro pietd alcuna.

Per questo per i miei compagni sono un maestro,
seppur con la mia amata sono maldestro.

Vorremmo avere il tuo talento

per poter reagire ad ogni commento.
Con le parole si pud far male,

peggio che con un colpo di pugnale.
Per fortuna I'autoironia

un po’ di dolore porta via.

L'importante & sapersi apprezzare

e alla propria personalitd bisogna guardare.
Non importa quello che gli altri pensano di te
I'avete visto con me,

nell'amore puo esserci dolore

ma seguite sempre il vostro cuore.

Non siate degli allocchi,

ricordate che I'essenziale e invisibile agli occhi.

Alessia Bazzo, Federico Bot, Stefano Gabbana, Marco Nonis, Elia Piasentin,

Tommaso Praturlon, Samuele Spadotto

Classe 4" E, I.S.1.S. Liceo Le Filandiere - San Vito al Tagliamento
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Cyrano o dell'incompletezza

Uno dei temi che emerge dall'opera é quello della percezione dell'incompletezza.

Cyrano appare come il perfetto eroe romantico sensibile, nobile d'animo, da cui deriva il suo
altruismo verso Cristiano e Rossana.

La sua mancanza di bellezza, perd, provoca in lui la paura di dichiarare alla cugina i propri
sentimenti. In questo modo, tuttavia, non da fiducia a Rossana perche dubita del fatto che
lei lo possa amare indipendentemente dal suo aspetto.

Cristiano, invece, ha la giusta stima di se stesso: € consapevole della propria bellezza, ma
anche di non saper esprimere il proprio amore con le parole. Inizialmente non vorrebbe
approfittarsi di Cyrano, ma poi accetta per stare vicino a Rossana.

Nonostante il suo amore sembri superficiale, la profonditd del suo sentimento & testimoniata
dal sacrificio finale, nel momento in cui si accorge che Rossana € innamorata dell’‘anima di
chi le scrive, cioe di Cyrano.

Da questo emerge che entrambi i personaggi, mancando di qualcosa, aspirano alla
completezza. Per questo motivo combinano le loro qualita per stare vicino alla donna che
amano in modi diversi, Cristiano fisicamente e Cyrano attraverso le sue poesie.

Secondo la nostra esperienza, il sentirsi incompleti deriva dal confronto con un modello
ideale a cui non si riesce a corrispondere. Questo modello a cui aspiriamo deriva da quello
che la societd ci impone, ad esempio il modo di vestire, le persone da frequentare, il modo
di comportarsi e l'aspetto fisico.

| giovani tendono a seguire questi “canoni di perfezione” che li portano ad essere tutti uguali
e a vedere la diversitd come qualcosa di negativo.

Altre volte, invece, il sentirsi incompleti deriva dallidea che abbiamo dell'amore.

Come Cyrano, anche noi tendiamo a pensare che I‘amore sia un privilegio per pochi
fortunati, perché si pud amare solo qualcuno che ¢é perfetto. Cosi ci sentiamo incompleti,
perché riconosciamo di avere dei difetti che non riusciamo ad accettare nemmeno noi.
Questo genera tristezza, solitudine, insicurezza, difficolta nelle relazioni e di conseguenza
anche gli altri non riescono ad accettarci.

Pensiamo, invece, che I'amore dovrebbe riuscire a farci accettare ed amare i nostri difetti e
debolezze, riempiendo il senso di vuoto che c'¢ in ognuno di noi.

Beatrice Finati, Alessandro Gatto, Martina Glerean, Federico Loiero, Francesca Tosoni
Classe 4" E, |.S.1.S. Liceo Le Filandiere - San Vito al Tagliamento

Cyrano o del sacrificio

La rilettura di Jurij Ferrini del “Cyrano de Bergerac” fa emergere la tematica del sacrificio,
maggiormente riscontrabile nei personaggi principali della tragicommedia.

Un chiaro esempio e costituito dal personaggio di Cyrano, il quale sacrifica se stesso per
la felicita della donna amata, Rossana. Una volta scoperto che un suo cadetto, Cristiano,
ama la stessa Rossana ed € da lei ricambiato, Cyrano decide di aiutarlo prestandogli la sua
penna ed eloquenza. Grazie a cio Cristiano riesce a conquistare definitivamente Rossana,
la quale, nel corso della vicenda, capisce di essere innamorata, piu che del ragazzo e del
suo bell‘aspetto, della sua anima, della sua capacita di esprimere con parole sommamente
poetiche e profonde il sentimento d‘amore, senza sapere che esse sono frutto di Cyrano.
Quando Cristiano se ne rende conto, decide di compiere un gesto estremo ed eroico per
riconquistare il suo onore. Dopo la morte di Cristiano, Rossana sacrifica la sua vita ritirandosi
in convento. Un‘altra forma di sacrificio & rappresentata dai Cadetti di Guascogna che
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attaccano gli spagnoli per prendere tempo in attesa dei rinforzi.

Jurij Ferrini ha interpretato magistralmente Cyrano de Bergerac, nonostante la difficolta
del testo in rima. A differenza dei soliti spettacoli teatrali, il sipario era aperto prima della
rappresentazione e si riusciva a vedere fino dietro le quinte. Alcuni attori inizialmente erano
vestiti di nero e successivamente indossavano la giacca che li qualificava come Cadetti di
Guascogna. La scenografia era minimale ed erano la luce e le musiche a creare 'atmosfera.
Nel complesso lo spettacolo si & dimostrato all'altezza delle aspettative del pubblico.

Andrea Valentina Pertile, Xeka Klea, Annalisa Pontani, Jessica Galluzzi, Lorenzo Milan
Classe 4" E, |.S.1.S. Liceo Le Filandiere - San Vito al Tagliamento

“Al cor gentil rempaira sempre amore”

Cyrano, poeta morto per la sua onesta di parola, ci racconta la storia di un amore nobile e
tormentato, mantenuto segreto per una vita intera.

Cyrano decide di rinunciare alla sua amata Rossana pur di renderla felice con Cristiano,
tanto che aiuterd il suo rivale in amore a rubare il cuore della donna prestandogli le sue rime.
Piu i due siinnamorano e piu le speranze di Cyrano diminuiscono, ma vederla contenta deve
pur costargli qualcosa.

Un amore gentile e coraggioso il suo, che viene confrontato con quello di Rossana.
Rossana, infatti, non & realmente innamorata di Cristiano, ma & innamorata dell'idea che
si & fatta di lui: un poeta eloquente e sicuramente romantico. E di questo parla proprio con
Cyrano: della bellezza di Cristiano le importa ben poco, visto che é rapita dalle sue parole.
Di sicuro l'aspetto fisico fa la sua parte nella nascita di un amore, ma solo gli animi e i cuori
nobili lo possono nutrire.

Il vero amore non e dato dalla bellezza fisica, ma da quella interiore, & fatto di giochi di
sguardi, batticuori ed emozioni.

Alla fine Rossana si accorge della vera origine delle lettere da lei cosi amate, ma ormai
troppo tardi per Cyrano, colpito alla testa dai nemici, ferita che si & procurato a causa della
sua lingua troppo schietta.

“Amore e il cor gentile sono una cosa” afferma Dante e anche se non subito, le due metd si
rincontrano sempre. A meno che non intervenga il destino...

Federico Celotto, Chiara Fiorentino, Raluca Ghet, Luigi Pabis
Classe 3" E, I.S.1.S. Liceo Le Filandiere - San Vito al Tagliamento

L'aiuto degli opposti

Nello spettacolo al quale abbiamo assistito viene presentata la storia di Cyrano, poeta e
spadaccino che malauguratamente si ritrova un naso esageratamente sproporzionato,
innamorato di sua cuging, la bella Rossana, la quale perd € a sua volta invaghita del bel
Cristiano, spadaccino anch’egli ma non particolarmente abile con le parole, il quale ricambia
il sentimento d'‘amore. Cyrano si offrird di aiutare Cristiano a conquistare Rossana attraverso
I'uso della parola.

Secondo noi, nella vicenda, Cyrano e Cristiano si completano a vicenda e hanno bisogno
I'uno dell'altro. Infatti Cyrano € indispensabile a Cristiano se vuole esprimere con disinvoltura
tutti i suoi sentimenti allamata e, nello stesso tempo, Cristiano € fondamentale per Cyrano
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perché, oltre ad essere attraente, funge da tramite delle emozioni di entrambi.
Abbiamo percepito quindi per tutta la vicenda quest’intesa tra i due, entrambi
innamorati della stessa donna, ma che uniscono le loro abilitd per eliminare i loro difetti
e per raggiungere cosi il cuore di Rossana.

E incredibile pensare che ciod possa accadere realmente, soprattutto nella societa odierna
nella quale prevale un forte senso di possesso materiale. Questo materialismo e frutto di un
bisogno di colmare i propri vuoti sentimentali che porta, paradossalmente, a dimenticarsi
proprio di quest’ultimi. | rapporti interpersonali si vanno via via rovinando, anche a causa
della modernizzazione delle comunicazioni, con una progressiva perdita dei valori umani.
Per questo Cyrano de Bergerac rappresenta un esempio idilliaco: un uomo che ama a tal
punto una donna da aiutare un altro uomo a renderla felice, fatto che pare surreale ma
che aiuta a riflettere. Cyrano e Cristiano, presi insieme, formano I'ideale di uomo perfetto:
atletico, forte, affascinante, intelligente e sentimentale. Quest’'uomo esiste solo nella nostra
fantasia ma, con un po’ di aiuto e accettando se stessi, possiamo avvicinarci a questo ideale.

Marco Fogliato, Filippo Tabelletti, Simone Trevisan, Martina Nuti
Classe 3" E, I.S.1.S. Liceo Le Filandiere - San Vito al Tagliamento

Oltre il naso

E se riuscissimo a guadare oltre?

Come sarebbe andata se Rossana avesse guardato oltre le apparenze fin da subito?
L'opera ci fa capire come la bellezza esteriore non sia I'aspetto piu importante di una
persona. La vera morale che ci trasmette e la grande ed essenziale importanza della parola,
della vera parola, quella che quasi nessuno riesce ad esprimere, quando ogni singola lettera
di una frase apre e si deposita nel nostro cuore. Ci fa capire come l'aspetto fisico valga meno
dell'interiorita di una persona, come il linguaggio batta il semplice bell'aspetto.

La grande interpretazione di Jurij Ferrini ci ha rivelato questo, ha fatto capire ad ogni
singolo spettatore limportanza del sentimento di una persona: malauguratamente,
infatti, Rossana solo alla fine capisce quanto I'anima di Cyrano vada oltre all'aspetto di
Cristiano e quanto non ci sia niente che superi quello che ciascuno ha dentro, quello che
ciascuno nasconde nei meandri della propria anima.

La vicenda, sebbene ambientata nel passato, mostra temi attuali e comuni nella vita di
tutti. Dobbiamo ammettere con noi stessi che spesso ci facciamo accecare dalle apparenze
senza riflettere, ed & proprio questo il problema: non saper guardare oltre.

Dovremmo un po’ tutti cercare di guardare oltre il nostro naso... anche se per Cyrano pud
sembrare difficile.

Simone Innocente, Maddalena Nguyen Kim, Lorenzo Frattolin, Gabriele Pasutti
Classe 3" E, I.S.1.S. Liceo Le Filandiere - San Vito al Tagliamento

Cyrano, maestro di spada e poesia

Venerdi 3 Febbraio al Teatro Verdi di Maniago é stata messa in scena la commedia
“"Cyrano de Bergerac” di Edmond Rostand (1897), interpretata dal regista e attore
protagonista Jurij Ferrini.

Le vicende ruotano attorno al personaggio di Cyrano, coraggioso spadaccino esperto
nell’arte della parola, amico di molti ma nemico di tanti altri, canzonato per I'enormita
del suo naso. Sotto la spavalderia del protagonista si cela perd un amore infelice e
non corrisposto per la bellissima cugina Rossana, a sua volta gida invaghita del giovane
Cristiano, cadetto avvenente ma incapace di esprimere a parole i suoi sentimenti per la
fanciulla. Cyrano, abile poeta, decide di nascondere il proprio amore e aiutare Cristiano a
conquistare Rossana. Gesta eroiche miste ad un impeccabile romanticismo scandiscono
lo spettacolo teatrale.

La tragicita dell'amore e la comicitd di alcune situazioni sono esaltate dall’'eccellente
recitazione degli attori, che, nonostante la scenografia spoglia ed essenziale, riesce a
mantenere il pubblico attento alla scena e a portare ogni spettatore a immedesimarsi
nei personaggi fino a condividerne le emozioni.

Gli effetti sonori e i cambi di luce accompagnano ed enfatizzano con grande efficacia
I'incalzante successione di battute a suon di rime.

Gliinterminabili applausi e gli occhi lucidi di molti hanno confermato I'apprezzamento del
pubblico: I'idealista e maestro di spada e poesia Cyrano ha saputo parlare ancora oggi,
in una societa dove spesso utilita e possesso fanno da padrone, di liberta, di desiderio di
felicita e della possibilita di un ideale d’‘amore gratuito, disinteressato e nobile.

Classe 3" B, I.S.1.S. E. Torricelli - Maniago

Cyrano di Bergerac
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LE DONNE GELOSE

Segnaliamo che le uniche recensioni dello spettacolo delle classi 4* C dell” |.T.S.T. S. Pertini
di Pordenone, (disegno e suo relativo commento) e 4" C IA dell'l.T.S.T. J.F. Kennedy di
Pordenone (Cruciverba) si trovano sul sito di “Adotta uno spettacolo” (ndr):

www.adottaunospettacolo.it

Attualita al Verdi con “Le donne gelose”

Sabato 4 marzo al Teatro Giuseppe Verdi di Pordenone Marco Sangati, per la Compagnia
del Piccolo Teatro di Milano, ha messo in scena “Le donne gelose” di Carlo Goldoni.
Spente le luci, lo scroscio di una pioggia corrente ha aperto la scena e le “donne gelose”
sono salite sul palco dando inizio alla famosa commedia, la prima scritta interamente
in veneziano. Ambientata nella Venezia settecentesca, lo spettacolo ruota attorno al
Carnevale, pero visto come un elemento di disturbo e non vissuto serenamente.

| personaggi, di classi sociali basse, sono piccoli commercianti di una Venezia decadente,
un mondo chiuso, claustrofobico, segnato dal crollo dei valori che trascina tutti in un
vortice di dipendenza dal gioco e in un turbine di gelosie deliranti.

Tuttietre gli attidella commediaintrecciano con sapienza la vita e le miserie della borghesia
senza valori: i componenti di due famiglie squattrinate e una vedova intraprendente che,
con astuzia e fortuna, rimette in sesto le finanze disastrate di sior Boldo e sior Todero
attraverso il gioco d'azzardo.

La frequentazione della vedova Lugrezia fa ingelosire le rispettive mogli, siora Giulia e
siora Tonina, ignare delle difficoltd economiche dei mariti.

Sebbene ambientata in una Venezia del Settecento in crisi, con piccoli commercianti
che si fanno la guerra, I'incubo di diventare poveri e il denaro che domina su tutto, la
commedia risulta molto attuale e, nonostante agli occhi di noi spettatori possa apparire
gradevole e divertente, cela una verita triste e malinconica.

Anna Velludo
Classe 2” D, Liceo Artistico I.S.A. E. Galvani - Cordenons

La commedia della svolta di Goldoni: “Le donne gelose”

“Le donne gelose” di Carlo Goldoni é stata rappresentata dalla Compagnia del Piccolo
Teatro di Milano al Teatro Verdi di Pordenone.

La commedia, scritta in dialetto veneto ed ambientata a Venezia nel periodo di
Carnevale, racconta di due mogli che sono gelose dei loro mariti perché vanno a trovare
una vedova, anche se in realtda i due uomini la frequentano nel tentativo di guadagnare
soldi grazie al gioco del lotto o per averli in prestito.

Unica maschera & Arlecchino, un servo della vedova Lugrezia, la protagonista che vive
appunto di espedienti.

Boldo, marito di Giulia, chiede alla vedova di unire i numeri del lotto; Todero, marito di
Tonina, va da lei per chiederle un prestito in denaro; Baseggio, spasimante di Orsetta,
chiede alla vedova una maschera per andare al Ridotto ad incontrare la ragazza.

Le mogliingelosite offendono e soffrono, ma la commedia finisce con il classico lieto fine:
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la vincita del lotto, la vincita al Ridotto da parte di Todero e il matrimonio fra Orsetta e
Baseggio, pero c'é un che di malinconico e attuale, poiché sembra tutto dipendere solo
dal denaro, come esprime bene la protagonista Lugrezia nel monologo finale.

Lo spettacolo & stato divertente, suscitando risate strane e maligne, ma anche sguaiate.
Il personaggio piu significativo, a mio parere, & stato Arlecchino, particolare nel suo
zoppicare. Egli € I'unica maschera classica presente e rappresenta I'addio di Goldoni alla
commedia dell'arte.

Infatti questa commedia del 1752 rappresenta bene il punto di passaggio verso
I'importante riforma del teatro che Goldoni realizzerd completamente nelle commedie
successive, con personaggi ben delineati e il testo interamente scritto dall'autore.

Letizia Rui
Classe 2" C, Liceo Artistico |.S.A. E. Galvani - Cordenons

Il Carnevale inquieto, ma convincente, delle “donne gelose”

La commedia di Goldoni “Le donne gelose” & ambientata in una Venezia carnevalesca
insolitamente tetra, una perfetta atmosfera per rappresentare una moralitd borghese a cui
non si guarda con troppo ottimismo.

La scenografia notturna, con qualche semplice edificio, un fondale scuro e degli opachi
costumi settecenteschi, rende inquieto questo Carnevale, durante il quale si generano
malintesi e scontri dovuti al vuoto dei valori.

Lo spettacolo ha coinvolto il pubblico per tre ore grazie a una recitazione sciolta, che ha reso
piu naturale la parlata veneziana, non per tutti immediata. Il cast rappresenta una societd
di piccoli borghesi con problemi economici, incline alle illusioni del gioco e diffidente.

In questo contesto, il Carnevale diviene la metafora di un‘allegria perduta, celebrato in
quanto convenzione per mascherare le invidie, i giudizi erronei sugli altri e gli imbrogli.

La vedova Lugrezia (Sandra Toffolatti) & 'oggetto del discredito delle “donne gelose”, a causa
della sua non comune indipendenza e ingegnositd per l'azzardo, che finisce per attirare
quanti desiderano risollevarsi dalla miseria. Il personaggio € interpretato con agilitd, sebbene
non sia semplice rendere la sua forza di carattere, cosi nuova per l'epoca, e il conseguente
scontro con le giovani Giulia e Tonina (Valentina Picello e Marta Richeldi).

Queste la accusano, con poca logica, di aver sedotto i loro mariti, senza provare a
comprendere il suo punto di vista, ma lasciandosi trasportare dalle loro infondate idee e
dall'invidia per la liberta della vedova, senza marito e non maltrattata.

Appare quindi il ritratto di una societd passata, ma con connotati attuali, nella quale dal
malcontento del proprio piccolo si generano grandi equivoci e turbamenti.

Silvia Levorato
Classe 4" A LIN, Liceo Scientifico M. Grigoletti - Pordenone

Gelosia e denaro, vizi della societa!

Gli anni passano, ma la gelosia non passa mai... e che gelosia!l Ne & prova lo spettacolo
“Le donne gelose”, interpretato da Sandra Toffolatti, Valentina Picello, Sergio Leone, Marta
Richeldi, Leonardo De Colle, Sara Lazzaro, Elisa Fedrizzi, Ruggero Franceschini, Fausto
Cabra e Federica Fabiani e tratto dall'omonima commedia di Carlo Goldoni del 1752.
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E I'opera veneziana per eccellenza. E ambientata a Venezia e la rappresenta in tutte
le sue sfaccettature, non a caso é la prima scritta dall'autore interamente in dialetto
veneziano. La vicenda si svolge durante il Carnevale, ma I'‘atmosfera & piuttosto insolita:
la cittd, piu che sembrare piena di vita e di allegria, assume un aspetto cupo, chiuso,
che la rende irriconoscibile. Venezia riflette la societd del tempo: mercanti e bottegai
sulla scia della corruzione, smisuratamente attaccati al denaro, e donne sfiduciate,
sospettose, che danno filo da torcere. La protagonista e Lugrezia, una vedova molto
astuta che riceve spesso visite dal signor Boldo e dal signor Todero, rispettivi mariti
di Giulia e Tonina, ossessionati dal gioco d'azzardo e alla disperata ricerca di denaro.
Sard proprio a causa dell'infondata gelosia delle mogli nei confronti di Lugrezia che si
verranno a creare tante buffe incomprensioni.

Lo spettacolo si svolge principalmente nella casa della vedova e nel Ridotto, dove I'azione
si fa sempre piu dinamica, sulle note della Sarabanda di Handel che porta sulla scena cupi
presagi che contrastano con i toni della commedia. Un‘opera quasi contemporanea: gli
stessi vizi che stavano portando alla rovina la societd del tempo, a cui Goldoni rivolge la
sua critica, sono infatti attuali.

Valentina Pignat
Classe 4" A LIN, Liceo Scientifico M. Grigoletti - Pordenone

Una notte tutta (o quasi) al femminile

“Le donne gelose” & una piu che celebre commedia teatrale ideata dalla brillante mente di
Carlo Goldoni, scrittore, drammaturgo, librettista e persino avvocato. (...)

In quest’opera le donne sono sovrane e le attrici protagoniste Sandra Toffolatti, nei panni di
siora Lugrezia, Marta Richeldi che interpretava siora Tonina, e un‘indimenticabile Valentina
Picello nelle vesti di siora Giulia, sapevano perfettamente come occupare il palco.

Queste sono donne, mogli o vedove che non lasciano che il mondo scorra senza considerarle,
ma nella loro piccola grande Venezia sanno come comportarsi e sanno come non rimanere
nell'ombra. A queste si aggiungono anche Orsetta (Sara Lazzaro) e Chiaretta (Elisa
Fedrizzi), piu marginali rispetto alla trama, ma non per questo meno importanti e di certo
non meno donne. Dalla messa in scena si mettono subito in luce tutte le caratteristiche
considerate tipiche di ogni donna: pettegolezzi, gelosia, curiosita, vendetta e... perché
no? anche desiderio di ricchezza. Ma mostrare tutto questo non sarebbe possibile senza
dei grandi personaggi maschili: sior Boldo (Sergio Leone) marito di Giulia, sior Todero
(Leonardo De Colle), marito di Tonina, e sior Baseggio (Ruggero Franceschini), amante
di Orsetta e Chiaretta. Costoro occupano un ruolo importante nella narrazione: sono le
cause di gioie, dolori, gelosie e vendette delle donne di cui sopra... ognuno a modo suo,
ognuno con il suo carattere e temperamento.

Quello che si € messo in scena il 4 marzo, nella notte di Pordenone, non & stato solo
un‘opera teatrale, non & stata solo la rinascita di un pezzo di storia italiana, ma & stata una
presentazione in poche ore di una societd: una societd diffidente, prevenuta, ma che poi, se
ha il coraggio di ascoltare, credere e perdonare, & una societd, e una vita, degna di essere
vissuta. (...)

Lara Dall'Olio
Classe 4" D SCA, Liceo Scientifico M. Grigoletti - Pordenone
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Il gioco, la crisi e i rapporti con gli altri

La commedia “Le donne gelose” di Carlo Goldoni, messa in scena dalla compagnia del
Piccolo Teatro di Milano, & una meravigliosa rappresentazione satirica della Venezia del
XVIII secolo. L'opera & pervasa da un‘atmosfera cupa, nonostante si tratti, appunto, di
una commedia: il valore dell'onesta lascia il posto all‘ossessione per il denaro, ottenuto
nei modi meno consoni. Tutto gira attorno al gioco d’azzardo; la cieca fiducia nella sorte
mostra il crescente disagio di una societd che non sa a chi affidarsi quando si ritrova
ormai sul lastrico. Questa situazione complicata non fa altro che deteriorare la qualita
delle relazioni interpersonali.

| personaggi diventano aggressivi: gli uomini violenti e le donne gelose, da cui il titolo
dell'opera. La situazione sembra costantemente sul punto di degenerare, ma ci si ferma
sempre prima del punto di non ritorno.

La figura di Lugrezia, la donna attorno a cui i personaggi si affannano, € caratterizzata
da un’intelligenza acuta e da una furbizia che le permette di sopravvivere in una societd
basata su pregiudizie maldicenze. Come avoler enfatizzare la pesantezza dell‘atmosfera,
il Carnevale, la festa pit importante ed allegra di Venezia, perde i suoi connotati gioiosi,
e diviene solamente un’altra meschina occasione per perseguire i propri interessi.

Esso concede infatti soltanto un momento in piu per diffamare gli altri ed ingannarli,
nascondendosi dietro ad un travestimento che, appunto, maschera una realtd sociale
molto piu perversa ed infelice. Uno spettacolare “dietro le quinte” della Venezia che
pensavamo di conoscere.

Clara Bomben, Luca Zaninotto, Emanuele Poletto
Classe 4" D SCA, Liceo Scientifico M. Grigoletti - Pordenone

La prof.ssa Mazzotta dell'lstituto Kennedy di Pordenone ha fatto un lavoro alguanto
singolare in merito allo spettacolo “Le donne gelose”, facendo riflettere i ragazzi della
classe 4" C CM sui vari aspetti della messa in scena: Storia; Recitazione; Lingua,; Costumi;
Scenografia. Qui di seguito alcuni dei loro elaborati. (ndr)

Recitazione

La recitazione e stata un elemento che ha caratterizzato in modo pit che positivo la
rappresentazione teatrale.

Gli attori sono stati capaci di trasmettere le emozioni dei singoli personaggi, ma sono stati
anche in grado di rappresentare dettagliatamente le abitudini della societa veneziana,
caratterizzata da una borghesia attaccata ai beni materiali e perennemente in cerca di
situazioni da sfruttare a proprio vantaggio.

L'avidita & infatti il carattere principale di tutti i personaggi. Le performance del cast hanno
reso piu agevole ed espressivo, per il pubblico, “l'ostacolo” del dialetto.

Dalla presenza forte di donna Lugrezia, il personaggio principale, interpretata da una
splendida Sandra Toffolatti, a Valentina Picello, Marta Richeldi, Sara Lazzaro ed Elena
Fedrizzi: sono loro le famigerate “donne gelose” del titolo. Soprattutto interpreti perfette dei
loro rispettivi personaggi, che alimentano il dramma della gelosia.

Ottima interpretazione anche quella degli attori maschili: il duo formato da Todero e Boldo &
abilmente reso in scena da Leonardo De Colle e Sergio Leone.

Nelle figure dei due capifamiglia € ben reso il grigiore di una vita divisa tra bottega e doveri
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familiari, in netto contrasto con la superficialita del giovane Baseggio, Ruggero Franceschini,
che veste i panni del corteggiatore. L'allegria di Fausto Cabra brilla nel suo Arlecchino a tratti
malinconico, personaggio che e stato molto applaudito alla fine dell'opera.

Lorella Scola, Filippo Pellizzon, Davide Villa, Riccardo Mattavelli
Classe 4* CCM, I.T.S.T. J.F. Kennedy - Pordenone

Costumi

Lo spettacolo é stato suggestivo anche grazie all'ottimo ensemble di costumi realizzati da
Gianluca Sbicca. | protagonisti si sono mostrati da subito un'umanita corrotta, sporca, come i
vestiti di Sbicca, stinti nei loro colori pastello, con i risvolti macchiati.

Gli attori indossavano abiti tipici del Settecento. Le donne avevano lunghi abiti ampi con
mantello dello stesso colore del vestito. Gli uomini portavano una camicia, un gilet, una
giacca lunga, culotte con calzini e zoccoli o stivali. Ogni attore indossava abiti con colori
diversi e sbiaditi. Per aiutare gli spettatori, Sbicca ha deciso di vestire marito e moglie
con gli stessi colori. Infatti Giulia e Boldo indossavano costumi verdi e i coniugi Tonina
e Todero abiti sulle tonalita del rosa e del rosso. Durante la scena al Ridotto, gli attori
indossavano maschere bianche e spigolose per coprire il volto. Le guardie, invece, non
portavano la maschera ma una parrucca bianca, panciotto ricamato con bottoni dorati,
una lunga giacca rossa e blu, culotte bianche e alti stivali neri. Il Carnevale & senza gioia,
lontano. Arlecchino, ormai sbiadito e senza colori, portava un costume cucito con pezze
sulle tonalita di grigio. Sembrava proprio un sempliciotto, un minorato, desolato nel finale
sotto la pioggia. La vedova Lugrezia si distingueva dagli altri personaggi perché era vestita
in nero, in segno di lutto. Nonostante tutto, i costumi erano ben realizzati e descrivevano
precisamente le abitudini e il modo di vestire durante il Settecento veneziano.

Valentina Russolo, Andrea Fabris, Nicole Rosa, Francesca Gasparotto
Classe 4* CCM, I.T.S.T. J.F. Kennedy - Pordenone

Scenografia

La scenografia dell'opera, semplice ma essenziale, ha permesso a noi ragazzi e a tutto il
pubblico di immedesimarsi al meglio nei luoghi e negli usi della Venezia del ‘700.

L'opera si & aperta con una suggestiva pioggia che scendeva dalla graticcia in una canaletta
sottostante, che stava a simboleggiare il Canal Grande.

In primo piano, sul proscenio, si svolgevano le scene ambientate in stanze chiuse, quali
le case di siora Lugrezia, siora Giulia e siora Tonina, tanto che il pubblico aveva quasi la
sensazione di partecipare alla conversazione. La semplicita della scenografia, dettata dalla
disposizione di alcuni cubi neri sui quali gli attori sedevano interloquendo tra loro, era mirata
a porre l'attenzione del pubblico sui personaggi e sui dialoghi piuttosto che sui luoghi.

Sullo sfondo, due palazzi borghesi costituiti da una serie di pannelli neri dotati di un sistema
di carrucole, che permettevano di far aprire porte e finestre. | due palazzi erano separati
da un corridoio centrale che stava a simboleggiare una calle. | colori scuri della scenografia
servivano a far risaltare i personaggi vestiti con colori tenui, pastello e per far percepire le
giornate di un Carnevale cupo e piovoso. In questo senso anche le luci hanno giocato un ruolo
fondamentale in quanto spostavano 'attenzione dello spettatore sulle diverse ambientazioni
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delle scene, esaltavano la profonditd della scena e in certe situazioni generavano momenti
di suspense. Una scelta azzeccata del regista & stata quella di accompagnare la recita,
parlata interamente in veneziano, con la proiezione di sopratitoli tradotti in italiano. L'unica
pecca € che erano disposti molto in alto e lo spettatore per vedere la traduzione doveva
distogliere lo sguardo dalle scene e quindi si distraeva perdendo il filo.

Mattia Fabbro, Laura Lorenzi, Marco Ragogna
Classe 4* CCM, I.T.S.T. J.F. Kennedy - Pordenone

Tra gioco e gelosia

“Le donne gelose”, commedia goldoniana, presenta l'intreccio di plurime disavventure vissute
dai protagonisti, piccoli borghesi della Venezia del XVIII secolo. Le cause prime di queste
peripezie sono la smodata gelosia delle donne veneziane e il rischio a cui pud portare il gioco
d'azzardo. La comicitd dell'opera nasce da un intricato gioco di equivoci e colpi di scena con
un finale a sorpresa, nel quale I'opinione delle donne gelose nei confronti di Lugrezia viene
stravolta dal fato. La commedia si presenta molto attuale nelle sue diverse sfaccettature e
tematiche, infatti salta subito agli occhi dello spettatore la questione del gioco d'azzardo.
L'opera € rappresentata in un‘ambientazione cupa e chiusa, che contraddistingue la Venezia
decadente del '700, finendo per diventare nel complesso una commedia “dark”.

Samuele Carlet, Andrea Chiappetta, Isacco Lucchese, Simone Dell’Anna
Classe 4" A SC, 1.S.1.S. Licei G. A. Pujati - Sacile

Quando Goldoni sembra diverso

“Le donne gelose” & la prima commedia di Carlo Goldoni scritta interamente in veneziano:
ascoltare il dialetto a teatro per noi & stata una cosa insolita e originale. In classe, nelle
lezioni di preparazione allo spettacolo, avevamo letto qualche passo di alcune commedie
goldoniane in “lingua originale”, ma non ci aspettavamo che sentire il veneziano a teatro
producesse un effetto tanto straniante. E stato poi particolarmente coinvolgente cogliere
quelle sfumature del parlato che hanno reso in modo efficace e realistico sia I'ambiente sia
i personaggi, particolarmente caratterizzati nei loro costumi sbiaditi e nelle loro meschinita
quotidiane. Il tema centrale dell'opera, il gioco d'azzardo, € stato affrontato con una lucidita
talvolta disarmante in quanto ne € stato messo in luce lo squallore: vivere la propria esistenza
con l'unica preoccupazione di trovare denaro per giocare o fare denaro attraverso le sciagure
degli altri & davvero il segno di una societa che non ha piu nulla da dire, talmente rovinata
nel suo profondo che non c¢'€ un filo di speranza per nessuno e per niente. Sicuramente non
c'e spazio per i sentimenti veri e genuini, ma tutti si muovono per ingannare o, condizione
pili frequente e tanto attuale, per essere ingannati, senza rendersene conto. E quello che
accade in questa commedia, che, come & stato detto, fa ridere si ma di un riso amaro a
causa dei toni spesso cupi che la contraddistinguono, rispetto anche ad altri testi goldoniani.
E le differenze emergono talvolta in modo sornione, ad esempio nell'ambientazione “chiusa”,
talaltro in modo piu evidente, come nella caratterizzazione dei personaggi, dove un
Arlecchino atipico ha perso la sua briosita.

Classe 4" B SC, I.S.1.S. Licei G. A. Pujati - Sacile
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Un Arlecchino in grigio

Il giorno sabato 4 marzo 2017 ci siamo recati a Pordenone presso il Teatro Verdi per
assistere alla visione dello spettacolo teatrale “Le donne gelose”, opera di Carlo Goldoni
ambientata a Venezia nel periodo del Carnevale.

Il tema centrale della commedia e la gelosia delle protagoniste Giulia e Tonina, che
sospettano il tradimento dei rispettivi mariti Boldo e Todero.

Per questi ultimi I'oggetto del desiderio € il denaro, che ricercano nel gioco d'azzardo con
I'aiuto della vedova Lugrezia, la quale imbroglia chiunque pur di arricchirsi.

Il sentimento della gelosia viene sottolineato anche con il personaggio di Chiaretta,
nipote della signora Giulia. Ella si sente infatti abbandonata dall’'uomo che aveva
frequentato ed & gelosa della nuova donna di cui egli si & innamorato, Orsetta.

Sia il testo originale che la rappresentazione erano in dialetto veneziano, ma durante lo
spettacolo il pubblico era aiutato dai sopratitoli in italiano.

Gli attori sono stati molto abili nel riprodurre la parlata veneziana ed il regista e stato fedele
al copione goldoniano. Tuttavia, leggendo il testo originale, si era creata nella nostra mente
un’'immagine piu colorata dei luoghi e soprattutto delle maschere del Carnevale. Invece
I'allestimento era quasi privo di oggetti e la scenografia povera e cupa.

Questo aspetto non ci ha entusiasmato molto, nonostante la presenza dell'‘acqua iniziale ci
abbia colpito parecchio. Probabilmente la scelta di questo scenario serviva per enfatizzare il
tema dominante della gelosia, oggi quanto mai attuale e tragico.

La festa del Carnevale rimane sullo sfondo della commedia: basti pensare al costume di
Arlecchino sui toni del grigio. Le maschere, quasi di pirandelliana memoria, servono solo per
coprire nuove meschinerie.

Nel complesso abbiamo apprezzato la rappresentazione e consigliamo questa commedia a
coloro che vorrebbero vedere Venezia sotto una luce diversa.

Eleonora Amadio, Aurora Dal Bo, Chiara Perin, Nicola Salamon, Lisa Varaschin
Classe 3 ALIN, I.S.1.S. Licei G. A. Pujati - Sacile

“Le donne gelose”: I'ipocrisia va in scena

“Le donne gelose” & una celebre commedia scritta interamente in dialetto veneziano da
Carlo Goldoni. (...)

L'opera &€ ambientata nella Venezia del Settecento durante il Carnevale e racconta la
storia di una giovane vedova, Lugrezia, la quale suscita la gelosia di alcune donne della
cittd. La vedova riceve spesso visita dal signor Boldo e dal signor Todero. | motivi che
spingono i due uomini a recarsi da Lugrezia sono completamente ignoti alle loro due
mogli, le quali temono che l'affascinante vedova possa aver sedotto i mariti.

Il regista Giorgio Sangati, nella realizzazione della messa in scena della commedia, ha
espresso la sua personale visione e ha deciso di portarla sul palco senza cambiare il testo
originale, ma aggiungendo solo i sopratitoli in italiano per una migliore comprensione
dell'opera. Una delle caratteristiche principali della rappresentazione teatrale & proprio la
scelta, da parte del regista, di realizzare una scenografia a tinte cupe che trasmettono
allo spettatore un sentimento opprimente, simbolo di rapporti umani ipocriti, condizionati
esclusivamente da motivi economici e dalle trame pettegole che si aggrovigliano nell'ombra.
Le scene realizzate da Marco Rossi si svolgono in uno scenario grottesco e squallido.

Lo spettatore si sente come prigioniero di una Venezia spettrale, scura, silenziosa e anomala;
perfino il Carnevale, la festa piu giociosa per eccellenza, sembra spento e lontano.

Le donne gelose



Tutto sembra triste e drammatico. Persino i costumi (realizzati da Gianluca Sbicca), sebbene
colorati, risultano spenti in quanto “travolti” da uno sfondo tenebroso. Giorgio Sangati si &
dimostrato un eccellente registra in quanto nella messa in scena dello spettacolo, durato
ben tre ore, & riuscito a non causare mai alcun calo di ritmo.

Deborah Castoro, Isotta Dardengo, Marta Caratozzolo, Sara Giust, Silvia Ponticiello
Classe 3" ALIN, I.S.1.S. Licei G. A. Pujati - Sacile

Le ragazze della 2* N dell’lstituto Tecnico della Moda Zanussi si sono cimentate nella
critica teatrale dopo aver visto I'opera “Le donne gelose” al Teatro Verdi il 3 marzo scorso
e hanno proposto un paragone tre le due figure femminili goldoniane di Mirandolina e
Lugrezia. (nota della prof.ssa O. Chiaradia)

Le donne “moderne” di Goldoni

Goldoni nelle sue due opere “Le donne gelose” e “La locandiera” mette come protagoniste
due donne con molti punti in comune. Lugrezia e vedova da poco e, anche se donna, cerca
di mantenersi da sola senza il bisogno di un nuovo marito, andando contro le regole della
societd. Lugrezia infatti interpreta la parte di una donna forte e autonoma che davanti ad
una crisi economica trova una soluzione per guadagnare giocando al lotto con due uomini.
Mirandolina & una ragazza giovane, sicura di sé, padrona di una locanda a Firenze.

Da sempre tutti gli uomini che ospita cadono ai suoi piedi, tranne uno.

Cosl proprio per un obiettivo personale, lo prende in giro rubandogli il cuore. Infatti non
cerca nessun uomo che la mantenga, ma decide di restare indipendente anche se si sposa
con Fabrizio, suo fedele innamorato che lavora con lei. Inoltre entrambe prendono in giro gli
uomini sfruttandoli e manipolandoli, cercando di trarne vantaggio. Goldoni cosi mette in
risalto la figura della donna invece di oscurarla e renderla un personaggio debole.

La rende vincitrice e protagonista della propria vita. Entrambe sono un esempio di donna
emancipata e indipendente, insommma, di una donna modernal!

Elena Bolzon
Classe 2" N ITI Moda, |.S.1.S. L. Zanussi - Pordenone

Due grandi caratteri goldoniani

Lugrezia e Mirandolina sono le protagoniste di due delle piu celebri commedie di Carlo
Goldoni, scritte nella meta del XVIII secolo: “Le donne gelose” e “La locandiera”.

Lugrezia & una donna che ha gid vissuto molto. E vedova e si veste di nero, cid fa intendere che
il lutto del defunto marito & avvenuto poco tempo prima. Si guadagna da vivere giocando
al lotto e cerca sempre un modo per far soldi. Le altre donne veneziane sono gelose di lei,
pensano che sia una poco di buono e che i loro mariti le tradiscano con lei.

Al contrario, Mirandolina € una donna giovane proprietaria di una locanda nella quale lavora.
E fidanzata con Fabrizio, ma cid non le impedisce di giocare con i sentimenti degli uomini
che frequentano la locanda, tanto che fa di tutto pur di far ricredere il Cavaliere che, a detta
sua, & misogino, cioe rifugge le donne. Ma lei alla fine lo respinge, cosi come respinge anche
gli altri pretendenti perché sa di non essere all'altezza dell'alta societd che rappresentano e
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preferisce sposare Fabrizio, innamorato di lei da sempre, che la ama per quello che é.
Lugrezia e Mirandolina sono due donne forti e consapevoli, sicure di s e di cio che fanno
nelle rispettive cittd Venezia e Firenze. L'una rappresenta la stanchezza, la vecchiaia, la
fine del vivere, ma anche la saggezza di chi, finita la vicenda, si pente e capisce i propri
errori consigliando ai protagonisti e a tutti gli spettatori una vita pit indipendente dal gioco
d'azzardo e dal desiderio di accumulare denaro. L'altra rappresenta la giovinezza, I'amore, il
futuro e le tante cose che una donna pud realizzare, cosicché finisce per fare la scelta giusta
sposando il suo amato Fabrizio.

Giada Sacilotto
Classe 2" N ITI Moda, |.S.1.S. L. Zanussi - Pordenone

Le donne gelose
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Il trionfo degli onesti

Argante, che soffre di ipocondria, & circondato da persone furbe ed avide che intendono
approfittare della sua malattia immaginaria per arricchirsi a sue spese: medici e farmacisti
gli prescrivono cure e farmaci costosissimi. La moglie € interessata alla sua eredita.

Solo la figlia e sensibile e, come si capisce alla fine, sinceramente affettuosa. La storia si
sviluppa in un crescendo tra equivoci e colpi di scena, mettendo in risalto il contrasto tra
la fragilita psicologica del protagonista, che ha solo bisogno di rassicurazioni, e l'avarizia,
scaltrezza/disonestd e stupidita di chi gli sta vicino per interesse personale. La vicenda risulta
molto divertente ed ironica, ma lascia anche tanti spunti di riflessione se interpretata come
metafora della vita in una societa divisa tra buoni e cattivi, ingenui e scaltri. Nella commedia,
alla fine, vincono le persone sincere e pure.

Chiara Colussi, Marsia Manzari, Silvia Pighin
Classe 3" A, I.S.1.S. Liceo Le Filandiere - San Vito al Tagliamento

Argante: il malato immaginario

La sera del 22 marzo a San Vito al Tagliamento € andato in scena lo spettacolo teatrale de
“Ilmalato immaginario” di Moliere, proposto dalla compagnia Arca Azzurra Teatro.

La storia € ambientata nel 1600 e ha come protagonista Argante, un ricco borghese che
si ostina a credersi malato avendo piu paura di vivere che di morire. Proprio per questo si
circonda dei cosiddetti “medici della peste”, interessati esclusivamente al suo denaro. La sua
ipocondria lo porta a cercare di obbligare la figlia Angelica a sposare il figlio di un rinomato
dottore che gode inevitabilmente della stima del protagonista. L'unica che sembra ignorare
la sua arroganza é la moglie, che incanta il marito nascondendo la sua reale intenzione:
ereditarne i beni. Si apre il sipario, davanti al pubblico la camera da letto del protagonista fa
da sfondo allo spettacolo, lasciando intravedere, grazie a un telo, il resto della casa. Al centro
del palco si trova la poltrona sulla quale Argante & perennemente seduto. (...)

Solo alla fine il protagonista, con il fondamentale aiuto della governante, burattinaia della
vicenda, si rende conto della realta e della falsita della persona alla quale credeva di piu: la
moglie. Storia di inganni, sotterfugi e interessi a cui Moliere ha saputo dare una nota comica,
ma altrettanto drammatica, che rispecchia anche alcuni aspetti della modernita.

Arianna Perosa, Emma Simon, Samuele Piasentin, Matteo Bernard
Classe 3" A, I.S.1.S. Liceo Le Filandiere - San Vito al Tagliamento

Il malato immaginario



Argante, il malato moderno

Atmosfera magica quella creata dagli attori che hanno messo in scena “ll malato
immaginario” di Moliere. Attori che bene si sono immedesimati nel proprio ruolo,
portandoci in una dimensione tipica seicentesca con abiti, pettinature, scarpe tipiche
del periodo. Siamo stati conquistati dalle battute vivaci e divertenti ottenute nominando
strumenti tipici del mondo medico, come il clistere.

Abbiamo osservato come la ricchezza non sempre porti a far star bene le persone, in
quanto l'aristocratico protagonista Argante, essendo molto agiato, poteva permettersi
addirittura di immaginare di avere delle gravi malattie e di doverle quindi curare,
sperperando il denaro in cure sperimentali. In questo modo trascurava la famiglia e i suoi
affetti, in particolare la figlia, e lasciava gli altri prendersi gioco di lui, data I'eccessiva
ossessione per la fallace malattia che non gli permetteva di vivere e che, a parer suo, lo
avrebbe portato alla morte.

Il messaggio conclusivo che abbiamo colto e stato quello che dobbiamo credere di pit in
noi stessi, di fare attenzione alle persone che ci circondano e non fidarsi della medicina
tradizionale, soprattutto di alcuni medici.

Anna Borile, Eleonora Mazzolini, Georgiana Maciujec, Kajan Kaur
Classe 3" A, I.S.1.S. Liceo Le Filandiere - San Vito al Tagliamento

Un classico attuale e ben rappresentato

Nella serata del 22 marzo presso il Teatro H. Zotti di San Vito al Tagliamento & stato messo in
scena, per la regia di Ugo Chiti, lo spettacolo “Il malato immaginario”, un testo classico della
letteratura francese, scritto da Moliére.

L'ipocondriaco Argante, protagonista della commedia, € stato interpretato da Dimitri
Frosali, mentre tra gli altri interpreti segnaliamo almeno Elisa Proietti, nelle vesti di Angelica,
affettuosa e devota figlia di Argante, e Giuliana Colzi nella parte della serva Tonina.

Tutti gli attori della compagnia Arca Azzurra Teatro meriterebbero una menzione.

Argante vive la sua vita in mezzo a medici e medicinali e, convinto di essere costantemente
malato, decide di costringere la figlia Angelica a sposare Tommaso Diarroicus, figlio del suo
dottore di fiducia, in modo da assicurarsi delle cure sollecite e gratuite.

Purtroppo il cuore dell'lamorevole Angelica appartiene gid ad un altro uomo: Cleante.

La trama sviluppa questa vicenda, facendo emergere I'amore di una figlia, I'egoismo di un
padre e 'opportunismo di una moglie.

Alla fine Argante capisce quali sono le persone che veramente tengono a lui e decide di dare
un lieto fine a questa storia.

Uno spettacolo molto efficace, anche grazie alle luci e agli attori che sono entrati
perfettamente nelle loro parti, regalando al pubblico forti emozioni e molto realismo.

Il regista e riuscito a mettere insieme la realtd dei giorni nostri e la realtda dei giorni passati
creando un’opera sensazionale.

Voto: 10 e lodel!

Shaida Midjiyawa
Classe 4" CRIM, .S.I.S. P. Sarpi San Vito al Tagliamento
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IL BORGHESE GENTILUOMO

Il borghese sbeffeggiato

Un dinamico Moliere, quello presentato dal regista Pugliese, fatto di balletto, satira, scene
oniriche e fiabesche, il tutto accompagnato da ritmo e comicita sotto la guida dell'abile
teatralitd di Emilio Solfrizzi e degli altri attori del cast. Jourdain, il protagonista, & un
borghese arricchito che vorrebbe entrare nel gran mondo della nobilta: si circonda pertanto di
maestri di musica, di ballo, di filosofia, accetta vestizioni impensate con tanto di pennacchi, si
innamora di una marchesa e per lei sperpera denaro, ma mai si accorge che é circondato da
furbi profittatori. Solo la moglie, che ha uno spirito pratico, e la servetta Nicoletta lo deridono
apertamente nel suo tentativo di imitare la nobilta, mettendolo in guardia da personaggi
che mirano solo a spillargli denaro. Al tema principale si intreccia un altro tema importante:
Jourdain ha una figlia, Lucilla, che vorrebbe sposare il giovane Cleonte, sostenuta in cid dalla
madre, ma Jourdain lo ostacola perché non & nobile. Nasce cosi la farsa del Gran Turco,
inventata da Cleonte e dal suo valletto Coviello, in cui si fa credere a Jourdain che il Gran Turco
voglia la mano di Lucilla. Lusingato dalle promesse di nobiltd, il borghese ci casca e ne nasce un
buffo balletto-farsa in cui si deride Jourdain. Egli rappresenta infatti il modello dell’lambizioso
che pretende di comprare, con il denaro, quei titoli, o quelle qualitd, di cui & privo; ma altri
sono gli archetipi presenti nella commedia: il matrimonio combinato e non d'amore, messo
in discussione da Moliere, e la concretezza rappresentata dalla moglie di Jourdain, che non
tollera i nullafacenti nobili, alla quale il commediografo assegna un ruolo di primo piano.

Costanza Lucheschi, Xhoana Agaci
Classe 3" B SU, I.S.1.S. Licei G. A. Pujati - Sacile

“Il borghese gentiluomo”: una commedia attualissima

Attori molto bravi e appassionati quelli che hanno rappresentato al Teatro Zancanaro di
Sacile I'opera di Moliére “Il borghese gentiluomo”, la cui trama parla di Jourdain, borghese
arricchitosi grazie al padre e che aspira a diventare un gentiluomo. Per questo assume maestri
di ballo, di filosofia, di musica e persino un sarto che lo veste in modo troppo esuberante.
Tutti pero si prendono gioco della sua ignoranza e lo sfruttano per i suoi soldi.

E evidente come questa commedia, fondata sulla discrepanza tra classi sociali, voglia farci
riflettere sugli stereotipi che si creano nella societd e che spesso danno luogo a comportamenti
assurdi e paradossali. Un altro aspetto su cui si sofferma Moliere & quello dei matrimoni
combinati: Jourdain non vuole infatti dare in sposa sua figlia Lucilla a Cleonte poiché il
giovane non & un nobile, ma accetta subito quando si tratta di un importante personaggio, il
figlio del Gran Turco, anche se in realta si tratta dello stesso Cleonte, ma travestito.

Lo spettacolo & reso attraverso una scenografia adatta alla storia, con coreografie ricche e
accattivanti che intrattengono il pubblico, interessanti quasi quanto le musiche, specialmente
nella scena finale che chiude la rappresentazione.

Si tratta di un‘opera complessivamente interessante, soprattutto perché pud essere vista in
chiave attuale pensando ai pregiudizi sulle classi sociali, a come le persone per denaro, o solo
per appartenere ad un rango piu elevato, sono disposte a tutto, anche a ridicolizzarsi.

Denisa Surugiu
Classe 3" B SU, I.S.1.S. Licei G. A. Pujati - Sacile

Il borghese gentiluomo
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IL PREZZO

“1l prezzo”

Spiacevole, sgradevole, senza sorrisi

schifosa, stomachevole: crisi

Vista da lontano sembra normale

Ma diventa amara se vista con il cannocchiale.
Niente ti resta di quello che avevi

Sei costretto a vendere tutti i tuoi averi

Anche il rapporto con le altre persone

perde colore per questa questione.

Tutto sfugge tranne il prezzo.

Chiara Rui, Anna Foletto, Giorgia Muggeo, Silvia Santandrea
Classi 3” Classico e 3* Scientifico, Licei Don Bosco - Pordenone

Il prezzo di un passato immobile

Una luminosa piece di teatro, una lente d’ingrandimento sui turbamenti degli uomini,
forgiata da un raggio di comicita che si fa breccia nella drammaticita, ecco cos'e “Il prezzo”.
Il testo di Arthur Miller, egregiamente tradotto da Masolino d’Amico, € colmo di una genuina
attualita: tutti abbiamo una colpa da espiare e un prezzo da scontare.

Rimpianti e incertezze si intrecciano a scelte quotidiane, rivelando dubbi e rancori; Victor, un
poliziotto innocente e gentile, & incatenato ad una moglie oppressa dalla vita e a un passato
le cui radici sono troppo profonde per essere estirpate con semplici parole.

Un fratello riappare dopo anni, I'affare da concludere con un broker & una scusa, il pretesto per
riportare a galla risentimenti accatastati fin dall'infanzia; passato e presente si mescolano e
assoggettano i personaggi, la cui psicologia & frutto della contrapposizione tra una societa
succube del denaro e la sfera emozionale.

"Il prezzo” € un‘armonica miscela di colori che commuovono, donano sorrisi e inducono a
riffettere, & il paradigma di un successo travestito da semplicita e modestia.

Isabel Gallo
Classe 3" AS, Liceo Leopardi-Majorana - Pordenone

Scelte di vita e il loro prezzo

Il passato e sempre per tutti gli uomini un segno profondo nel loro essere. Che sia vissuto bene
o male non importa, tutti ne portano sempre dietro uno strascico indelebile che crea la loro
storia. Le scelte e le decisioni che un uomo prende in vita hanno sempre una ripercussione
nel futuro, un prezzo. Ma quale? "Il prezzo”, di Arthur Miller, scritto nel 1968, € un capolavoro.
Una piccola perla di reale dramma quotidiano che spiega quale, nel mondo di oggi, sia il
reale valore della vita e non solo. Tutto si svolge in un unico ambiente, una stanza, e in un
breve lasso di tempo, un pomeriggio. Come puo essere quindi un‘opera cosi apparentemente
statica un lavoro di tale eccellenza? L'autore, gli attori e il regista hanno fatto uso della loro
esperta bravura per ricreare un dramma di folgorante attualitd, cancellando i limiti che le

69

Il prezzo



condizioni di spazio e tempo hanno imposto alla storia. In un loft della New York popolare,
a seguito della crisi economica del 29, & accatastato, in un angolo della stanza, un cumulo
enorme di mobili antichi e probabilmente di valore, che risiede Ii da sedici anni.

Sedici anni, il tempo che forse non basta a richiudere ferite aperte e a dimenticare dolori
del passato. E questa la non troppo particolare storia di due fratelli, separati da diverse
scelte di vita e da risentimenti reciproci. Victor e Walter Franz, due fratelli molto diversi I'uno
dall'altro, uno stravagante antiquario ebreo-russo ed una donna depressa e alcolizzata
formeranno un insolito quartetto che affronterd temi duri e dissapori passati per riuscire a
trovare l'agognato prezzo.

Prezzo che non riguarda solo un profitto monetario, ma anche il valore della vita, in tutte le
sue sfaccettature. Una storia amara, dalla triste e attuale veritd, per aprire gli occhi a coloro
che li chiudono.

Claudia Zanusso
Classe 3" A'S, Liceo Leopardi-Majorana - Pordenone

La vita ha un prezzo

L'opera di Arthur Miller “The Price”, dopo anni passati in disparte, viene ripresa e rimessa in
luce dalla regia di Massimo Popolizio. Il dramma tratta la vicenda di Victor, figlio diuna vittima
della crisi del 29, che deve sgomberare un appartamento che sta per essere demolito, in cui
sono conservati mobili e oggetti raccolti dal padre nel corso della vita; percid chiama un
vecchio mercante per stabilirne il prezzo e da qui riaffiora I'esistenza problematica vissuta dal
protagonista. Quando, dopo la crisi, il padre si era rinchiuso in quell’appartamento vivendo
di stenti, tale situazione aveva portato i due figli a prendere strade diverse: Walter si era
allontanato dalla famiglia, concentrandosi sugli studi e diventando uno stimato chirurgo,
mentre Victor era rimasto accanto al padre, accontentandosi di un modesto lavoro come
poliziotto e costringendo a una vita di sacrifici se stesso e la moglie Esther.

L'immersione totale nella carriera o la dedizione completa verso gli affetti familiari e le
persone care sono due diverse visioni della vita, rappresentano un bivio che ognuno di noi
ha affrontato o che affronterda e che Arthur Miller ha posto al centro della sua opera senza
fornire risposte (difatti i due fratelli imangono sulle loro posizioni fino alla fine), ma offre
uno spaccato della societa competitiva che caratterizza il mondo capitalistico.

Kemal Balihodzic
Classe 5" B S, Liceo Leopardi-Majorana - Pordenone

Sarebbe bastato un “grazie”

La vita & spesso condizionata dalle scelte passate, come la decisione di Victor, oggi
poliziotto, di abbandonare gli studi per aiutare il padre o di Walter, noto chirurgo, di evitare
le responsabilita familiari per la carriera.

Al dialogo caotico tra i due fratelli sulla vendita del mobilio familiare, si aggiungono le voci
di altri personaggi: la moglie di Victor e un vecchio broker che deve stimare “il prezzo” degli
oggetti. La masserizia & ben rappresentata dalla scenografia che insiste nel realizzare un
cumulo enorme di mobili, causa apparente di tutti i problemi.

"Il prezzo” non ¢ il valore materiale degli oggetti, ma cio che & sotteso alla vendita ovvero il
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vissuto dei personaggi, umanamente concepiti con le loro debolezze e le loro virtu: la moglie,
logorata da due vizi capitali, I'avarizia e I'invidia, che desidera ricavare il massimo profitto;
Walter che, in modo altezzoso, decide di lasciare il denaro al fratello perché lui ne ha gia
abbastanza e Victor, animato dal senso del dovere e disposto a dividere il prezzo con il
fratello, nonostante tutto.

Un sentito “grazie” da parte di Walter avrebbe potuto cambiare il corso della vicenda, il
corso della loro vita, ma l'onestd intellettuale non & una dote da tutti. Walter incarna 'uomo
della societd capitalistica odierna in cui la competizione € legge suprema e chi la anima ¢
il denaro, mentre l'essere umano risulta privo di principi etici di riferimento: lo spettacolo
polifonico di Miller mostra I'agonismo della societd contemporanea che non si ferma
neanche di fronte ai valori familiari.

Alla fine pero la felicitd, prima solo speranza, diventa realtd e la coppia ritrova la serenita
attraverso il sentimento della compassione, avendo compreso che i beni essenziali non sono
tangibili, non sono il denaro.

Claudia Mazzi
Classe 5" B S, Liceo Leopardi-Majorana - Pordenone

Il prezzo: il racconto di tragiche vite

(...) Personaggi piegati dal dolore della vita sono quelli che animano il dramma di Miller,
che ruota intorno alla vendita dei vecchi mobili di famiglia che per anni erano rimasti ad
impolverarsi nell'appartamento dei genitori di Victor e Walter. E una storia difficile, audace
nel trattare due dei motivi piu dolorosi della vita umana: I'incubo di dover prendere decisioni
su scelte complesse e il dover rendersi conto che anche all'interno della famiglia la fragilita
umana puo insinuarsi come una crepa e condizionare per sempre le vite di tutti.

E diquesto, infatti, che parla “Il prezzo”. Non & il prezzo dei mobiliil problema, bensi quello delle
scelte di ognuno dei personaggi che, oltre I'apparenza, hanno generato echi dolorosissimi
nelle loro vite. Victor, Walter, Esther: tutti, per una ragione o per I'altra, sono responsabili della
tristezza delle loro vite. Chi per ingenuitd, chi per egoismo, chi per cecitd dell‘animo, tutti
hanno fatto deragliare le loro esistenze, fino ad un fatale punto di ritorno in cui, per forza
di cose, si arriva a fare i conti. Miller, infatti, non ci lascia affogare nell'angoscia di queste
vite tragiche che ci ha raccontato; alla fine ¢'& una sorta di riscatto, un riequilibrarsi della
faccenda, una debita quiete dopo i tanti sfoghi arrabbiati, persino un briciolo di comicita
che viene dalla figura di Solomon.

Solomon, che & uno dei personaggi piu brillanti e a cui & riservata la scrittura pit gustosa,
incarna una saggezza tranquilla e una curiositd benevola, che per tutta la durata del
dramma allietano lo spettatore dal tesissimo clima circostante, regalandogli entusiasmanti
momenti rivelatori e piccoli divertimenti. Un personaggio indimenticabile. (...)

“Il prezzo”, tutto sommato, ci ha sorpresi, nonostante alcune soluzioni non brillanti,
trascinandoci nel vivo delle vicende di una famiglia in un momento difficile, fonte di emozioni
variegate e sicuramente intense, ma che, alla fin fine, ci hanno regalato una piccola catarsi
e indubbiamente ci hanno arricchiti.

Alex Raggiotto, Grazia Stefanuto, Greta Sfreddo, Andrea Trevisan
Classe 4" C C, Liceo Leopardi-Majorana - Pordenone

Il prezzo



L'ineluttabilita del destino

Il giorno 14 marzo é stato messo in scena al Teatro Verdi di Pordenone lo spettacolo
“II prezzo”, a cura di Massimo Popolizio. A seguito della lettura del dramma in lingua
originale, si e potuto vedere come tutti gli aspetti dello scritto siano stati eccellentemente
rappresentati sul palco dalla compagnia Orsini.

L'intera rappresentazione e rapportabile alla realtd odierna, in quanto tratta temi di grande
attualitd; la situazione economica dovuta alla crisi del ‘29, che aveva praticamente eliminato
la classe media, ed i cattivi rapporti fra i familiari, dovuti ad un incontro a fini puramente
finanziari che ha fatto ricongiungere dopo anni due fratelli, sono temi ben portati in scena
dalle espressioni degli attori Umberto Orsini (Solomon), Massimo Popolizio (Victor), Alvia
Reale (Esther) ed Elia Schilton (Walter).

Il semplice ritrovo tra Walter e Victor fa emergere risentimenti ed invidie passate che fungono
da protagoniste per I'intera durata del dramma. In questa piéce tutto ha un prezzo: il prezzo
¢, al di la del significato piu ovvio, anche quello che tutti noi siamo costretti a pagare per i
nostri ambiziosi desideri nello scorrere del tempo. Tutti noi abbiamo pagato un prezzo per
quello che siamo oggi, indipendentemente da quale situazione economico-sociale abbiamo
raggiunto.

Alessandro Boccalon, Andrea Bortolus, Valentina Lama, Nunzia di Nuccio,
Chiara Zandolino
Classe 4" C C, Liceo Leopardi-Majorana - Pordenone

“Il prezzo': un testo ricco di umanita

Noi ragazzi della 5 A SIA del Mattiussi abbiamo assistito allo spettacolo “The Price” dit Arthur
Miller nella serata del 14 marzo.(...) La storia di Miller era stata scelta assieme all'insegnante
di Lettere a scuola, perché ambientata durante la crisi del 1929 negli Stati Uniti e, siccome
studiamo e approfondiamo le questioni socio-economiche nel Novecento, abbiamo pensato
dileggere e sviluppare i temi di questa piéce teatrale appena tradotta in italiano per Einaudi.
Insomma credevamo di incontrare il solito testo monografico di storia ed economia, che
parla di depressione collettiva degli anni Trenta, di Keyness e di Roosvelt, invece abbiamo
trovato un testo ricco di umanitd e di relazioni interpersonali vive e pungenti.

E la storia di due fratelli newyorkesi e del prezzo di vecchi mobili di famiglia, che le mogli
non vedono l'ora vendere, per poi quotarli in extremis e alzare cosi la posta; in realta e il
prezzo dei ricordi privati che non possono e devono interferire con le fredde valutazioni dei
mercanti, il prezzo dei sacrifici inghiottiti in un sistema di verita che pian piano vengono a
galla. Il primo dei due fratelli & Victor (Massimo Popolizio), agente di polizia consegnato a
un lavoro che non sopporta, ma che non si azzarda a lasciare; il suo passato € gravato da
una immensa devozione filiale e da un presente immobile accanto a una moglie tirannica,
in realta depressa e dedita all'alcol (Alvia Reale).

llsecondo fratello e Walter (Elia Schilton) :erail meno dotato negli studima é diventato medico
e ha fatto carriera e soldi; ora ha tre case di riposo ed € molto abile ad aggirare il fisco, per
esempio attraverso donazioni fasulle per un “bene comune”, che poi sarebbe il portafoglio
della propria famiglia. Il vecchio broker (Umberto Orsini), in realta e stato il personaggio
che ci ha catturati maggiormente: la presenza scenica di quellluomo attempato, ma
squisitamente fascinoso, (...) ci ha ftto capire la bellezza del teatro, che € comunicazione e
coinvolgimento pieno, tanto da sentirci parte di quella storia e continuare a pensare a quei
personaggi anche tornati a a casa, come fossero familiari veri con i quali ¢’€ una contesa
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aperta magari per la morte di un nonno... Insomma la nostra é stata un’iniziazione al teatro,
che sappiamo sara una conferma individuale nella prossima stagione, anche ricordando i
compagni di classe che stiamo per lasciare e il magico coinvolgimento emotivo che abbiamo
vissuto insieme al Teatro Verdi.

Classe 5M A, I.T.S.S.E. O. Mattiussi - Pordenone

Una storia intrappolata in un passato glorioso

Un ricordo indelebile del passato che segna il presente, ingombrante come i giganteschi
mobili, che da soli riempiono I'altezza della scena del Teatro Verdi di Pordenone. “Il prezzo“é
quello che un broker dovra stimare per la vendita di una mobilia di proprieta di due fratell;
€ una pila di mobili accatastati sulla parete di un appartamento, leggermente velati da un
telo ricco di polvere, che nasconde anche rancori e insoddisfazioni mai dichiarate. Il “prezzo”
del titolo dell'opera non rimane quindi limitato ad un senso materiale, ma diventa quello che
ognuno di noi & disposto a pagare per vivere. Il tutto avvolto dalla crisi economica del ‘29.
L'opera, che presenta uno spaccato perfetto di un modello di societd, si articola su quattro
caratteri umani: il broker Solomon, un personaggio ironico e a tratti cinico ed egoista; Victor,
che incarna perfettamente I'ideale di uomo che si & accontentato della sua vita, comandato
da una moglie autoritaria, Esther. A completare il quadro c'e Walter, fratello di Victor, che
rappresenta colui che si staccod dai legami affettivi per riuscire a realizzarsi. Nonostante
nella scena siano presenti elementi che movimentano la storia, essa appare intrappolata
in un passato glorioso, dove modernitd e consumismo, che avanzano implacabili come il
tempo, vengono rigettati. | personaggi decidono diignorare la realta dei fatti, arrendendosi
al presente.

"Il prezzo” & un‘opera che induce lo spettatore a interrogarsi su se stesso, ed in particolare
sulle conseguenze delle sue scelte. Lo induce ad indagare sul senso di una vita tutta materiale,
ma al tempo stesso gli prospetta il futuro di una vita basata esclusivamente sulla morale.

Alessio Centazzo, Chiara Pontello
Classe 4" A, I.T.S.T. S. Pertini - Pordenone

Un doloroso confronto famigliare

"Il prezzo” & un‘opera teatrale del 1968 scritta da Arthur Miller.(...)

L'opera viene oggi presentata in italiano dalla compagnia Orsini, composta da Umberto
Orsini (Gregory Solomon), Massimo Popolizio (Victor Franz), Alvia Reale (Esther Franz) ed
Elia Schilton (Walter Franz). (...)

La grande storia irrompe nella vicenda privata di una famiglia americana incrinandone la
struttura e modificandone dolorosamente i rapporti. “Il prezzo” € infatti, una sorta di sintesi
delle ripercussioni, non solo economiche, che il crollo della borsa di Wall Street ebbe sulla vita
privata di tanti americani.

Nella vicenda dei Franz il crack del 29 contribui pesantemente a determinare le scelte dei
vari membri preparando il dramma familiare. Queste scelte hanno allontanato i fratelli
alimentando in ciascuno di loro silenziosamente, nel tempo, una narrazione tutta soggettiva,
individuale, rancorosa della propria vita, che esplode quando sono costretti a incontrarsi
nella circostanza che da I'avvio al dramma. Dopo un effimero e formale saluto, i sentimenti
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negativi delle sofferenze patite prevalgono e minano un tessuto affettivo e relazionale
logorato facendolo esplodere.(...) Tutti i personaggi presentano un carattere molto deciso
e forte, messo in risalto dalla valida recitazione degli attori. La scenografia rimandava agli
anni 20. | mobili accatastati erano chiaramente vecchi, qualcuno, forse, era stato di valore.
Alcuni oggetti carichi di importanza affettiva, come I'arpa della madre, il fioretto di Victor e il
remo di Walter, riportavano, con un velo di malinconia e tristezza, a tempi migliori e perduti.
L'opera e senza dubbio interessante, perché mette a fuoco con realismo dinamiche familiari
dolorose, che forse non si sarebbero manifestate con tanta asprezza se non si fosse verificata
la grande crisi del 29.

Erica Viva
Classe 4" B, |.T.S.T. S. Pertini - Pordenone

Ogni cosa nella vita ha un prezzo

Scritta nel 1968, “Il prezzo” & un'opera teatrale di Arthur Miller ambientata a seguito della
grande crisi americana iniziata nel 1929, e rappresenta la definitiva critica dell’‘autore nei
confronti della societd capitalistica americana del periodo postbellico. (...)

La visione pessimistica di Miller sta proprio nel fatto che negli Stati Uniti dell'epoca ad ogni
singolo elemento corrispondeva un valore economico dettato da un consumismo frenetico
talmente eccessivo, da non permettere piu la distinzione tra cio che & “nuovo” e cio che &
“vecchio”. La svolta economica ha simboleggiato una forte rottura con il passato dando
vita ad una nuova struttura sociale in cui emerge la volontd di rinnovamento della societd, a
partire dal ruolo della famiglia. Rispetto a questo tema, “Il prezzo” raggiunge il suo acme nel
momento in cui i due protagonisti della vicenda si rendono conto che hanno sempre vissuto
vincolati al denaro, chi nel bene e chi nel male. Fondamentale ¢ il lento disgregarsi delle
relazioni familiari, (...) in cui dominano improvvise rivelazioni, ricordi personali e sacrifici che
hanno determinato un diverso “modo di essere” dei personaggi. In particolare, il rapporto
dei due fratelli con il padre e, in generale, con la societd che ha definito due percorsi di vita
con aspirazioni e valori contrastanti: da cio si pud capire come ogni cosa nella vita abbia un
suo “prezzo” e che ognuno, se vuole, & disposto a sacrificargli tutto.

Inoltre, di rilevante importanza in questo spettacolo sono la scenografia e la musica, grazie
alle quali lo spettatore & immerso in modo diretto all'interno delle tematiche proposte.
Innanzitutto l'ammasso di mobilio presente sul palcoscenico denota un senso di pesantezza,
favorendo e caratterizzando il tema del ricordo. | suoni di fondo, uniti alla dissolvenza della
luce, enfatizzano 'atmosfera tesa e la drammaticitd dei personaggi. Infine, attraverso un
giradischi posto in primo piano, che funge da apertura e chiusura del dramma, si diffondono
melodie in grado di rievocare il contesto storico-sociale del tempo.

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

Il “prezzo” dei rapporti familiari

Il sipario si apre con il protagonista, Victor (Massimo Popolizio), impegnato nel tentativo di
vendere le antiche suppellettili accatastate nell'appartamento del padre defunto. Il profitto
ricavato potra permettere a lui e alla moglie Esther (Alvia Reale), spregiudicata e arrivista, di
elevare il proprio ruolo nella societd e salvaguardare la propria dignita. Lo spettacolo infatti
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& ambientato negli anni successivi alla crisi del ‘29 che ha causato la rovina del padre e di
tutta la famiglia. Il fulcro sul quale s'impernia I'intero spettacolo & infatti “Il prezzo” che un
anziano broker (Umberto Orsini) & stato interpellato a stimare per I'intero mobilio.

La valutazione permette al regista di mettere cosi a nudo il meccanismo di vendita-
guadagno su cui si erge l'intero rapporto familiare: & evidente che la relazione tra
Victor e il fratello Walter (Elia Schilton) si incrina a causa del sentimento arrivista
ed egoista di entrambi. A causa di cid in scena si avverte un‘oppressiva e soffocante
atmosfera, simboleggiata dalla pila di mobili che incombe prepotente sui protagonisti:
I'insoddisfazione di una vita vacua, dedita alla ricerca della ricchezza, ha come
conseguenza la perdita di ogni affetto.

Victor e la modglie risultano pero inetti poiché incapaci di ottenere cid che piu desiderano:
essi infatti sono personaggi totalmente passivi, che non lottano per reagire ma aspettano
indifferenti il loro destino pur desiderando un miglioramento.

L'opera dunque non ha come unico obiettivo quello di criticare un sistema che identifica nel
denaro l'unico mezzo per raggiungere la felicita, ma si prefigge di scandagliare la coscienza
e la psicologia dei singoli svelando la complessita dei rapporti umani in una societd che
affonda le proprie basi nel denaro.

Asia Baviera, Matilde Colesanti
Classe 5" A SC, I.S.1.S. Licei G. A. Pujati - Sacile

Una famiglia borghese studiata attraverso le proprie crisi

Quattro essenziali personaggi hanno presentato con professionalita il dimenticato
racconto del drammaturgo Arthur Miller sul friulano palcoscenico del Teatro Verdi di
Pordenone il giorno 15 marzo 2017. Una scelta inusuale ma studiata perché, come sostiene
Umberto Orsini, “l'abilitd di Miller consiste nel riuscire a costruire una vicenda familiare su
una crisi economica”: la potente crisi imprenditoriale americana del 1929.

Lo spettatore e prontamente accompagnato ad analizzare la complicata diatriba
casalinga tra due fratelli dai caratteri opposti, controllati dall'autorevole e vanitosa Esther,
moglie di uno dei due. La vicenda & dunque osservata esternamente, come lo stesso broker
Solomon di origine ebraica, impersonato dall'arguto Umberto Orsini, testimonia.

Infatti, lo stesso regista e attore Massimo Popolizio suggerisce che “la storia & in mano
agli attori” grazie alla tradizionale ma difficile tecnica dellinterpretazione con la quale
ogni personaggio difende “le proprie ragioni” interagendo tutti animatamente come
pirandelliane ed esilaranti figure. La commediarrisulta, quindi, spogliata inconsciamente dei
superficiali ornamenti scenografici per concedere una piu libera e diretta interpretazione
del tema centrale economico.

La “metafora del prezzo” paragonato alla vita, “le scelte, i ricordi, gli errori, le vittorie e
le sconfitte” sono raccolte nel rapporto solitario di Victor e Walter, nelle loro actiones
frenetiche e disordinate, nella loro - universale - mancanza di vero “sentimentalismo” e
spiritualita. L'antiquariato e il consumismo s'immettono con fatalitd nella separata vita
di entrambi, concedendo all'inquieta coppia l'opportunita di esporre la propria difficile
convivenza con il passato e il presente, brillantemente ostacolati da Solomon poiché, come
asserisce il geniale e profetico Antonio Gramsci: “crisi & quel momento in cui il vecchio
muore ed il nuovo stenta a nascere”.

Francesca Palu
Classe 5" A SC, I.S.1.S. Licei G. A. Pujati - Sacile

Il prezzo
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Uno spettacolo di forti emozioni

“Cronache del bambino anatra” di Sonia Antinori € un‘opera teatrale che si & tenuta il 21 di
ottobre 2016 presso il Teatro Verdi di Pordenone. In questo spettacolo viene narrata la storia
di un ragazzino, Dario, che fin dalla scuola elementare ha problemi di lettura dovuti alla sua
dislessia, malattia che al suo tempo non era stata ancora riconosciuta, cosicche i professori e
la madre, insegnante, sostengono che non si impegni abbastanza nello studio.

Sul palcoscenico era presente una scenografia scarna, costituita da un tavolo, delle sedie e
una lavagna sullo sfondo, sulla quale venivano scritti, man mano che la narrazione procedeva,
le date e i vari periodi fondamentali della vita di questo ragazzo. Durante la rappresentazione
& costante il dialogo tra i due attori protagonisti: Carla Manzon, nei panni di Dario, e Maria
Avriis, nei panni della madre di Dario. Personalmente questo spettacolo mi & piaciuto molto,
ho trovato infatti facile immedesimarmi nel protagonista, poco compreso dalle altre persone
che spesso gli voltavano le spalle; inoltre il susseguirsi delle vicende mi ha fatto affezionare al
personaggio di Dario, tanto che la scoperta della sua dislessia, diagnosi che avrebbe spiegato
tutto cio che cercava di far capire alla madre, ha suscitato in me emozioni forti, soprattutto
dal momento che sua madre non accettava la dislessia come risposta. In conclusione questo e
stato uno spettacolo molto gradito, perfetto per iniziare il percorso di rappresentazioni teatrali
dell'attivita “Adotta uno spettacolo”, e spero che i prossimi spettacoli siano all'altezza di cid
che mi hanno fatto provare le “Cronache del bambino anatra”.

Lorenzo Girardi
Classe 4" Classico, Licei Don Bosco - Pordenone

Cronache del bambino anatra



“Cronache del bambino anatra”

Deriso ed oltraggiato,
maltrattato ed ignorato,
ma perfetto genio sei diventato.

Come tutti eri imperfetto,

e tutti ti guardavan con sospetto,

ti trattavan male come fossi un oggetto
ma alla fine hai fatto prevaler l'intelletto.

Come te altri ¢ci saranno,

con ammirazione ti guarderanno,
ma se non sapranno imparare,
allora non restera lor che guardare.

Giovanni La Spada
Classe 4* Classico, Licei Don Bosco - Pordenone

Quella perfetta imperfezione

“C’& una crepa in ogni cosa. Ed é da i che entra la luce.” (Leonard Cohen)

Una crepa e la luce. Un’imperfezione e la voglia di vivere. Un bimbo cresciuto in quegli
anni in cui ancora non si immaginava cosa fosse la dislessia, in cui una persona come lui
era semplicemente svogliata e superficiale. La lotta interiore, un frastuono di emozioni e
fallimenti, affiancata a quella esteriore, con una madre che pur essendo maestra non sa
come gestire la situazione, e un padre assente sotto ogni punto di vista. Madre e figlio che
combattono insieme, oltrepassano ostacoli e scavalcano muri in un circolo che e quello
della vita: sembra ripetersi all'infinito e sembra poter essere in fondo quella di ognuno
di noi. Discussioni e risate, litigi e carezze... Appaiono come due trame distinte, non c'e
dialogo né collegamento tra le due parti: la prima, quella del figlio, incomprensibile anche
a lui stesso, indomabile, prepotente, e la seconda, quella della madre, incapace di capire,
impotente ed offuscata dal comune pensiero del tempo. E una divisione, come un nodo
che non si & mai potuto stringere, inconsapevole ma radicata, profonda ed insita nel
loro modo di essere condizionato dalla societa e dall’epoca. E necessaria una parola, &
necessario dare un nome alla causa di tutto cio, perché ogni cosa si attenui. E bastata la
voglia di scoprire, di comprendere, di vivere. Crisi, pianti e dissapori si annullano quando la
conoscenza disvela la paura e I'ignoranza, quando ci si rende conto che quello che si ha,
seppur differente dagli altri, € qualcosa di prezioso ed insostituibile, quando la carezza di
una mamma € un bisogno di cui non si puo fare a meno a dispetto dell’etd e del passato,
capacitandosi che la sua figura & stata sempre presente e silenziosa, che quella figura
non abbandonera mai il cuore in cui & entrata. Dolcezza e qualche nota di malinconia
caratterizzano la parte finale dello spettacolo, riportando ciascuno alla realtd, alla propria
realta, che da quel momento in poi sard un po’ piu consapevole che la vita che abbiamo
€ nostra e spetta a noi farne un capolavoro, nonostante tutto.

Veronica Ferra
Classe 3" C SCI, Liceo Scientifico M. Grigoletti - Pordenone

Le parole significano, spesso annientano

Ci succede, spesso e volentieri, di non pesare davvero cio che diciamo.

“Stupido”. E apparentemente una parola come le altre, uno scherzo, chi di noi non ha
mai dato dello “stupido” a qualcuno, o anche a se stesso? Non ci accorgiamo di quanto
il termine sia duro e tagliente nel suo significato piu letterale. “Stupido”. Una persona che
ha scarsa intelligenza, mente tarda, qualcuno insomma, che nella sua vita non combinera
mai niente. Le parole sono un‘arma a doppio taglio.

Qualcosa di bellissimo e terribile al tempo stesso, dipende dall’uso che se ne fa.

E queste parole sono una presenza incombente nella vita di Dario, un bambino diverso, in
una realtda che non si rende conto di quanto “diversita” non si identifichi con “mancanza”.
Dario per fortuna non & solo. E accompagnato, nella dura avventura che & la sua esistenza,
dall'amore profondo e incondizionato di sua madre, una donna che pero, come gli altri,
non comprende. Luisa & tuttavia irriducibile, come irriducibile & l'affetto nei confronti del
figlio. Ed & proprio questo rapporto speciale il protagonista della storia, un rapporto che
muta nel tempo sino a che i ruoli si invertono e il bambino, debole e innocente, si trova ad
accudire la madre che per tutta la vita lo ha protetto.

“Cronache del bambino anatra” & un tormentato racconto di vita, narrato con grande
efficacia, in grado di trasmettere forti emozioni, espresse talvolta con impeto e violenza,
talvolta con silenzi. Lo spettatore arriverd a sentirsi impotente, a tratti a disagio, tale & la
furia dell’angoscia espressa, ma riuscira certamente a trovare qualcosa che accomuna
la sua storia con quella di Dario.

“Cronache del bambino anatra”. La fiaba della vita di Dario, il brutto anatroccolo. Una
fiaba dura e dolce che infonde anche speranza perché, alla fine, il brutto anatroccolo si
trasforma in un cigno.

Marinella Visentini
Classe 3 C SCI, Liceo Scientifico M. Grigoletti - Pordenone

C’era una volta il brutto anatroccolo

C’era una volta, c'é ancora.

Esiste in tutto il mondo un solo uomo che non si sia Mmai sentito diverso?

Diversita é solitudine, disagio, dolore, in una societd che scivola lenta e implacabile verso
un‘omogeneita immobile di modelli forse condivisi, fragile nella sua incoerenza e potente di
timori e silenzi. Anonimi, perfetti, regolari, il sospetto sotto braccio e un cuore impermeabile,
possiamo davvero evitare di soffrire? Un dramma forte e tenero di densi significati, la storia
di un’infanzia vissuta nell'incomprensione, quella di Dario, fragile nella sua intelligenza di
suoni e non d'inchiostro, costretto a nuotare in un'epoca incapace di comprensione, costruita
salda e stabile su regole ferree che nessuno osa contestare. La storia di un amore acceso
di litigi, faticoso quanto intenso tra un figlio e una madre, atterrita dall'orrore di un mostro
senza un nome, che non esiste, se evita di guardarlo, e che si alimenta delle sue paure
per ingigantirsi e affondare le sue radici nel cuore del loro rapporto. Uno spettacolo dolce
come lo scorrere del tempo, in grado di sconvolgere ogni cosa e di ribaltare ogni situazione,
prorompente come un uragano, violento di emozioni e carico di tensione, al quale nessuno
puo restare immune, che regala grande speranza e ¢i rimanda un pezzo del dolore profondo,
razionale, che potremmo aver causato, che scopre le nostre pil segrete insicurezze tanto
da destare sbigottimento e persino imbarazzo. Filtra leggera la malinconia tiepida di una
vita che, seppur imperfetta, & stata vissuta insieme, attraverso la fatica dell'orgoglio e la

79

Cronache del bambino anatra



pienezza della fierezza; serena nell‘assenza di rimpianti. Al talento e alla sensibilita di Sonia
Antinori, Maria Ariis e Carla Manzon si affiancano una ricerca approfondita, la volonta
decisa di sensibilizzare ed il coraggio di credere in una societd meno avara di comprensione
e piu capace di fiducia in quelli che, un domani, saranno degli splendidi cigni.

Teresa Fassetta
Classe 3" C SCI, Liceo Scientifico M. Grigoletti - Pordenone

Eccellente interpretazione delle “Cronache del bambino anatra”
al Teatro Verdi di Pordenone

Un bambino innocente che sprizza felicitd non sapendo ancora quanto il mondo possa
condannare chi come lui & visto in modo diverso, cosa che dovrd imparare crescendo.
L'attrice Carla Manzon ha dovuto di conseguenza adeguare il suo tono di voce alla crescita
di Dario, fino all'eta adulta. Maria Ariis, nei panni della madre, ha dovuto invece alternare
felicita e tristezza in repentini e ripetuti cambi di scena. Le attrici sono riuscite a cogliere
a pieno lo spirito di entrambi i personaggi. La Manzon é riuscita a impersonare al meglio
Dario e la sua allegria, coinvolgendo il pubblico nel momento in cui veniva fatto partecipe
delle sue gioie, ma anche delle sue delusioni. La Ariis e stata sia in grado di padroneggiare
la scena, anche trovandosi da sola sul palco, sia di manifestare il disorientamento del suo
personaggio davanti alla situazione del figlio. In conclusione, grazie al talento delle attrici lo
spettacolo € riuscito a toccarci nel profondo e a colpirci particolarmente.

Alice Accaria, Elena Busato, Arianna Dancuta, Sara Tonon
Classe 3" A LIN, Liceo Scientifico M. Grigoletti - Pordenone

imPERFETTI: perfettamenti se stessi

Il giorno 21 ottobre 2016 abbiamo assistito al Teatro Verdi di Pordenone allo spettacolo
“Cronache del bambino anatra” per il progetto GLI imPERFETTI. Gid da questo termine si
nota come la dislessia, uno dei temi trattati nell'opera, sia un modo diverso di apprendere e
non un'imperfezione. La dislessia viene ancora percepita come una forma di inferiorita vera e
propria e quindi la persona che & soggetta a questo tipo di disturbo viene spesso presa di mira
e discriminata. Che i bambini che ne soffrono abbiano un’intelligenza inferiore alla media e
che automaticamente risultino pigri e svogliati sono falsi miti. Questo disturbo non comporta
assolutamente per il bambino uno svantaggio nella vita reale, anzi egli stesso possiede vari
punti di forza, come tutti i suoi coetanei, e spesso nota particolari che altri non riescono a
cogliere. In questo contesto il teatro svolge un ruolo fondamentale, cioe quello di educare e
di informare gli spettatori attraverso situazioni quotidiane, affinché possano riconoscersi in
cio che guardano. La sua funzione & quella di farci scoprire mondi nuovi, facendoci sentire
attivi e partecipi, nella piu totale libertd. Parlando di dislessia, il teatro sensibilizza gli spettatori
abituandoli ad aprire la mente e ad essere piu elastici riguardo a una questione che molto
spesso, purtroppo, induce a puntare il dito e ad avere pregiudizi infondati.

Liam Antonel, Laura De Franceschi, Annalia Da Re, Elena Fogliato, Arianna Guerra, Elisa Liut,

Giulia Martin
Classe 3" A LIN, Liceo Scientifico M. Grigoletti - Pordenone
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“Cronache del bambino anatra” o dell'imperfezione umana

Sul palco due grandi attrici, Carla Manzon e Maria Ariis, presentano la storia di Dario, un
bambino incompreso, e di sua madre, una maestra di scuola elementare.

Dario fatica a leggere e a scrivere perché soffre di un disturbo specifico dell'apprendimento:
la dislessia. Negli anni ‘60 pero, la dislessia non era riconosciuta ed il comportamento di
rifiuto verso la lettura e la scrittura di Dario era percio ritenuto, dalla mamma in primo
luogo, un atteggiamento di disobbedienza e poca voglia di fare.

Dario aveva altre spiccate doti che nessuno perd prendeva in considerazione: la memoria era
una di queste. Nonostante le incomprensioni e le difficoltd, Dario riesce a realizzarsi, riesce
a dimostrare che non e necessaria la perfezione per raggiungere grandi risultati, perché in
fondo la perfezione nell'essere umano non esiste. Nella conclusione della rappresentazione
teatrale, i ruoli si invertono ed e il figlio a prendersi cura della madre diventata ormai
anziana. Carla Manzon ha saputo mostrare la fatica che giunge quasi alla disperazione
quando Dario non riesce a svolgere i compiti; si € messa nei panni del bambino che trova
ogni scusa possibile per evitare di fare quello che non piace; ha risvegliato in ogni spettatore
I'animo da adolescente che non si sente accettato, che si sente diverso e stupido, perché
gli altri lo considerano stupido. Maria Ariis & la madre che si preoccupa del proprio figlio e
del suo rendimento scolastico, ma che non riesce a capirne le difficolta. L'evoluzione del
suo personaggio coincide con il suo pentimento per non aver compreso il figlio in passato.
Lo spettacolo e un alternarsi di scene, separate dal motivetto di archi di “Eleanor Rigby”, che
creano un turbine di sentimenti continui. £ un riproporsi di gioia, felicitd, divertimento che
contrastano la tristezza, la delusione, la rabbia: € lo specchio di almeno una parte di noi,
di emozioni che abbiamo provato o vissuto almeno una volta nella nostra vita. “Cronache
del bambino anatra” & dunque la rappresentazione dell'imperfezione umana, come viene
sottolineato dal titolo stesso con il termine “anatra” che rimanda al brutto anatroccolo.

Lara Busetti
Classe 5" C U, Liceo Leopardi-Majorana - Pordenone

“Cronache del bambino anatra”, ovvero, I'importanza di essere
diversi

E proprio il tema della diversitd - e pit in particolare quello della dislessia - il punto focale di
quest’opera teatrale, che con infinita delicatezza narra le vicende di una mamma e di suo
figlio dislessico, e delle difficolta che gia dalla prima infanzia, dagli anni 60, fino ai giorni
nostri, colpisce questo complesso rapporto familiare, mai semplice, ma mai senza amore,
anche nei momenti piu bui. Dai capricci infantili alla ribellione adolescenziale il “brutto
anatroccolo” protagonista di questa storia affronta la dislessia a modo suo, riuscendo infine
a riscattarsi. Il merito dell'ottima riuscita va sia all'autrice Sonia Antinori sia alle protagoniste:
Maria Ariis nel ruolo della mamma maestra, impotente di fronte ai problemi del figlio di cui
non riesce a comprende la natura, che verso la fine della storia si ritrova sommersa dai sensi
di colpa; e Carla Manzon, che si cimenta nei panni di un bambino, di un adolescente e infine
di un uomo, personaggio complesso dotato di una spiccata intelligenza e sensibilita. Una
storia importante che fa immedesimare lo spettatore e che sensibilizza a un tema - quello
della dislessia - sempre piu rilevante.

Anna Landi
Classe 5" C U, Liceo Leopardi-Majorana - Pordenone
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“Cronache del bambino anatra”: I'espressione dell'impegno

Questa non & una storia che parla di dislessia. E una storia che parla del dolore di essere
giudicati per qualcosa che ci caratterizza e che non € ammesso in una societd che
predilige la regola. Qualcosa che ci disturba, ci impedisce di fare bene cio che vorremmo
fare. La frustrazione del momento € espressa, nello spettacolo, da un urlo nero, stremato,
che spezza la scena della disperazione che il protagonista e costretto a reprimere, in un
impeto di rabbia improvviso.

Carla Manzon, nel ruolo di Dario, un bambino dislessico, e Maria Ariis, in quello della madre,
per la regia di Gigi Dall’Aglio, mettono in scena, al Teatro Verdi di Pordenone, “Cronache
del bambino anatra”, dall'opera di Sonia Antinori. Se da un lato e vero che si parla della
difficolta del vivere, & anche vero che dall‘altro lato ci sono le gioie di chi é riuscito a superare
un ostacolo, quando ormai nessuno ci credeva piu.

La dislessia & un disturbo con il quale bisogna convivere tutta la vita, ci si nasce e ci si muore,
per questo chila vive deve trovare il suo percorso e i sistemi di compensazione per ripristinare
un equilibrio. Quello a cui abbiamo assistito al Teatro Verdi & stato uno spettacolo capace
di far sciogliere il cuore anche agli uomini piu duri presenti tra il pubblico, al riparo dalle luci
soffuse. Infatti sono rappresentate nello spettacolo tutte quelle fasi della vita che non ci si
puo dimenticare, perché in fondo siamo tutti uguali nelle nostre diversita.

E dunque sullo sfondo nero di una lavagna che si riflette il tempo che passa, attraverso il
quale si muovono i protagonisti con amore, per dare amore.

Quello messo in scena é il materiale umano di se stessi e le attrici riflettono le nostre
esperienze come in uno specchio, ad ogni parola. Uno spettacolo in cui la voce & espressione
dell'impegno.

Gloria Piattoni
Classe 2" B C, Liceo Leopardi-Majorana - Pordenone

Il dono di essere imperfetti

Pugni contro il muro. Matite spezzate. Insulti digeriti. Pagine strappate. Guance bagnate
dalle lacrime. Fiori sgualciti a terra. Tutti questi sono frammenti di vita appartenenti ad
ognuno di noi, ma in particolare ritraggono la storia di due vite, quelle di Dario e di Luisa.
Dario, interpretato con energia da Carla Manzon, € un ragazzino normale ma che viene
etichettato come diverso a causa di un disturbo, all'epoca sconosciuto.

La madre, Luisa, interpretata con grande forza espressiva da Maria Ariis, nonostante il
suo caloroso amore materno, non comprende le difficolta del figlio, ritenendole semplice
distrazione. Quando pero si rende conto di non aver capito la condizione del figlio afferma:
“lo ero ignorante, impotente ma irriducibile.”

Questo spettacolo, “Cronache del bambino anatra”, mira a far riflettere su un tema attuale,
la dislessia, affinché la societa possa essere un sostegno, non un ulteriore freno, aiutando chi
la vive a dare un nome al disagio che porta dentro.

Purtroppo al giorno d'oggi non si amano le imperfezioni, cid che appare diverso viene
rifiutato e si cerca di creare solo individui standardizzati. Al contrario Sonia Antinori,
autrice dello spettacolo, evidenzia, attraverso il valore del tempo che causa uno scambio
di ruoli tra la madre anziana e il figlio cresciuto, che ogni uomo é imperfetto e la sua piu
grande imperfezione e proprio quella di essere mortale.

Questa storia, messa sapientemente in scena dal regista Gigi Dall’Aglio, rappresenta un
insieme di vite, quelle di ognuno di noi.
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Infatti le nostre esistenze sono piene di ostacoli, ma sono proprio i periodi piu difficili e le
fatiche che ci permettono di raggiungere l'obiettivo, la serenita, e che ci fanno amare la vita.
"Egli scelse di fare la strada pit lunga, piu difficile ma anche la pit bella”.

Chiara Furlan
Classe 2" B C, Liceo Leopardi-Majorana - Pordenone

“Cronache del bambino anatra”: una lezione di vita

Apparentemente il titolo potrebbe sembrare poco serio, ma il tema, o meglio, i temi, che
affronta questo spettacolo sono davvero importanti. Riguardano proprio la grande incognita
della vita che, come un gioco d'azzardo, a volte sembra facile e meravigliosa, ma poi,
all'improvviso, pone davanti a noi invalicabili montagne di difficoltd e ci fa inciampare sulle
radici degli errori. Se proprio vogliamo parlare di errori, Dario, il protagonista dello spettacolo,
ci ha convissuto molto spesso, soprattutto con quelli di ortografia. (...)

Dario cresce con aggettivi che, se rivolti a lui, cadono sempre nelle sfumature di stupido,
pigro, lento o incapace. In questo panorama difficile e sofferente, spicca la figura della
mamma di Dario, Luisa, una donna che accetta con difficolta le diversitd o cid che potrebbe
essere scambiato per imperfezione, soprattutto quando si tratta del figlio.

Ma poi, come detta I'amore materno, Luisa riesce a scoprire e a considerare la realta che ha
di fronte con senso di colpa, ma anche con orgoglio, per il coraggio con cui Dario ha saputo
raggiungere il suo traguardo. (...)

Gli anni passano e sono rappresentati, come se servissero a noi da lezione, su una lavagna
nera che diventa gradualmente piena di segni di crescita, carichi di emozioni e di ricordi
importanti. Davvero travolgente vedersi riflessi nei personaggi. (...)

Uno spettacolo a tutto tondo, pieno di metafore, ma anche di realtd sfacciate, che ci
scoprono spesso sorpresi nell'immedesimarci nei gesti e nelle parole dei personaggi.

Il pubblico, totalmente rapito dal flusso della recitazione e della storia, ride e piange insieme
alle due attrici, Carla Manzon (Dario) e Maria Ariis (mamma Luisa). E proprio la capacita di
emozionare il pubblico che fa capire quanto uno spettacolo sia veramente riuscito.

Ci vuole talento per toccare il cuore delle persone, a volte freddo come il ghiaccio, che,
in occasioni speciali e profonde come questa, si trova a palpitare e a scaldarsi fino a far
sciogliere quella barriera gelata e a manifestarla in lacrime di gioia o tristezza fugace,
che rimangono scolpite nei nostri ricordi. Come lo definisce Sonia Antinori, autrice dello
spettacolo “un racconto che sfida interpreti e pubblico a una vera ginnastica del cuore”.

Marisole Basso Moro
Classe 2" B C, Liceo Leopardi-Majorana - Pordenone

L'imperfezione vincente

"Alla fine ci eravamo rassegnati tutti e due all'idea che lui, proprio lui, nostro figlio, non
ce l'avrebbe fatta. Anche se dovevamo ringraziare il cielo che fosse sano, comunque
normale. Perché io li ho visti quei poveri bambini, vuoi il forcipe, o la mamma troppo
in & con gli anni, o uno dei due che beveva o tutti e due. Quei figli, quei poveri ragazzi
sfortunati, i genitori disperati per tutta la vita;, ma lui no, eh. Lui era sano, comunque
normale. Aveva solo questo disguido, ecco; e gid pensavamo: vabbeé fard il commerciante,
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o il meccanico, ci sono tanti lavori dignitosi, fard qualcosa.”

Queste le parole di una madre ignara del disagio dominante nel figlio.

Nello spettacolo teatrale “Cronache del bambino anatra” vengono infatti raccontate le
peripezie di Dario (interpretato da Carla Manzon) dalla nascita all'etd adulta, un bambino
che presenta un disturbo nell’apprendimento che a quei tempi (anni Sessanta) era ancora
sconosciuto: la dislessia.

Neanche la mamma di Dario (interpretata da Maria Ariis), insegnante alle scuole elementari,
comprende il figlio, arrivando a pretendere troppo in ambito scolastico e pensando
semplicemente che “non abbia voglia di studiare”.

Dario, a causa di questo disagio ancora sconosciuto, si troverd cosi ad affrontare
un’infanzia e un'adolescenza difficili a causa delle incomprensioni delle altre persone che lo
definivano un “buono a nulla” oppure uno “stupido”, diventando spesso vittima di bullismo.
Ma Dario avrd la sua rivincita, studiando e diventando un fisico che scopre un'importante
particella; facendo qualcosa di grande edli si riscatta, si riscatta da un mondo in cui non c'e
spazio per le imperfezioni, dove la perfezione & al primo posto, senza accorgersi che le cose
uniche e migliori sono invece quelle imperfette.

Forte, chiaro e attualissimo il messaggio dei 90 minuti di spettacolo!

Anna Valvassori
Classe 4" AU, Liceo Leopardi-Majorana - Pordenone

Il coraggio di credere in un sogno

(...) “Cronache del bambino anatra” si incentra sul tema della dislessia ma non solo: pone
sotto il riflettore le imperfezioni di ogni individuo.

La nostra societa caratterizzata dal consumismo e dalla competitivita vuole individui
perfetti come macchine per non dover accettare la complessitd della persona che non e
una macchina, ma un essere fatto di ragione e sentimento e il cui valore non & dato solo da
quanto puo produrre, ma dal modo personale con il quale porta a termine i compiti che gli
vengono assegnati. Ecco che, tenendo conto dell'efficientismo di oggi, la vita dei cosi detti
"imperfetti” diventa dolorosa e faticosa perché incompresa dagli altri.

L'attrice Carla Manzon si € immedesimata in modo straordinario nell’interpretare il ruolo del
ragazzino Dario, trasmettendoci in modo molto diretto e profondo il dolore, la fatica e le
difficolta durante tutto il suo percorso scolastico. In questa esperienza la madre (Maria Ariis)
non é stata in grado di aiutarlo perché non era a conoscenza di questo disturbo, nonostante
fosse insegnante. Del resto negli anni Sessanta non si avevano conoscenze adeguate al fine
di comprendere questi disturbi.(...)

Questo spettacolo mi & piaciuto molto e mi sono molto immedesimata con Dario,
soprattutto perché mi ha fatto rivivere i momenti di difficolta che ho avuto e che tuttora ho
nel mio percorso scolastico. Con il tempo sto perd imparando a gestire questo problema e ho
imparato a conviverci, anche se faccio ancora fatica ad accettarlo con serenitda. Spesso mi
sento diversa dalle altre mie compagne, mi sento giudicata e questo tende a farmi chiudere
in me stessa. So perd che con gli anni sono migliorata e ho visto in me dei progressi che mi
hanno resa pil sicura e fiduciosa verso la mia vita futura. Come Dario, avrd la mia rivincita!

Ginevra Bordugo
Classe 4" AU, Liceo Leopardi-Majorana - Pordenone

Una storia (im)perfetta

[l 21 ottobre, al Teatro Verdi di Pordenone, abbiamo assistito a “Cronache del bambino
anatra”. Uno spettacolo molto coinvolgente che ci fa capire come le reazioni dei genitori
di fronte a un problema possano pesare sull'autostima del bambino, come per Dario,
in questo caso. Forse perché non sono a conoscenza della dislessia che colpisce molti
ragazzi e adulti del nostro mondo, e poco attenti alla relazione madre-figlio.

La storia, che inizia con le riflessioni di un uomo (Dario) sulla morte della madre
recentemente scomparsa, copre un arco temporale di circa cinquant’anni.

Dario (Carla Manzon) & un bambino con DSA in un‘epoca in cui 'argomento non era
assolutamente conosciuto. Il rapporto tra madre e figlio & difficilissimo, perché alla base
c’e I'incomprensione di un problema che altera gli equilibri del loro rapporto.
Nonostante la sofferenza e la fatica, Dario riesce perd a completare gli studi e a diventare
un fisico famoso. In etd adulta scopre I'esistenza della dislessia e da cosi un senso alla
sofferenza giovanile. L'equilibrio nel rapporto con la madre viene ritrovato nel momento
in cui la malattia la rende fragile e bisognosa di aiuto.

Le attrici (Carla Manzon e Maria Ariis) rendono credibilissimi i loro ruoli, emozionano il
pubblico portando a conoscenza di tutti in modo diretto e efficace il positivo messaggio:
fare attenzione alla dislessia e alla degenerazione mentale dovuta all’eta. Su tutto, sulle
imperfezioni non amate dalla nostra societd, vince 'amore!

Francesca Facchin
Classe 4" AU, Liceo Leopardi-Majorana - Pordenone

Cronache del bambino anatra
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Due ore di tranquillita

In un moderno appartamento di Parigi, Michel (Massimo Ghini), un uomo attivo e brillante,
e Nathalie (Galatea Ranzi), moglie turbata e depressa, facendo il resoconto della loro
giornata si trovano a discutere di problemi coniugali. Questa € la prima delle tante difficoltd,
che impediranno al protagonista di ascoltare I'inimitabile vinile “Me, Myself and I”, comprato
la mattina stessa.

Un continuo via vai di persone caratterizza lo spettacolo: un figlio alternativo, un vicino
invadente, due amici di famiglia ipocriti e due operai incapaci.

La scenografia semplice e statica e stata arricchita dalla dinamicita dei personaggi, che
I'hanno resa una perfetta cornice delle peripezie familiari.

Colpi di scena, suspense, battute esilaranti, fraintendimenti comici e segreti non confessati
rendono lo spettacolo coinvolgente e mai banale.

“"Un'ora di tranquillita”: titolo in continua contraddizione in confronto alle aspettative del
pubblico. Una storia che e la metafora della vita, che nel suo divenire presenta sempre degli
ostacoli.

Sofia De Carlo, Elena Laera, Francesca Simoni, Elisabetta Soveri, Alessia Volpe
Classe 4" E, Liceo Artistico |.S.A. E. Galvani - Cordenons

Cing minutes d’applaudissements!

Sorprendente € come il pubblico abbia reagito a questa brillante commedia interpretata e
diretta da Massimo Ghini. Esilarante, moderna e realistica: questo € cid che pensa tornando
a casa ogni spettatore, il quale non puo uscire da teatro senza sorriso.

L'opera di Florian Zeller “Un'ora di tranquillita”, diventata nel 2015 anche commedia su
pellicola con il titolo “Tutti pazzi in casa mia”, ¢i offre uno scorcio sulla vita di quella che pud
essere una moderna famiglia parigina, ma non solo.

Stress, amori, tradimenti, tutto intralcia il povero Michel, interpretato da Massimo Ghini,
il cui desiderio piu grande € quello di trovare un attimo di pace per poter ascoltare quel
prezioso vinile, tanto cercato, che ora ha finalmente tra le mani. Non sara facile restare
solo con “Me, Myself and I".

Con questo personaggio Ghini dimostra la sua grande esperienza e la sua abilita
nell'interagire e coinvolgere il pubblico. Spassoso, intelligente: non delude mail Ma lui non &
I'unico: affiancato da una schiera di grandi professionisti, che insieme riescono a regalarci
cento minuti senza interruzioni di puro divertimento senza mai risultare pesanti.

Grande scenografia, minimal ma moderna e d'impatto, capace di trasformarsi nel corso

87

Un’ora di tranquillita



dello spettacolo in pochi secondi senza interrompere la scena.

Ogni persona sognerebbe divivere in un loft come quello che la scenografia rappresenta,
soprattutto per la grande finestra che si affaccia sulla Tour Eiffel al tramonto: ma non
era mattina?

A parte questa piccola svista, tutto impeccabile. Lo spettacolo e perfetto per godersi
una serata all’insegna del buon umore e della risata.

Giada Maiorana, Luca Russo, Giulia Saccon, Diego Tedesco
Classe 4" E, Liceo Artistico I.S.A. E. Galvani - Cordenons

Una famiglia di cristallo

Un vecchio vinile. Un giradischi al centro della scena. Un dentista benestante che spera di
ricavare del tempo per sé ascoltando buona musica.

Da qui iniziano le esilaranti peripezie che caratterizzano la commedia “Un‘ora di
tranquillita” dell‘autore Florian Zeller, rappresentata al Teatro Verdi di Pordenone dalla
compagnia di Massimo Ghini che, oltre a essere il regista, si immedesima nel protagonista
Michel. Quest'ultimo vuole trovare un‘ora di tranquillita per godersi il vinile “Me, Myself and
I”, senza essere interrotto. Pero accade il contrario: la moglie Nathalie assilla Michel con
insistenti domande; I'idraulico Leo distrugge l'appartamento; Sébastien, il figlio metallaro,
tormenta il padre. Inoltre il protagonista & disturbato dall'amante, dal vicino Pavel e
dall'lamante della moglie, Pierre, suo miglior amico.

Il nucleo famigliare si regge sulla menzogna e il passato sembra nascosto in uno scrigno.
Quando viene scoperta la veritd, la famiglia si frantuma come un cristallo. La disgregazione
é rappresentata anche dalla scenografia.

All'inizio il soggiorno in cui si muovono i personaggi € in ordine: al centro il giradischi, ai lati
due divani, a sinistra la collezione di vinili e a destra, appesa al muro, la testa rosa di un toro.
L'equilibrio viene rotto dall'intervento dell’idraulico: tutto crolla intorno a Michel, famiglia
compresa. La commedia e costruita su battute ed equivoci. | colpi di scena sono continui e
spassosi, nonostante la maschera dietro cui si nascondono i personaggi sia l'ipocrisia della
moderna societd borghese. Lo spazio presenta colori e atmosfere surreali.

Uno spettacolo intelligente, che sorprende e fa riflettere sulle dinamiche famigliari, ma che
aiuta anche a sorriderne. Un cast di ottimo livello che vorremmo rivedere presto a Pordenone.

Francesca Bastianello, Francesca Caneva
Classe 2" B, Liceo Artistico I.S.A. E. Galvani - Cordenons

La famiglia dei segreti e delle bugie

Una storia allegra ed intelligente. Questa é la commedia scritta da Florian Zeller ed
interpretata in italiano da Massimo Ghini, che riveste il ruolo del protagonista. Le battute
e i continui colpi di scena rendono lo spettacolo coinvolgente ed interessante, tenendo
sempre desta |'‘attenzione dello spettatore che & incuriosito dal continuo mutare dei
rapporti tra i personaggi. Il padre vorrebbe concedersi un‘ora di tranquillita per ascoltare
un disco in vinile, “Me, Myself and I”, ma viene interrotto da continui imprevisti.

La moglie depressa, consigliata dal suo analista, svelera al marito, dopo vent’anni, un
segreto che stravolgerd la situazione familiare. Il figlio ribelle e problematico, il vicino
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di casa impiccione e ficcanaso, insieme all’idraulico incompetente, rendono difficile al
protagonista raggiungere il suo scopo. Attraverso i dialoghi tra i personaggi emerge
lentamente dal passato una veritd che stravolge tutti i rapporti, mandando in crisi
la famiglia. Lo spettacolo € divertente, ma anche intelligente e fa riflettere perché le
situazioni che si creano non sono impossibili, infatti potrebbero presentarsi nella vita
reale. La storia &€ ambientata in un appartamento in stile futuristico, in centro a Parigi.
La scena & costruita in maniera simmetrica, con al centro un giradischi, che rappresenta
visivamente I'equilibrio della famiglia che viene messa in pericolo da agenti esterni.
Quando si scopre la verita, anche la scenografia cambia, le mensole cadono e il giradischi
viene distrutto, quindi sotto l'evidente ironia dello spettacolo si intravede una realtd che
ci permette di riflettere.

Giulia De Santi, Chiara Del Zotto
Classe 2" B, Liceo Artistico I.S.A. E. Galvani - Cordenons

Un’ora di tranquillita e/o di suoni....?

"Un‘ora di tranquillita” di Florian Zeller non ¢ affatto la tipica commedia tragicomica a cui
si & abituati. E scoppiettante, frizzante, & strutturata in modo tale che lo spettatore abbia il
tempo di ridere e di rimanere con il fiato sospeso, senza perdersi nulla. Questa osservazione
porta anche a citare il fatto che questi momenti di ilarita alternati ad altri di sorpresa sono
ben equilibrati, creando delle situazioni quasi paradossali.

L'altro elemento che colpisce particolarmente & la minuziositd con la quale sono costruiti
i personaggi, diversi fra loro nel modo di camminare, parlare, atteggiarsi e interagire. |l
personaggio nel quale piu si notano questi particolari, a mio parere, & Sébastien.

Egli rappresenta la perfetta parodia dei giovani “ribelli” di oggi: € costantemente in un altro
mondo, sembra quasi non accorgersi di cio che gli succede attorno, tutto cid che fa, dal
modo di parlare, alla gestualita, perfino alla suoneria del telefonino, & esagerato, grande,
rumoroso. Ecco, probabilmente questo spettacolo risulta cosi particolare anche perché
coinvolge moltissimo I'udito, richiede di essere ascoltato piu che di essere visto.

Gia solo pensando al filo conduttore, la voglia di Michel di ascoltare un disco, si ha un'idea
di questo elemento. La storia si evolve, compaiono altri personaggi, si ampliano le vicende,
ma l'udito svolge sempre un ruolo importante per riuscire a godersi appieno la commedia:
dai rumori dei “lavori in corso”, ai giochi di parole inglesizzanti, agli svariati suoni di telefoni,
citofoni, porte... e altro. Detto questo, credo di poter affermare che lo spettacolo, leggero e
senza pretese, ma allo stesso tempo esilarante e piacevole, pud davvero avere un‘ottima eco
e risonanza sul pubblico di tutte le etallll

Giulia Gambron
Classe 2* B SCI, Liceo Scientifico M. Grigoletti - Pordenone
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Un’ora di tranquillita... anche per il pubblico!

Quante volte nella nostra realta quotidiana speriamo in un attimo di tranquillita dopo
I'ennesima sfida che ci siamo ritrovati a fronteggiare?

Quante volte ci aggrappiamo disperatamente a questa vana speranza?(...)

Per il nostro protagonista, interpretato da Massimo Ghini, si trattava di una giornata
speciale, quella giornata in cui era finalmente riuscito a rintracciare un vecchissimo vinile
che ricercava da tempo. Da qui nasce il desiderio di poter avere “un‘ora di tranquillita” per
ascoltarlo, per farsi trasportare dalla magia della musica jazz.

Ma il fato, beffardo, architetta ogni sorta di espediente affinché questo non avvenga.
Dapprima la moglie che vuole parlare del loro rapporto, poi il figlio membro di una band
rock, l'idraulico che non € in grado di riparare le tubature, il vicino insistente e talvolta
anche maleducato, I'amante che vuole concludere la loro relazione segreta, il migliore
amico, ex-amante della moglie del protagonista. Una giornata al limite dell'impossibile,
dove ogni cosa e venata da un forte sarcasmo che rende il tutto ancor piu esilarante.

La Torre Eiffel fa da sfondo ad una scenografia semplice, immediata, con al centro l'oggetto
del desiderio, talvolta anche motivo di frustrazione per il protagonista. Il pubblico viene subito
coinvolto nella recitazione, aspettando con ansia il tanto atteso momento dell‘ascolto del
vinile. Un teatro gremito nel quale ogni spettatore mette in pausa la frenesia della propria
vita per potersi godere una sana ora - o poco piu - di tranquillita.

Febe Piccinin
Classe 2* B SCI, Liceo Scientifico M. Grigoletti - Pordenone

Un’ora di tranquillita ... ma a che prezzo!

Un'ora di tranquillita: & proprio questo quello che desidera Michel Leproux, il protagonista
dello spettacolo. Un'ora per poter ascoltare il disco “Me, Myself and I” che ha appena trovato
e che ha cercato cosi a lungo. Il nome stesso del disco che il protagonista vuole ascoltare
sembra evidenziare il fatto che il suo desiderio sia qualcosa di egoistico. Per tutta la vita ha
immaginato e programmato come sarebbe dovuto andare il giorno in cui avrebbe trovato il
tanto bramato disco, ma sembra che niente andra come Michel aveva sperato.

Appena torna a casa trova sua moglie disperata perché da troppo tempo gli nasconde
il fatto di averlo tradito molti anni prima con il suo migliore amico, motivo per cui il
loro unico figlio non & suo; la sua amante, inoltre, afflitta dal senso di colpa, decide di
raccontare tutto alla moglie di Michel. In questa caotica situazione la suspense aleggia
nell’aria continuamente, rendendo lo spettacolo molto coinvolgente, mentre durante
tutta la rappresentazione, un problema con le tubature dell‘appartamento e con I'idraulico
si intreccia alle vicende dei protagonisti, coinvolgendo nuovi personaggi e rendendo la
situazione piu esasperante e comica allo stesso tempo. (...)

Una serie di incomprensioni, fraintendimenti e segreti che vengono a galla per i sensi di
colpa rendono lo spettacolo comico e tragico al contempo. Il protagonista scopre che
la sua intera vita & una menzogna e la sua giornata speciale diventa, cosi, una giornata
da incubo: tutta la sua vita si distrugge, tutte le persone care se ne vanno e, alla fine, lui
ottiene la sua ora di “tranquillita”.

Merilda Sheraj
Classe 2" B SCI, Liceo Scientifico M. Grigoletti - Pordenone

La tranquillita impossibile

Lo spettacolo “Un‘ora di tranquillita” di Florian Zeller e stato portato in scena dalla
compagnia di Massimo Ghini, che ¢ il regista oltre che il protagonista della frizzante
commedia francese. L'opera tratta di un dentista parigino, Michel, che cerca “un‘ora di
tranquillitad” per ascoltare un disco in vinile che ha trovato da un rigattiere, dopo averlo
cercato per moltissimo tempo. Purtroppo perd gli eventi sembrano congiurare contro di
lui e 'ora di tempo necessaria per I'ascolto gli viene continuamente negata; il confronto
con gli altri personaggi, invece, lo porta alla scoperta di verita che gli fanno mettere in
dubbio gli aspetti fondamentali della sua vita: la moglie infatti gli confessa di averlo
tradito vent'anni prima con Pierre, il suo migliore amico. Di conseguenza Michel scopre
anche che suo figlio, Sébastien, ¢ in realta il frutto di quel tradimento.

Il grande pregio della commedia, dal nostro punto di vista, risiede nella capacita
sorprendente di esprimere contenuti importanti in modo leggero: che non significa con
superficialita.

La vita di coppia, I'‘amicizig, il tradimento e la sincerita, I'essere genitori e figli sono tutti
temi attualissimi e spesso anche conflittuali e drammatici: “Un’ora di tranquillita” riesce
a farci riflettere alleggerendo e sdrammatizzando, mostrando che forse la commedia
davvero l'altra faccia del tragico.

Eleonora Covre, Giada De Nardi, Fabiana Mainieri, Alessia Merlin, Beatrice Tagliafierro
Classe 3" B LIN, Liceo Scientifico M. Grigoletti - Pordenone

Profonda senza pesantezza

“Un‘ora di tranquillita” € una commedia scritta da Florian Zeller, giovane drammaturgo
francese, portata in scena dalla compagnia di Massimo Ghini, il quale ricopre anche il ruolo
di protagonista della rappresentazione. Ghini interpreta la parte di Michel, padre di famiglia
e dentista di spicco a Parigi, che, dopo anni di ricerche infruttuose, realizza finalmente il
suo sogno trovando un disco favoloso e desideratissimo, “Me, Myself and |I”: cerca quindi di
ritagliarsi “un‘ora di tranquillita” per poterlo ascoltare. Alla fine, pero, questo desiderio resta
irrealizzato perché in quell’ora si avvicendano personaggi e rivelazioni destinati a stravolgere
la vita di Michel dal punto di vista personale, relazionale e familiare.

Quest'opera, in maniera ironica e leggera, tratta argomenti di rilievo e di grande attualita
nella societd contemporanea: il rapporto uomo-donna, quello tra genitori e figli, ed ancora
I'amore e il tradimento, il senso di colpa e I'importanza di essere sinceri, il modo diverso di
sentire e di vivere esperienze simili...

La commedia € una dimostrazione del fatto che si pud essere profondi senza pesantezza:
abbiamo trovato questa piéce brillante e divertente, capace di trattare argomenti complessi
e spesso dolorosi in maniera coinvolgente e spiritosa. Bravissimi gli attori, interpreti perfetti
di un‘opera che sicuramente regala allo spettatore emozioni e pensieri.

Laura Boschetto, Manuel Da Ros, Asia Diana, Valentina Pascutto, Anastasia Sandri
Classe 3" B LIN, Liceo Scientifico M. Grigoletti - Pordenone
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Equivoci e bugie per... un’ora di tranquillita

Una lussuosa casa di Parigi affacciata sulla Tour Eiffel, in un apparentemente sereno sabato
mattina. Michel ritorna a casa piu entusiasta del solito, senza sapere I'infinita di guai che gli
capiteranno proprio quel giorno, proprio in quell'ora che lui, ingenuamente, gia immaginava
di beata tranquillita.

Una commedia spassosa, leggera, ilare, quella andata in scena il 2, 3 e 4 dicembre al Teatro
Verdi di Pordenone, nella quale Massimo Ghini si cimenta per la prima volta come regista e
protagonista, dominando il palcoscenico per tutta la durata dello spettacolo.

Giusto “un‘ora di tranquillitd” € quella che spera di concedersi Michel, per ascoltare un
rarissimo vinile cercato da anni e appena comprato. L'elemento forte dello spettacolo &
la comicita, basata su bugie, equivoci, tradimenti ed esasperazioni. La storia € la presa in
giro dell'alta borghesia francese, ricca di situazioni talvolta grottesche e assurde. Un ritratto
sociale demistificato, comico, burlesco e talvolta anche crudo compare allo spettatore man
mano che i personaggi si relazionano con il protagonista. Una moglie isterica e paranoica,
un‘amante ingombrante, un figlio metallaro e citrullo, un vicino di casa fastidioso, un
operaio poco professionale e bugiardo e un amico infedele si alternano in scena dando
vita a situazioni sempre piu paradossali. La comicitad emerge dal distacco del protagonista
nei confronti dei suoi stessi guai, dal come cerca di liquidare i fastidiosi personaggi che gli
ronzano continuamente attorno, senza preoccuparsi del fatto che per un‘ora di tranquillita
ed un vinile difettoso sta stravolgendo la sua vita.

Sara Gurizzan
Classe 2" C SCI, Liceo Scientifico M. Grigoletti - Pordenone

Un’ora di tranquillita: una lezione per tutti

Un momento di pace € un sogno irraggiungibile fino al momento in cui tutto si ferma e il
disco viene finalmente preso da Michel, il protagonista della commedia, per essere ascoltato.
“Me, Myself and I & la canzone che Michel vorrebbe godersi seduto sul suo divano, e invece,
tornato a casaq, e risucchiato da un vortice di eventi che non riesce a gestire.

Una serie di problemi e personaggi glielo impedisce: ci sono le rivelazioni della moglie
Nathalie, decisa a liberarsi dal peso di un tradimento di vent'anni prima, una scappatella
apparentemente insignificante e perdonabile ma che nasconde la confessione di un figlio
non suo, concepito in una notte d'‘amore col miglior amico di Michel; ¢'¢ I'idraulico polacco,
che poi polacco non ¢ e neppur idraulico, e fa disastri a raffica; c'¢ il vicino del piano di sotto
che irrompe, piu volte, nel salotto dove si sta consumando una crisi familiare, a reclamare
un risarcimento dei danni ; c'e il figlio rockettaro con il quale non riesce a parlare e 'amante
Elsa da arginare con i suoi sensi di colpa verso Nathalie, di cui € la migliore amica, anche lei
in preda alla necessita di una confessione liberatoria.

A mio parere, quest’opera puo essere come una lezione per tutti, perché quando vogliamo
qualcosa cosi fortemente, finiamo per essere sempre ostacolati e quando finalmente |l
nostro desiderio, qui rappresentato dal disco, sembra diventare realtd, si frantuma in mille
pezzi come il vinile di Michel. Si pud anche vedere che un solo pomeriggio pud cambiare la
vita sicura che pensiamo di aver costruito.

Adriana Caseru
Classe 5" AAFM, |.T.S.S.E. O. Mattiussi - Pordenone

Un’ora di tranquillita, forse di noia

La commedia, con protagonista Massimo Ghini, & ambientata a Parigi. Parla di un uomo
che cerca solitudine e tranquillita per ascoltare un disco in vinile appena comprato che
desiderava da molto tempo. Ma mentre cerca di dedicare il suo tempo all‘ascolto del disco,
una serie di eventi e personaggi lo interrompono.

A cominciare dalla moglie che vuole parlargli del loro rapporto, i lavori nel bagno a causa
delle tubature rotte, il vicino che si lamenta dei rumori, 'amante che vuole svelare la verita
alla moglie, una serie di eventi non programmati che impediscono al protagonista di essere
sereno per almeno un‘ora. Fino a quando arriva il momento in cui ha la possibilita di ascoltare
il disco, da solo e in pace, ma in quel momento, I'idraulico inciampa e per sbaglio fa cadere
il disco che si rompe in mille pezzi.

La piéce ha avuto alcuni particolari che I'hanno resa noiosa e ripetitiva come quando,
all'inizio, la moglie, per parlare col marito dei loro problemi, usa espressioni spesso uguali
o ancora quando il figlio interviene gridando continuamente un “fucking rat” abbastanza
volgare, ma nell'insieme & stata divertente.

Marika Trovo
Classe 5" AAFM, |.T.S.S.E. O. Mattiussi - Pordenone

Alla ricerca della tranquillita

Commedia frizzante e dilettevole al sapore di liti familiari, tradimenti e figli scostanti,
“Un‘ora di tranquillita”, del drammaturgo francese Florian Zeller, garantisce cento
minuti immersi nel meccanismo del vaudeville, capitanato dall’attore e regista italiano
Massimo Ghini. Dopo il gran successo ottenuto con “Quando la moglie € in vacanza”,
che ha registrato il tutto esaurito nei teatri che I'hanno ospitato, Ghini si & dedicato
alla direzione, nonché all'interpretazione, di quest’opera corale che si sviluppa proprio
attorno alla sua figura.

L'attore italiano si trova nei panni di un dentista, Michel, che cerca sconsolatamente
un momento di solitudine per ascoltare un vecchio disco acquistato da un rigattiere.
Tale momento, perd, non verra trovato molto facilmente, in quanto il protagonista
sara continuamente interrotto da diversi personaggi che lo coinvolgeranno in una
serie di spiacevoli disavventure, a partire dalla moglie sconfortata, fino ad arrivare ad
un improbabile idraulico. Riuscird mai ad ascoltare quel disco? Trama intrigante, mai
scontata, caratterizzata da una serie di inconvenienti che non spezzano la fluidita dello
spettacolo. Scenografia a mio avviso basilare, ma con eccellenti effetti sonori.

Buona la recitazione degli attori, le cui figure si legano I'una con l'altra.

Un'opera che riesce a catturare le risate di bambini ed adulti, sempre pronta a regalare
nuove sorprese e a far rimanere il pubblico in tensione per scoprire quale altro imprevisto
potra mai capitare al povero protagonista.

Silvia Beraldo
Classe 3" C ART, I.T.S.S.E. O. Mattiussi - Pordenone

Un’ora di tranquillita



Una tranquillita apparentemente irraggiungibile

“Un‘ora di tranquillita” di Florian Zeller, diretta e interpretata da Massimo Ghini,
con Claudio Bigagli, Massimo Ciavarro, Alessandro Giuggioli, Galatea Ranzi, Luca
Scapparone e Marta Zoffoli. La commedia ha come protagonista un uomo alla ricerca di
un momento di tranquillitd per potersi godere I‘ascolto di un vecchio vinile che é riuscito
a rintracciare tra i mercatini di Parigi.

Il protagonista viene pero interrotto di continuo dalla moglie, dall’idraulico e, ancora, da
una serie di persone ignare di impedirgli di godersi in pace il suo disco.

Nel corso dello spettacolo emergono problematiche che, al giorno d'oggi, interessano
molte persone. Quest’opera teatrale racconta, infatti, di tradimenti da parte dei due
coniugi, dellororapporto malsano con un figlio alienato dallarealta e delladiscriminazione
di unidraulico costretto a mentire sulla sua nazionalitd per poter svolgere la sua attivita.
Ritengo che questa commedia sia estremamente efficace: nonostante affronti le
diverse tematiche con ironia, scherno e, in qualche situazione, in modo apparentemente
superficiale, invita lo spettatore a riflettere su ciascun problema e a porsi i giusti
interrogativi, necessari al miglioramento dei rapporti umani in cui & coinvolto.

Inoltre, essa pud fungere da “lezione di vita” per ognuno di noi: dalla relazione tra i due
coniugi e possibile capire che un rapporto basato su rispetto e fiducia appare molto piu
duraturo; inoltre insegna che il rapporto genitori-figli non va trascurato, ma che bisogna
curarlo ed alimentarne gli aspetti positivi; ci ricorda poi che le differenze etniche non
costituiscono una prerogativa per discriminare o emarginare.

E percio possibile affermare che si tratta di una commedia piacevole, coinvolgente e
ricca di significato.

Silvia Rampogna
Classe 3" CART, I.T.S.S.E. O. Mattiussi - Pordenone

Un’ora di... tranquillita?

“"Un'ora di tranquillitd” & uno spettacolo teatrale tratto da un testo del drammaturgo
francese contemporaneo Florian Zeller, con Massimo Ghini nei panni del protagonista e,
per la prima volta nella sua carriera, alla regia di una grandiosa commedia, che definire
spassosa sarebbe un eufemismo.

Questa piece teatrale racconta le vicende di un normale borghese parigino appassionato di
jazz che riesce a scovare tra le bancarelle del lungo Senna un vinile dall'emblematico titolo
“Me, Myself and |”; decide poi di tornare a casa per godersi la famigerata ora di tranquillita
ascoltando questo disco.

Tuttavia, verra travolto da situazioni esilaranti ed esasperanti che si riverseranno sulla scena
come un‘onda anomala.

In questo turbinio fatto di mogli problematiche, figli ribelli, nuovi e vecchi amanti, un idraulico
dalla dubbia provenienza e un vicino un po’ troppo invadente, come pud uno spettatore non
venir catturato totalmente nell’‘attesa di un nuovo, inaspettato e divertente colpo di scena?
Ma soprattutto riuscird Michel a dribblare i “seccatori” e ad ascoltare il suo disco in un‘ora
di tranquillita?

Un aspetto che cattura particolarmente l'attenzione € la stupefacente scenografia, a cura
di Roberto Crea; ambientata in un futuristico ed elegante loft nel centro parigino, essa
colpisce per la predominanza di colori tenui, in netto contrasto con il gigantesco obld sullo
sfondo che mostra la Torre Eiffel e la citta al tramonto.

Questa brillante opera, che ha registrato il tutto esaurito nei diversi teatri italiani, non pud
che essere considerata uno stupefacente esempio di drammaturgia contemporanea che
saggia le problematiche dell'uomo moderno e che risulta valida ed appetibile sia in Francia
che in Italia.

Gabriele Viscomi
Classe 3" CART, I.T.S.S.E. O. Mattiussi - Pordenone

Un’ora di tranquillita
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LAIKA

Segnaliamo che l'unico elaborato sullo spettacolo “Laika” della classe 4* B C del Liceo
Leopardi - Majorana di Pordenone, che consiste di una locandina disegnata, si trova sul
sito di “Adotta uno spettacolo” (ndr):

www.adottaunospettacolo.it

Laika: un moderno Gesu

Martedi 13 dicembre 2016, la classe 3* A SS si é recata al Teatro Verdi di Pordenone per
assistere allo spettacolo “Laika” di Ascanio Celestini. Lo spettacolo & il monologo di un Gesu
attualizzato che si confronta con i suoi dubbi e le sue paure. Vive in un piccolo appartamento
di periferia da dove osserva tutto quello che succede al di fuori. Al fianco di Cristo c’e Pietro,
colui che ascolta e che, all'interno dello spettacolo, suona come sottofondo la fisarmonica. Il
protagonista & un Cristo interessato alla vita di un barbone, di una prostituta, di un cieco, di
una pazza e di una vecchia:interessato, ma poco presente. L'aspetto positivo dello spettacolo
é stato quello di avere, nel complesso uno stile comico e un linguaggio molto colloquiale,
che credo abbia coinvolto tutti i ragazzi presenti: I'autore ha avuto grande capacita di
coinvolgimento del pubblico scatenando risate impossibili da trattenere. L'aspetto negativo
che la classe ha riscontrato € stata la difficolta nella comprensione della parte finale. Inoltre
la durata un po” eccessiva per noi ragazzi ha fatto si che la concentrazione andasse calando
dopo la prima ora, motivo per il quale non & stata ben appresa e apprezzata la visione.

Adjar Hannah Okailey, Agey Twum Hannah, Arianna Petrussi, Ketty Allegro,
Giulia Giacomazzi, Doriana Troka, Maketa Muadi Plamedi
Classe 3" ASS, |.S.I.S. F. Flora - Pordenone

Il valore della vita

Il giorno 13 dicembre ci siamo recati al Teatro Verdi di Pordenone per la visione dello
spettacolo “Laika” diretto da Ascanio Celestini.

In questo spettacolo si racconta la storia di un barbone, di una prostituta e di una
vecchia “impicciata”. A parlare & un GesU attualizzato. Attraverso le conversazioni che
il personaggio interpretato da Celestini immagina di sostenere con i personaggi di cui
racconta la storia, e attraverso il modo in cui rappresenta le loro vicende, siamo riusciti a
percepire tutto cid che egli provava nel raccontare il vissuto di queste persone. A fare da
sfondo c’e I'amico Pietro, che nello spettacolo suona la fisarmonica. Il fatto di utilizzare il
linguaggio della vita quotidiana ci ha permesso di immedesimarci nella storia e di meglio
comprendere il valore della vita, cosi come non viene mai esposta ai nostri occhi.

Il titolo dello spettacolo faceva riferimento alla creatura piu vicina a Gesu: questo lo
abbiamo compreso nel momento della spiegazione, quando ci & stato detto che Laika era
il cane spedito nello spazio per un esperimento russo.

Jessica Valguarnera, Ambra Petrolo, Michela Petté, Lorena Onorato, Linda Portapane
Valentina Malerba
Classe 3" ASS, |.S.I.S. F. Flora - Pordenone
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“Laika”: I'umanita raccontata da un Cristo di carne e ossa

Spesso ci si chiede chi sia Dio: € un giusto benefattore, un promotore della giustizia?

O forse un indifferente ente a noi superiore, capace solo di osservare i bisognosi dall'alto
senza rispondere alle loro preghiere, alle loro suppliche?

Tale tema ¢é affrontato da Ascanio Celestini nello spettacolo teatrale “Laika”, all'interno del
quale I'attore e scrittore interpreta un Cristo cieco e abbandonato alla sua sorte da un Padre
celeste non troppo generoso; un Gesu gettato per la seconda volta tra le fauci degli uomini,
creature spietate e interessate solo a se stessi e mossi unicamente da logiche egoistiche.
Nello spettacolo osserviamo un Cristo pitu umano di quanto ci si possa immaginare: piu
simile a qualsiasi altro uomo di quanto sia possibile credere. La vita € paragonata ad un
marciapiede sul quale vi sono illimitate possibilitd di incorrere in incidenti, coincidenze,
avventure. Solo i piu ricchi, perd, hanno la possibilita di sopravvivere, a differenza di una
povera e sfortunata maggioranza costretta ad arrangiarsi in base alle proprie capacita.
Ascanio Celestini parla cosi di umani e di umanitd, riferendo al pubblico storie a lui raccontate
dall'apostolo Pietro (Gianluca Casadei), il quale colloquia con Cristo attraverso la voce
fuori campo di Alba Rohrwacher, che ne evidenzia il lato innocente ed inconsapevole. Tale
colloquio avviene nel parcheggio di un supermercato nel quale i due vivono, circondati da
cassette di plastica ed abbandonati a loro stessi.

Le storie in questione trattano di vite lontane dai riflettori e dall'interesse di tutti; sono vite
curiose e dalle mille incognite, vite stravaganti grazie alle quali ci e possibile vedere la verita
con occhi diversi. Vite come quella di Laika, cagnetta inviata nello spazio nel 1957 e mai piu
tornata. Non sappiamo nulla di lei: non sappiamo se sia tuttora in viaggio, oppure se vaghi
ancora dispersa nell'immensita dell’'universo... Sard forse un caso che la creatura che sia
riuscita ad avvicinarsi pit di tutte le altre a Dio sia stata un cane? Cosi afferma Celestini
durante una sarcastica scena dello spettacolo.

Rappresentazione teatrale interessante, dove la recitazione di Celestini & a volte interrotta
dagli intermezzi musicali di Gianluca Casadei e “spezzata” da qualche battuta dello stesso
attore, sempre presente sulla scena e in grado di tenere viva l'attenzione dello spettatore
fino all’'ultima battuta. L'esibizione appare come una rappresentazione fresca, che induce
lo spettatore a riflettere sulla figura di Dio e di Cristo, ma anche su se stesso, sul proprio
modo di agire nei confronti degli altri e sul proprio modo di pensare. Il tutto & incorniciato
dalla brillante interpretazione degli attori, i quali, nonostante siano in numero esiguo,
garantiscono uno spettacolo vivo, dal carattere semplice, ma, allo stesso tempo, carico di
significati simbolici e ontologici.

Anna Bernardi, llaria Covone
Classe 3" A, Liceo Artistico I.S.A. E. Galvani - Cordenons

“Laika”: laicita globalizzata?

In un momento come questo in cui la religione sembra non destare piu l'interesse di nessuno,
o per lo meno di pochi, si inserisce lo spettacolo che riesce a combinare la religione con la
sempre pil globalizzata laicita.

Ascanio Celestini, che propone una rappresentazione di Cristo in chiave moderna, rinchiuso
nel suo monolocale, ha paura di mostrare la sua religiosita: agendo secondo il credo cristiano
ha difficolta ad esporsi, in un'epoca dove la religione viene vista come qualcosa di sterile e
vano. Non giudica e non interviene per salvare i mali del mondo, ma si limita a osservare
e a descrivere la realtd spesso dolorosa e aberrante in cui si dibatte I'umanitd, in quanto,
presente nel mondo come uomo, pud agire solo come tale. Pietro, invece, rappresenta la
parte attiva del cristiano. Compie le tipiche azioni dell'uomo nel quotidiano, come I'andare
a fare la spesq, e vive la concretezza del mondo raccontando poi di fatto a Gesu cio che
accade al di fuori di quel misero appartamento.

A descrivere le varie realtd che circondano questo Cristo ridotto a uomo non sono solo le
narrazioni di Pietro ma e lo stesso Ascanio ad incarnarsi, con mirabile maestria, in quelle
“figure” che circondano il palazzo in cui vive, persone emarginate, ciascuna per motivi
differenti, che costituiscono I'ombra della societa.

Proprio questa parte di umanitd pero alla fine sembra quella pit umana e solidale, nel
momento in cui una prostituta e una donna malata di mente scendono in strada per
difendere un barbone di colore dalle percosse di alcuni operai. C'¢ una sorta di laicizzazione
della religione, per cui amore, caritd e fratellanza possono essere miracoli possibili nell'uomo
in quanto tale, senza sia necessario I'intervento di un Dio.

Chiara De Marchi
Classe 5" E SCA, Liceo Scientifico M. Grigoletti - Pordenone

“Laika - Laica”

“In principio c'¢ Dio, o in alternativa il Big Bang”.

Cosi Ascanio Celestini da inizio al suo spettacolo teatrale “Laika”, mettendo subito in chiaro
la posizione che assume nei confronti della religione, spesso cosi distante dai problemi della
vita quotidiana, e che riprende anche la scelta del titolo: “Laika” come la cagnolina spedita
nello spazio, una randagia abbandonata al suo destino come i personaggi a cui dd voce
Celestini, e “Laika” come laicita.

Il protagonista del racconto & un Gesu diverso dal solito, che in realtd non si presenta mai
in modo esplicito e che assume le caratteristiche di quello che potrebbe essere un uomo
qualunque. Passa le giornate al bar in compagnia di sconosciuti e di bottiglie di sambuca,
vive in un piccolo appartamento con il coinquilino Pietro che si occupa di faccende pratiche
come fare la spesa, ed & interessato in modo particolare solo a quello che succede nel piccolo
mondo che lo circonda e alle storie delle persone che lo abitano, come quelle che incontra
abitualmente nel parcheggio del supermercato: una vecchia, un negro, un facchino, una
donna “con la testa impicciata”, una puttana.

E proprio su queste storie che Celelstini incentra la trama del suo racconto, dando ad
ognuno di questi personaggi un’identita propria e mostrando come nessuno di essi abbia
fatto qualcosa per meritarsi la sorte avversa che li perseguita, per la quale vengono
costantemente derisi e puniti da passanti e forze dell'ordine.

La cornice nella quale vengono inserite le vicende & quella di Gesu che le racconta alle
persone conosciute al bar, mentre si finge cieco un po’ per sbaglio e un po’ per comoditg,
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anche a metafora dell'assenza dell'aiuto divino nella vita vera, quella di tutti i giorni.

La scenografia € mantenuta piuttosto scarna per dare un senso di continuitd tra cio che
si vede e cio che viene raccontato, ovvero le storie di personaggi semplici in apparenza ma
profonde, ed € composta solamente da cassette di plastica impilate e un sipario rosso come
la camicia dell'attore.

Anche grazie alle suggestive musiche del fisarmonicista Gianluca Casadei, perfettamente
in sintonia con le parole di Celestini, e alla voce fuori campo un po’ incerta e sognante di
Alba Rohrwacher che interpreta Pietro, lo spettacolo risulta interessante e ricco di spunti di
riffessione per tutta la sua durata, senza mai risultare banale o noioso.

Matilde Callegarin
Classe 4" E SCA, Liceo Scientifico M. Grigoletti - Pordenone

Un viaggio nel cosmo

Un attore, un musicista, delle casse di plastica e qualche abat-jour. Poco altro sul palco
quella sera.

Si direbbe un equipaggiamento scarso per chi volesse intraprendere un viaggio nel cosmo,
tuttavia per Celestini era piu che sufficiente.

La sala del Teatro Verdi & decollata verso l'ignoto, guidata dalle note di Gianluca Casadei e
pronta a perdersi tra i misteri della mente umana, proprio come la cagnetta Laika si perse
nello spazio nel novembre del 1957.

Numerose le storie che si susseguono nella narrazione, ma prima fra tutte e la storia del
narratore stesso, un uomo che in tasca ha solo un gettone di quelli per il carrello della spesa
e un biglietto del tram. Un uomo che vive (e spesso subisce) i miracoli nella vita quotidianag,
un uomo le cui storie sono spesso confuse, ingarbugliate, sconnesse, ma mai censurate.

E quindi che sia al bar con una bottiglia di sambuca e un gruppo di sconosciuti, o in
compagnia di Pietro a cui Alba Rohrwacher dona la voce, egli ci racconta dello sciopero dei
facchini neri in fondo alla strada, della giovinezza della prostituta, dei pensieri della donna
“con la testa impicciata” e soprattutto di quel barbone davanti al supermercato.

Ed & proprio attorno al senzatetto che lo spettacolo raggiunge il suo apice, perché attorno a
lui avviene il vero miracolo. Attorno a lui altre persone, persone che salvano persone: questo
& il vero prodigio dell'umanita.

Diego Fabbro
Classe 4" E SCA, Liceo Scientifico M. Grigoletti - Pordenone

—
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“Laika”, I'uomo prossimo a Dio

"“Laika” € uno spettacolo che prende il titolo dalla misera cagnetta senza padrone che venne
spedita nello spazio dai russi nel 1957 e che non fece piu ritorno.

L'attore e regista Ascanio Celestini si cala nei panni di personaggi disagiati, dimenticati,
proprio com’era Laika prima della spedizione. Un barbone africano, una signora anziana
e una prostituta: Celestini si immedesima in un Gesu “cieco” riguardo le ingiustizie e
malvagita del mondo moderno. Un Gesu che vive in un appartamento di periferia e che
osserva 'umanitd, senza interagire con nessuno.

Gianluca Casadei (alla fisarmonica) rappresenta Pietro, uno degli apostoli di Cristo, e ha il
compito di aiutare queste persone misere, bisognose.

Questi sono perduti, proprio come la cagnetta Laika e lo scienziato Stephen Hawking, genio
dell'astrofisica capace di teorizzare I'inesistenza di Dio.

Questo monologo di Celestini e risultato scorrevole, dettagliato ma frettoloso, come se
I'attore volesse finire di recitare il prima possibile.

Non ¢ una vera trama, ma ci sono tante trame, come se fossero dei fili che, tessuti tra
di loro, formano una pezza, raffigurante la povertd, la semplicitd, la malvagita. Lo spazio
scenico e delimitato da oggetti quotidiani: lampade bianche, un siparietto, delle cassette
di plastica. Tutto cio forma un‘atmosfera densa, un po’ cupa, attraversata dalle note della
fisarmonica di Casadei. Celestini vuole insegnare un valore morale molto importante, molto
attuale: aiutare il prossimo, anche con piccole azioni come aiutare i migranti, i poveri, i
terremotati del Centro Italia, insomma chiunque abbia bisogno di aiuto.

Celestini, con questa rappresentazione, vuole dar voce al mondo degli Altri, quelli rimasti
fuori, quelli che raramente vengono ascoltati.

Simone Fabris
Classe 3" C MEC, I.T.S.T. J.F. Kennedy - Pordenone

Un Gesu contemporaneo

Un Gesu moderno si trova a osservare il mondo dal suo appartamento, situato poco sopra
il parcheggio di un grande supermercato. Questo per lui & il mondo, osservato attraverso gli
occhi senza vista di un povero Cristo. Nel parcheggio c’e un barbone che di giorno chiede
I'elemosina e di notte dorme tra i cartoni. Il Gesu contemporaneo, cieco, non cerca di dargli
un lavoro o un aiuto economico, ma soltanto di rallegrarlo nella sua situazione.

| temi affrontati da quest'opera teatrale sono la povertd e I'amore verso il prossimo, i valori
dellasolidarietd e del rispetto nella nostra societd. | dialoghitrai personaggi sono veri; gli attori
si esprimono in modo molto naturale e realistico, e lo spettatore si immerge nel racconto,
diventando quasi parte di esso, vivendo il dramma della vita nelle sue sfaccettature.

Il racconto di Celestini risulta molto scorrevole, di facile comprensione.

La scelta dei costumi & appropriata, in quanto la vicenda si svolge in epoca contemporanea,
nella societd post-moderna dei nostri giorni. La colonna sonora € molto chiara e non risalta
troppo; la fisarmonica riesce ad evocare atmosfere popolari ed allo stesso tempo raffinate.
L'opera teatrale e stata molto interessante soprattutto per gli argomenti trattati.

Secondo il mio punto di vista rispecchia perfettamente la vera vita che un Gesu
contemporaneo avrebbe fatto nel ventunesimo secolo.

Leonardo Guidi
Classe 3" C MEC, I.T.S.T. J.F. Kennedy - Pordenone
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Una divinitda sensibile ma con un umorismo eccessivo

Il Celestini-autore racconta “in maniera surrealista” le sue storie in apparenza semplici,
tanto amate dal figlio, e allo stesso tempo accettate forse un po’ troppo passivamente
dagli spettatori adulti.

“Nessun canovaccio scritto” annuncia il Celestini-regista nel colloquio post-rappresentazione
con gli spettatori: attraverso le esperienze successive il Celestini-attore ha regalato empatia
alle varie e disparate personalitd umane, spettacolo dopo spettacolo. | suoi personaggi
“affrontano battaglie importanti” racconta nella “Gazzetta di Modena”, animali sociali
scrutati da un Dio che non dona loro umanita, ma che semplicemente la cerca - da una
finestra o da dietro un bicchiere di assenzio, come Picasso - con distacco. “Dio esiste, I'ho
incontrato al supermercato” - asserisce spiritoso e sorridente nella trasmissione televisiva
“Parla con me” - e intrattiene rapporti mentalmente compassionevoli con le persone piu
vicine a lui, le piu disperate e povere, come la sfortunata cagnolina Laika.

Personaggi contraddittori alla ricerca di stabilitd, incarnati in bevitori come Nicola e Cristo
o prostitute, tipici anche del suo capolavoro cinematografico, “Viva la sposa” del 2015.
Nell'intervista a “XLiguria” egli sostiene che “non racconta cosa accade oggi, non cura le
persone, € un massaggiatore che rimette in circolo energie e possibilitd” perché le sue figure
“non cercano l'esistenza di Dio, ma dell’'uomo”.

La ritengo un‘opera geniale nella struttura e nell'interpretazione professionale, ma risulta
rovinata da un accorgimento umoristico esageratamente insensibile, usato per affrontare
la tematica della malattia definita clinicamente e cinicamente Alzheimer. “La catarsi greca
e inutile in quest’opera” spiega 'autore, e per 'appunto posso affermare che non migliora la
morale personale del pubblico.

Francesca Palu
Classe 5" A SC, I.S.1.S. Licei G. A. Pujati - Sacile

“Laika”: un messaggio ambiguo

Ascanio Celestini ritorna sul palco con “Laika”, uno spettacolo profondo e intrigante
che trasporta lo spettatore in un‘atmosfera surreale grazie al coinvolgente flusso di
coscienza del protagonista, che sembra essere un Cristo con la barba disordinata e la
camicia sgualcita, sceso in terra non per salvare gli uomini ma per osservarli dall'alto.
Egli parla con Pietro, il suo coinquilino interpretato dal fisarmonicista Gianluca Casadei,
che accompagna le parole di Celestini con una musica melanconica e con la voce
registrata di Alba Rohrwacher. Le storie che racconta I'attore sono quelle di persone che
vivono vicino a lui, in un paese alla periferia di Roma, le quali conducono una vita triste
e misera a causa del sistema che le schiaccia e le sfrutta.

Essi sono “gli ultimi” raccontati in maniera moderna: una prostituta, una signora che
non crede a niente ed una “con la testa impicciata”, un facchino e un barbone che, alla
fine, viene salvato da queste persone che, unendosi solidalmente, riescono, a loro modo,
a combattere il sistema.

Lo spettacolo comunque non ha come obiettivo I'incitamento alla ribellione, ma
diversamente la voglia di far conoscere la vera e dura realta, per far si che lo spettatore
torni a casa con piu domande di quelle che aveva quando e entrato a teatro.

Celestini, con la sua abilita di intrattenere il pubblico, riesce a rappresentare questa
condizione in chiave ironica, e talvolta sarcastica, creando uno spettacolo in cui si puo
sia ridere e divertirsi sia riflettere su questioni importanti. La morale del regista infatti
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si capisce dallo stesso titolo del suo lavoro: Laika € il nome della cagnetta mandata
sulla luna dai russi nel 1957, scelta proprio perché cane di strada e, dunque, piu forte e
resistente a causa dei suoi sforzi e patimenti.

Matilde Colesanti
Classe 5" A SC, I.S.1.S. Licei G. A. Pujati - Sacile

“Laika” di e con Ascanio Celestini: dubbi e paure

Protagonista & un Gesu improbabile che si confronta con i propri dubbi e con le proprie
paure. Vive chiuso in un appartamento di qualche periferia del Centro Italia (per un suo
viaggio iperbolico partira dal porto di Ostia); dalla sua finestra si vedono il parcheggio di un
supermercato e un barbone, che di giorno chiede I'elemosina e di notte dorme tra i cartoni.
Con Gesu vive Pietro, che passa gran parte del tempo fuori casa “ad operare praticamente”:
fa la spesa, compra pezzi di ricambio per lo scaldabagno, si arrangia a fare lavori saltuari per
guadagnare qualcosa. L'apostolo parla attraverso la voce fuori campo di Alba Rohrwacher,
mentre a dare corpo a Pietro ¢ il fisarmonicista Gianluca Casadei.

| personaggi del racconto sono emarginati che vivono nello stesso angolo di quartiere
e intrecciano relazioni a partire da eventi di poco conto, ordinari, ma a differenza della
maggioranza delle persone sono perduti e senza speranza. Essi danno vita ad una sorta
di nuova “sacra famiglia”, formata da una prostituta, un cieco, una donna “con la testa
impicciata”, un clochard africano.

Il titolo “Laika” & un gioco di parole tra il nome della cagnolina spedita dai russi in orbita,
"“la creatura che e stata pit vicina a Dio”, e 'aggettivo “laica”, ovvero non legato ad alcuna
confessione religiosa.

Questa doppia possibilitd di interpretazione caratterizza l'intero spettacolo: sia nei
personaggi sia nelle situazioni ritroviamo la dimensione materiale e quella spirituale. Il ritmo
rapido e la grande varietd di elementi che compongono la narrazione, spesso solo accennati
e tra di loro in rapporto non ben definito, rischiano di confondere. L'autore-attore riesce
per lo meno a rendere evidente il filo conduttore dello spettacolo, ovvero la ricerca di un
significato pit alto dell'esistenza rispetto alla mera sopravvivenza.

Nicola Perin
Classe 5" A SC, I.S.1.S. Licei G. A. Pujati - Sacile
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Ascanio Celestini racconta il suo Gesu, un “povero Cristo”

Ascanio Celestini, attore teatrale, regista cinematografico e drammaturgo italiano,
porta in scena al Teatro Verdi di Pordenone il monologo “Laika”.

Protagonista & un Gesu surreale, che si confronta con i propri dubbi, con le proprie paure
e con le proprie incertezze; un Gesu completamente umano, che si sacrifica per il piu
debole, che vive in una semplice palazzina che si affaccia sull’‘area di un supermercato
e che, quando viene a sapere che fuori c'e un barbone che rischia la vita, si immola per
lui non per salvarlo dalla sua povertd, ma per fare in modo che la possa vivere nel modo
migliore. Il Cristo di Ascanio Celestini € un Cristo venuto sulla terra non per redimere o
cambiare 'umanita, ma per osservarla e descriverla.

Accompagnato dal suono dolce e, al tempo stesso, stridente della fisarmonica, Celestini
racconta e descrive la realtd dei piu deboli, dei facchini che, sottoposti a turni di lavoro
logoranti e disumani, intraprendono la strada dell’alcolismo, perdendo il valore di ogni
legame e sentimento.

Ad arricchire la messinscena si aggiunge la voce fuoricampo dell'apostolo Pietro, la
figura di sostegno che Dio ha scelto di affiancare a Cristo in questa sua missione.

Un intenso monologo, caratterizzato da ironia, espressioni grottesche e riferimenti alla
modernitd, che in un’ora e mezza porta lo spettatore a rivivere i dubbi e le incertezze del
Cristianesimo delle origini.

Uno spettacolo che non si pud comprendere nella sua interezza fin dall’inizio e in alcuni
tratti difficile da seguire; solo nel finale si riuscird a cogliere il vero messaggio dell’intera
riflessione. Celestini in questo spettacolo ha voluto essere irriverente, portando in scena
una tematica irrequieta: cosa penserebbe, cosa farebbe e come si comporterebbe Gesu
se tornasse sulla terra?

Beatrice Baldassi
Classe 5%, Liceo E. Vendramini - Pordenone
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Quella randagia cagnetta di Mosca

"“In principio ¢’ Dio o in alternativa il Big Bang”, cosi Ascanio Celestini apre il suo ultimo
spettacolo “Laika”. | discorsi al bar, le storie degli umili di oggi sono le “parabole di strada”
di un Gesu improbabile che si incarna in uno squallido appartamento, per condividere
I'umanita della gente comune che vede passare sotto la sua finestra.

Dal personaggio pil conosciuto e forte di tutti, Dio, che punisce Stephen Hawking per la
sua laicita impedendogli di muoversi e di parlare, ad una vecchia, una donna “con la testa
impicciata”, una prostituta, un barbone. La gente che vive davanti ad un supermercato,
sottoisuoi portici o nel condominio di fronte, € oggetto del fiorire di parabole da ubriacone,
di una narrazione che va dal povero e dall’'umile verso l'alto, proprio come la cagnetta
Laika. L'intreccio di pensieri, di parole, di storie ci fa girare la testa come una “sambuca”
dopo l'altra, ci porta oltre noi stessi, oltre quella piazzola davanti al supermercato, oltre il
mare, perché “solo chi vive dove finisce il mondo pud capire chi arriva da dove comincia il
mare”. Celestini abbraccia tutti gli umili e coglie la loro sofferente umanita come solo un
"Gesu di strada” potrebbe fare, o forse un povero facchino che pensa solo “il mio turno
finird, il mio turno finird".

E le ripetizioni, i giochi di narrazione “ad incastro”, di storie, sogni, immagini, metafore sono
contrapposti alla cruda realtd della povera gente e ci cullano al ritmo della musica del
fisarmonicista Gianluca Casadei. Lo spettacolo, di una modernita travolgente, ci trascina
nel reale, tra gli umili ed i vinti, gli sconfitti. Il suo ideatore sembra volerci gridare con tono
profetico “gli ultimi saranno i primi”, proprio come quella randagia cagnetta di Mosca che
piu si & avvicinata a Dio.

Elena Del Pup
Classe 5%, Liceo E. Vendramini - Pordenone
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AMORE

Semplicemente amare...

Dialoghiincalzantie allusivi, scenografia ridotta al minimo, ritmi serrati, quattro personaggi
e 50 minuti per immergersi appieno in un viaggio sincero, semplice ed essenziale alla
scoperta del significato autentico dell'amore. Una coppia etero di anziani - vispa e attiva
lei, stanco e rassegnato lui - vivono una vecchiaia all'insegna della quotidianita, alle prese
con dentiere e pannoloni, ricordando una giovinezza fatta di baci appassionati, intimita
passionale ed esperienze indimenticabili; poi due pompieri, legati da una storia d'amore
omosessuale iniziata in gioventy, gia fin dagli inizi tormentata dal senso di vergogna
suscitato dai pregiudizi e dai retaggi culturali e dalla paura di dichiararsi, vissuta percio in
clandestinita e mai totalmente accettata e ammessa. E I'inizio di un cammino faticoso
che da il La ad un‘analisi profonda fatta di battute ironiche e dialoghi talvolta eterei, per
svelare la natura del rapporto all’interno delle due coppie: I'una alle prese con la riscoperta
di un amore ormai sopito, 'altra costretta ad affrontare paure e insicurezze. Una storia
sincera di due amori - uno etero, l'altro omosessuale - entrambi trattati con una vena
di sottile ironia, ma anche di necessaria tenerezza, fino al momento in cui entrambe le
coppie, riappacificate e chiarite, si stendono sui due letti di scena che, grazie al suggestivo
effetto di luci che chiude la rappresentazione, si riveleranno poi essere delle tombe.

Il racconto offerto da Scimone e Sframeli € di una semplicita disarmante, ma cela significati
e messaggi profondi, quali l'accettazione di se stessi e dell'altro, e I'abitudine all'ascolto e alla
comunicazione, temi cardine dello spettacolo e fondamentali all’interno di un rapporto di
coppia. Gli autori offrono lo spunto per una riflessione piu ampia, spingendo a interrogarsi
sull'importanza dell'amore e dell'ascolto per capire se stessi e coloro che ci circondano, e
sulla necessita di non nascondere il proprio essere, di non provare vergogna per chisi € e per
la propria condizione, qualunque essa sia.

I[rene Turchetto
Classe 5™ A, Liceo Artistico |.S.A. E. Galvani - Cordenons

Amare, ascoltare, crescere in eterno

Amore. Una parola che coinvolge una varietd di sentimenti: affetto, gentilezza, compassione,
fedelta. Ma é solo un impulso giovanile? Destinato a spegnersi e ad affievolirsi col tempo?
A sfatare questo stereotipo una coppia di vecchietti interpretati da Giulia Weber (lei) e
Spiro Scimone (lui) e due pompieri omosessuali (la coppia di attori Francesco Sframeli-
Gianluca Cesale). Con due serate di fila, giovedi 19 e venerdi 20 gennaio al Teatro Verdi di
Pordenone, ci hanno dato prova di un Amore che va oltre lo sterectipo della giovinezza e
della bellezza, oltre persino il pudore. E fatto di pannoloni da cambiare e dentiere da pulire
mentre si ripercorrono i viaggi e le avventure del passato: quando ci si baciava in bocca e ci
si riscaldava sotto il piumone.

E poi due pompieri. Perché fiamnme e fuoco sono da sempre metafore di “Amore”. Nessuna
scelta a caso nella sceneggiatura di Scimone e Sframeli. L'Amore “omo” in un ambiente
lavorativo composto da uomini, acquista una trasgressione in piu. “Abbiamo voluto
affrontare il tema dell/Amore a modo nostro. Pensando al teatro e al nostro rapporto con
la scena.” Abilita degli attori quella di cercare di rendere vivo e sempre nuovo questo tema
cosi abusato.
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“Non abbiate paura di amare. Amate la vita e tutto cid che é vita. Amate il silenzio che
porta alla riflessione. Nel silenzio c’é la libertd di pensiero”. Giulia, unico elemento femminile
del gruppo, ci svela, nell'incontro finale dedicato a noi studenti, che entrando a far parte
di questa compagnia di attori ha cominciato a riamarsi. “Non sentitevi sbagliati, perché
non c’é essere umano giusto o sbagliato. Siamo diversi e in questa diversitd noi ¢i troviamo.
Quest‘amore che diamo fuori, diamocelo anche dentro, perché molte volte si ama un altro
per non ascoltare se stessi”.

Questo ¢ il peccato piu grande. Aggiunge poi Spiro Scimone: “Che cosa significa ascolto
in un‘epoca dove si parla soltanto? Ascolto & un atto di Amore verso l‘altro. Amare l'altro
significa trasmettere del bene a noi stessi. Amare & crescere, nel senso positivo del termine.
Impariamo a mantenere eterno il nostro Amore verso gli altri ma in primo luogo verso noi
stessi, distruggiamo i pregiudizi e saremo liberi di Amare chi veramente riteniamo degno
di tale sentimento”.

Cosi anche addormentarsi insieme sopra una tomba, non € pit morire ma vivere in eterno.

Federica Pili
Classe 5" C SCI, Liceo Scientifico M. Grigoletti - Pordenone

Amare da... morire

Amare fino alla morte? Morire per amore di qualcuno? O la morte dell'lamore stereotipato
fra un uomo e una donna? Sono le domande che ci si pone quando, andando a teatro, si
trovano sul palco due personaggi anziani, uomo e donna, coniugi, seduti su una tomba
a discutere dei loro problemi. Questa € la scena iniziale dello spettacolo “Amore” della
compagnia, di Spiro Scimone e Francesco Sframeli. (...)

Dialoghi ripetitivi, quasi fossero il ritornello di una canzone, scene lente e simili tra di loro
per azioni e parole, contribuiscono a portare lo spettatore in una dimensione naif, una
sorta di regressione all'infanzia. Forse perché solo i bambini sono senza pregiudizi, solo loro
sanno riconoscere |‘amore per quello che ¢, indipendentemente da chi lo prova, solo loro
sono privi delle paure che la societa stessa inculca nell'uomo ormai adulto.(...)

Ed & proprio nel finale dello spettacolo che si intuisce come le paure muoiano, proprio in
quelle tombe presenti fin dall'inizio, usate quasi come talamo nuziale e che finalmente
vedono coronata l'intimita di tutti. Silenzio, le paure sono vinte, le luci si spengono e sonori
sono gli applausi del pubblico in sala. Un pubblico particolare questa sera, che vede la
presenza di classi intere di studenti liceali. (...)

E proprio con gli studenti che a fine spettacolo gli attori si fermano e concedono loro
l'opportunita di porre domande, rispondendo con considerazioni non solo relative allo
spettacolo, ma al teatro e alla vita stessa. Andare a teatro significa vivere con gli attori,
condividere anche solo un‘ora della propria giornata con qualcuno che e li in carne ed ossa
e vuole parlarci, raccontarci una storia, lasciarci delle riflessioni, ma, soprattutto, farci
emozionare. |l teatro & fatto di emozioni, gli attori invitano a lasciarsi emozionare dallo
spettacolo perché il teatro & vita.

Anche questo & Amore.

Alberto Maluta
Classe 5" C SCI, Liceo Scientifico M. Grigoletti - Pordenone
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Amore, passato e presente

“Amore”, una commedia teatrale di Spiro Scimone diretta da Francesco Sframeli, con la
partecipazione dell’'unica figura femminile Giulia Weber, racconta di una coppia di vecchietti
e di due vigili del fuoco che ricordano la loro storia d‘amore, la loro vita di quando erano
giovani, tra affettuosita e dimenticanze. Il palco risulta molto essenziale, con due tombe
al centro della scena: su quella di sinistra la coppia di vecchietti ripensa alla loro storia
d'‘amore tra amnesie dovute all’Alzheimer, cambi di pannoloni e dentiere.

Adisturbare i loro ricordi, due vigili del fuoco, il comandante e il pompiere, irrompono nella
scena di continuo su un carrello del supermercato dotato di lampeggiante blu.

Tutto il resto della scena é spoglio, gelido, ma caratterizzato da un forte rapporto tra fuoco,
simbolo del calore, e freddo: il freddo rappresenta la scena presente, dove gli attori recitano,
mentre il fuoco & una metafora sulle fiamme che i pompieri spengono e la passione che
si e spenta nelle rispettive relazioni durature. Questo spettacolo aveva una peculiarita:
il palcoscenico ¢é il retro del palco vero e proprio del teatro; gli spettatori, infatti, non
sedevano in platea bensi in un parterre allestito come spazio-off. Gli attori utilizzano una
tecnica di recitazione particolare ovvero ripetono di continuo alcune parole o frasi, come per
accentuare e dare significato a qualcosa di apparentemente poco rilevante.

Per chi non conosce la storia del teatro, questa scelta e questo spettacolo pud essere poco
chiaro: ha provocato tra i giovani studenti presenti risate occasionali e imbarazzo, poiché
alcuni dialoghi potevano sembrare spinti, anche se comunque lontani dall’‘essere volgari,
tanto che gli applausi finali sono stati, per alcuni, incerti.

Lisa Fadelli, Steven Gobbato, Alberto Pasut, Jenny Pujatti
Classe 5 A AFM, |.S.1.S. G. Marchesini - Sacile

Amore, paura, ricordi

Ricordo. Amore. Paura. Sono questi i tre temi principali dello spettacolo teatrale al quale
abbiamo assistito il 19 gennaio. La scena teatrale si presentava spoglia ma simbolica, vi
erano solamente due letti, due tombe dell'‘amore, che riempivano lo spazio.

Gli oggetti utilizzati nella scena non erano realistici e lo scopo dell'attore era di non diminuire
il significato della parola, creando un effetto sonoro estremamente artistico e non realistico.
Lo spettacolo voleva evidenziare le relazioni umane, di coppia, il tema del tempo che passa
e che ti accompagna alla fine dell’esistenza.

La storia metteva a confronto una coppia anziana eterosessuale il cui amore era basato
sul ricordo passato e una coppia di pompieri omosessuale che cercava una rivincita da una
relazione tenuta nascosta e da loro stessi negata. Cido emerge anche nel finale in cui essi
vengono risucchiati nel nulla, le luci si spengono in modo graduale ed affiora I'impossibilita
di uscire da una sfera tragicomica della vita.

Un altro tema ricorrente ¢ il fuoco, simbolo della passione, della vita, dell'allegria e del calore;
esso rappresenta inoltre le fiamme dell'amore che devono essere spente o che sono state
consumate dal tempo che & passato.

Questo elemento si contrappone al luogo freddo della scenografia e alle tombe posizionate
al centro della scena. Nell'incontro finale, gli attori, appassionatamente, hanno affermato
che il teatro ha il potere di esistere grazie alla presenza del pubblico.

llenia Ferrazzo, Eljona Shehi, Linda Fantin
Classe 5" A AFM, |.S.1.S. G. Marchesini - Sacile
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CALENDAR GIRLS

Il girasole simbolo della vita che continua...

"Calendar Girls” & il primo spettacolo portato in scena in Italia, dopo che ha avuto grande
successo in Inghilterra, come trasposizione teatrale dell'omonimo film inglese del 2004.(...)
Lo spettacolo ¢ stato realizzato molto accuratamente con l'aiuto di luci e colori che hanno
abbinato le scene al susseguirsi delle stagioni, alludendo anche allo scorrere delle stagioni
della vita.

La scena e stata animata dal ruolo di Chris, interpretata da Angela Finocchiaro, che con
la sua vitalita, il suo carattere spumeggiante e la complicita delle altre attrici, & riuscita a
parlare di concetti importanti come I'‘amicizia, il valore delle donne ad ogni etd, la battaglia
contro la leucemia.

Lo spettacolo puo essere ritenuto positivo per la sensibilizzazione del pubblico sulla realta
della malattia, accompagnata da un pizzico d'ironia.

Per noi & stato piacevole vedere uno spettacolo divertente, ma che allo stesso tempo ci
ha fatto riflettere su temi importanti. E stato bello vedere come grazie all'amicizia, Annie,
sempre sostenuta dall‘amica di una vita Chris, riesce a risollevarsi, dopo la morte del marito.
Chris non I'ha mai abbandonata. Il messaggio & che se una malattia riesce a devastare una
persona, I'‘amicizia pud farla sbocciare nuovamente proprio come un fiore, nel caso di Annie
il girasole, il fiore che ¢ il tema unificante di tutte le foto del calendario perché nato dai semi
donati da John, suo marito, poco prima di morire.

Momenti come questi non devono essere dimenticati dalle persone che li hanno vissuti, ma
€ bene viverli al meglio cosi come ha fatto Annie: lei & riuscita a “rinascere” continuando la
sua vita e facendo rimanere vivo il ricordo di suo marito, anche attraverso un calendario.

Il dolore di Annie nell‘aver perso il marito o di tutti quelli che hanno perso una persona cara,
un amico o un figlio, &€ un dolore che non si pud descrivere in nessuna maniera.

Ti prende e ti porta con sé cosi come fa la malattia, perd bisogna sempre cercare di essere
forti, a volte piu forti della malattia stessa. Cosi si crea la speranza della guarigione o la
speranza per l'inizio di una nuova vita.

Alexia Clark, Roberta Buosi
Classe 3" ATT, I.S.I.S. F. Flora - Pordenone
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NON C’E ACQUA PIU FRESCA

Non c’e acqua piu fresca: Casarsa sul palco

Fontana di aga dal me pais.
A no é aga pi frescia che tal me pais.
Fontana di rustic amour.

Giovedi 23 febbraio abbiamo assistito, al Pasolini di Casarsa, allo spettacolo teatrale
“Non c’e acqua piu fresca” del friulano Giuseppe Battiston.

Giuseppe Battiston, in scena con Piero Sidoti, ha dato vita ad uno spettacolo per Casarsa,
recitando e commentando alcune poesie scritte da Pier Paolo Pasolini in friulano.

In classe le abbiamo lette e ci siamo soffermati su alcune parole che richiamano luoghi,
angoli e persone delle localita (Versutta, Casarsa...) frequentate dal poeta durante la
sua adolescenza e che ancor oggi ci appartengono.

Oggi ancora percepiamo il “Ciant da li ciampanis”, il canto mattutino e serale delle
campane che si perde nella verde campagna, |""aga” fresca della fontana di Versutta,
ancora oggi punto d'incontro dei paesani per raccogliere I'acqua e “David”, un ragazzo
qualunque di campagna, semplice ma dall‘animo gentile.

Pasolini giunge cosi a ricordare alcune persone a lui care del paese: la madre (me mari)
in sottana (cotulis), un ragazzo (bocia) vestito semplicemente con in tasca pochi soldi
(trenta frans) per il cinema (cine) e un bicchierino di grappa (sgnapa), e il padre (pari)
definito bello come un cavallo (ciaval), allegro e generoso con il figlio.

Infine non dimentica il soldato di Napoleone, Colussi Vincenzo.

Uno spettacolo impegnativo, ma che ha fatto riaffiorare ricordi passati legati alla nostra
infanzia.

Alberto De Lorenzi, Andrea Guerrato, Alex Moro, Matteo Moro, Alberto Vidali
Classe 1" F, 1.S.1.S. Liceo Le Filandiere - San Vito al Tagliamento

Casarsa: terra di fontane, primule e temporali

La serata al Teatro Pasolini ci ha molto emozionato. Analizzando la rappresentazione,
che ha visto sul palco il noto attore friulano Battiston, abbiamo riscontrato quattro
tematiche principali. Un inno alla vita semplice, I'emigrazione giovanile, le morti bianche
sul lavoro e la nostalgia che “perseguita” le precedenti tematiche.

Le tematiche riaffiorano attraverso le poesie di Pasolini, in grado di portare l'interlocutore
in quella che era la bellezza rammentata dall'autore.

Una terra di primule e temporali, feste e sagre paesane, di vento, di lavoro e di gioco a
perdifiato. Di colori, suoni e profumi.

A riprova di cio la scenografia si avvale di quattro “fantocci” per meglio rafforzare i
concetti che si volevano rappresentare.

In tutti i temi ricorrono le voci che abitano il mondo di Pasolini, nel particolare la
concretezza della gioventU, con la sua tenacia e i suoi desideri.

L'emigrazione & la tematica pit importante, o per meglio dire piu attuale, nonché
meglio rappresentata, in quanto viene utilizzato un manichino vestito di abiti semplici, a
indicare I'importanza delle dimensioni della diffusione del fenomeno migratorio.

Il messaggio dello spettacolo potrebbe essere riassuntoin: “Amo il sole, I'erba, la gioventu.
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L'amore per la vita e divenuto per me un vizio pit micidiale della cocaina. lo divoro la mia
esistenza con un appetito insaziabile”. (P. P. Pasolini).

Diego Belluz, Anna Colussi, Massimiliano Fantuz, Nadia Sorzio
Classe 1" F, 1.S.1.S. Liceo Le Filandiere - San Vito al Tagliamento

La fine del mondo contadino secondo Pasolini

“Non c'& acqua piu fresca”, spettacolo teatrale a cura di Giuseppe Battiston, &€ una
rappresentazione incentrata sul paese di Casarsa nel mondo contadino friulano degli
anni Cinquanta, che, a causa del nuovo capitalismo, inizia ad evolversi verso una nuova
composizione sociale creata da una folla operaia e dallo spopolamento giovanile dei
piccoli paesi rurali; il tutto arricchito con delle poesie di Pier Paolo Pasolini.

Lo spettacolo inizia con due giovani indaffarati ad allestire il loro piccolo spettacolo
popolare al quale attendono i loro amici, che, perd, non arriveranno mai, perché tutti
sono andati via da Casarsa una mattina per andare a Pordenone alla ricerca di una vita
pil agiata. (...).

Negli anni Cinquanta infatti il boom economico riusci a creare una classe media con un
piccolo potere economico a cui diventava accessibile uno stile di vita molto pit comodo
rispetto al passato. Ma con la maggior industrializzazione e la creazione di una societd
consumistica, andavano scomparendo le realtd rurali e con esse tutti i loro valori e
principi. Pasolini € consapevole del miglioramento della qualitd della vita, ma denuncia
la perdita delle peculiarita locali a favore di una classe media omologata in tutta la
penisola: una denuncia che non fu capita da molti, che, come Calvino, lo accusarono di
rimpiangere un mondo arretrato.

Particolare rilievo assumono nello spettacolo, grazie alle storie narrate nelle poesie di
Pasolini, il tema della vita della classe operaia alla quale é stata tolta la possibilita di
sognare perché doveva lavorare per poter sopravvivere e non aveva tempo per sé: la
gente narrata dai testi di Pasolini lasciava la propria gioventu in fabbrica.

Uno spettacolo che fa riflettere su come dei cambiamenti a livello generale possano
intaccare anche delle piccole realtd che si potrebbero pensare fuori dai cambiamenti
globali rendendole omologate a tutte le altre, cambiandole anche in modo radicale e
definitivo.

Desirée Infanti
Classe 4" F, 1.S.1.S. Liceo Le Filandiere - San Vito al Tagliamento
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LE PRENOM

Il nome della discordia

Noi, ragazzi della 2* A del Liceo Le Filandiere, abbiamo partecipato al progetto “Adotta uno
spettacolo” scegliendo di assistere alla messa in scena de “Le Prénom”, che fin da subito
ci ha incuriositi perché molti di noi ne conoscevano gid la trama ed erano interessati a
vederla in scena. Lo spettacolo teatrale ruota attorno ad una cena tra amici organizzata
per festeggiare I'arrivo di un bambino. Durante la cena viene annunciato il futuro nome del
figlio, Adolf, il che subito scatena un acceso conflitto di opinioni, poiché rievoca un passato
drammatico per la storia. In seguito il nome si rivela uno scherzo, pero il litigio continua,
portando a galla segreti che comprometteranno i rapporti. E stato molto apprezzato il
modo in cui, attraverso la sceneggiatura, la recitazione e i diversi colpi di scena, viene resa
la veridicita della storia. Oltre ad una recitazione coinvolgente, abbiamo particolarmente
gradito come temi della quotidianitd vengano accostati con semplicitd ed immediatezza
a temi importanti come l‘arrivo di una nuova vita, cosi da arrivare allo spettatore in modo
netto ed incisivo. Abbiamo percepito un senso di calore familiare dato non solo da aspetti
positivi come 'intimitd di una cena tra amici, ma anche da aspetti piu negativi, comuni
a tutti, come discussioni, offese e segreti. Gli argomenti che hanno piu entusiasmato noi
adolescenti sono I'amore e I'amicizia, poiché li concepiamo meglio in quanto sono pit vicini
a noi e ci ricordano come questi vincano su ogni divergenza.

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

Rivelarsi e difficile

“Che nome darete al bambino?" £ bastata una banale domanda a dare inizio a una serie di
conseguenze inimmaginabili, che hanno cambiato le sorti di una serata tra amici e parenti,
inizialmente tranquilla. Una domanda che ha diviso i commensali tra posizioni aperte e
progressiste da una parte, conservatrici e tradizionaliste dall‘altra, nell'esprimere il proprio
punto di vista su vari aspetti sociali, storici, politici, umani. Emblematica & la figura piu fragile
del gruppo, Claude Gatignol, il riservato, timido musicista e amico di vecchia data.

Egliviene etichettato dagliamici come “diverso”, poiché ama vestirsi con colori accesi, assume
atteggiamenti effeminati e impacciati, che lo rendono oggetto di derisione. Gli amici svelano
perfino il soprannome da loro attribuitogli con la convinzione che sia omosessuale. Verranno
perd subito smentiti proprio da Iui, che in realta cela un segreto ancora piu intimo: ha una
storia d‘amore con la madre dei due fratelli, Vincent e Elizabeth Larchet. Tale menzogna
genera uno scompiglio che porta all'esasperazione la padrona di casa, la quale, scoprendosi
diversa da come appariva a tutti, riversa la sua rabbia in un discorso liberatorio e di protesta
contro tutti i presenti, tra cui il proprio marito, definito poco collaborativo e affettuoso.
Quest’opera offre al pubblico spunti di riflessione sul rapporto fra essere e apparire, su come
ci si relaziona con l'altro. Gli autori non hanno fatto altro che trovare una forma che mettesse
in luce una realtd sociale in cui la vita € la piu comoda possibile, purché si tengano ben chiusi
gli scheletri dentro gli armadi. Sia la sceneggiatura, che rivela e scopre dettagli poco alla
volta, sia la comicita dei dialoghi rendono la commedia avvincente e divertente.

Sara Bertolo, Debora De Stefano
Classe 3" C, I.S.1.S. Liceo Le Filandiere - San Vito al Tagliamento
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Una cena movimentata

Una semplice cena tra amici si trasforma in un‘accesa discussione che non risparmia
nessuno: chi non si & mai trovato in una situazione del genere? Proprio di questo ci parla
“Le Prénom”, commmedia brillante che ha confermato le nostre aspettative.

Ci troviamo di fronte a un momento lieto, quale la scelta del nome di un figlio che sta per
nascere, ma sorprendentemente sarda questo il punto di partenza per sconvolgere la serenita
di un’intera famiglia, @ meno che questa non sia abbastanza forte e unita da superare
anche le crisi pit profonde.

Ho personalmente molto apprezzato lo spettacolo, nonostante insista su tratti quotidiani,
ripetitivi, mai monotoni, che anzi sono probabilmente il pezzo forte dell'opera.

Apartire dalla narrazione, che si focalizza sulle abitudini divita familiare per indurci a riflettere
su tematiche via via pit ampie e profonde, fino ad arrivare all'ironia che contribuisce ad
alleggerire e a sdrammatizzare la situazione, la commedia risulta ben equilibrata.

Anche il linguaggio, nonostante possa essere considerato talvolta un po’ troppo azzardato,
ci colloca perfettamente nel contesto e ci trasmette chiaramente il pensiero dei protagonisti
colti nella normalita, dove una pietanza speciale diventa occasione per rivedere gli amici
fuori dall'ambiente lavorativo.

Costantemente imprevedibile e frizzante, lo spettacolo viene valorizzato anche dagli attori,
capaci di rispecchiare perfettamente le personalita sfaccettate dei vari personaggi.

Alessia Bomben
Classe 3" C, 1.S.1.S. Liceo Le Filandiere - San Vito al Tagliamento

Il salotto come microcosmo sociale

Il sipario si apre mostrando il salotto di una famiglia della borghesia francese: i protagonisti
infatti sono professori di liceo e dell’'universita. Discutono tutta la sera sul futuro nome da
attribuire a un bambino che nascera: “Adolf”, che rimanda ad Adolf Hitler, responsabile dello
sterminio degli ebrei, mentre i futuri genitori, con una lieve modifica grafica e di accento, si
riferiscono ad “Adolphe”, il nome di un noto autore della letteratura francese. Sicuramente la
societa avrebbe reagito come Elizabeth e Pierre, con dei pregiudizi nei confronti del bambino,
il cui futuro si prospetta gida difficile. La lunga discussione fard emergere punti di vista
contrastanti su problemi sociali pit generali, sull'omosessualitd, sulla generazione giovanile
allo sbando, sul peso della differenza d’etd nel rapporto tra uomo e donna, svelando le vere
personalita di ognuno.

Riteniamo che proprio questo sia un tratto positivo ed efficace dello spettacolo: il confronto
tra opinioni differenti aiuta a capire che troppo spesso dietro I'apparenza si celano realtda piu
complesse di quelle che noi diamo per scontate.

Elena Cristofoli, Martina Palese, Giada Del Bianco
Classe 3" C, 1.S.1.S. Liceo Le Filandiere - San Vito al Tagliamento
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Cena in famiglia con finale a sorpresa

“Le Prénom”, spettacolo ambientato nella moderna Francia, tratta di vicende accadute una
sera durante una cena apparentemente tranquilla tra cinque amici della media borghesia.
Nella compagnia troviamo un personaggio dalla personalitd ambigua e due coppie, una
delle quali & sposata ormai da anni, mentre la seconda & in attesa del primo figlio.

Nello svolgimento della cena si ironizza sul nome di questo primogenito, dopodiché c'e
un susseguirsi di avvenimenti e scambi di battute comici, ma molto spesso al limite della
cattiveria e dello scherno.

La discussione poi degenera andando a toccare valori e scelte personali, tra offese reciproche
che non mancano di ferire. Nasce cosi un ritratto nel quale tutti hanno qualche segreto da
nascondere.

“Le Prénom” € una commedia nonostante tutto divertente, che mette in scena un nucleo
familiare che somiglia molto a realtd che conosciamo. Dunque, il coinvolgimento e la
partecipazione di noi spettatori € immediata.

Il finale tiene tutti con il fiato sospeso: in poco tempo, infatti, vengono rivelati segreti
inaspettati ed i reali sentimenti di ogni personaggio, mettendo in chiaro qualcosa che era
stato tenuto nascosto durante tutto lo spettacolo.

Come conclusione troviamo un salto nel futuro, nel quale possiamo scorgere un finale che,
nonostante le rivelazioni, valutiamo come positivo.

Chiara Del Bianco, Cindy Bianchet, Micaela Falanga, Giulia Marchesan
Classe 3* ATUR, I.S.I.S. P. Sarpi - San Vito al Tagliamento

—
—
O

Le prénom



LASCUOLA

di Domenico Starnone

con Silvio Orlando e Vittoria Belvedere
e con Vittorio Ciorcalo,

Roberto Citran, Roberto Nobile,
Antonio Petrocelli e

Maria Laura Rondanini

regia di Daniele Luchetti

Teatro Comunale G. Verdi Maniago
3 marzo 2017

Auditorium Comunale Hermann Zotti
San Vito al Tagliamento
5 marzo 2017

PERCORSO “IL TEATRO DELLE
EMOZIONI”

SPETTACOLO ADOTTATO DA:
I.S.1.S. E. Torricelli - Maniago
Classi: 32 C-3"S
Coordinatrice:

prof.ssa Annamaria Poggioli
I.S.1.S. Liceo Le Filandiere
San Vito al Tagliamento
Classe: 1" G

Coordinatrice: prof.ssa Natalia Troia
1.S.1.S. P. Sarpi

San Vito al Tagliamento

Classi: 2 ATUR -2 A AFM - 3" A AFM
Coordinatrici: prof.sse Fabiola Fontanel,
Vania Bianco, Gabriella Sfreddo

LA SCUOLA

Tempo di scrutini

Cigo a tutti i nostri digital friends!

Oggi vi parliamo dello spettacolo che si & tenuto a S. Vito Al Tagliamento, presso I’Auditorium
Zotti il 5 marzo 2017: “La scuola”.

Prima pero, un po’ di storia! Nel 1992 debutto lo spettacolo “Sottobanco” e tre anni dopo
il testo teatrale fu adattato cinematograficamente. La rappresentazione & basata sulla
produzione letteraria di Domenico Starnone.

Ma ora veniamo al dunque, di cosa si trattava?

Lo spettacolo ¢ il dipinto della scuola italiana degli anni ‘90 e ricalca alcuni stereotipi sugli
alunni e sui professori, esagerando anche un po’. E la fine dell'anno, per la 4* D & tempo di
scrutini e il gruppo degli insegnanti si riunisce per decidere la sorte dei propri alunni, ma come
saranno prese le decisioni? Situazioni e personaggi paradossali rendono la rappresentazione
irresistibilmente comica.

Secondo noi, questo sguardo sulla scuola dell’ultimo decennio del secolo scorso ha ancora
degli elementi di attualita. A partire dalla scuola che cade a pezzi, per passare dal professore
troppo buono a quello a cui non frega molto, situazioni amorose... insomma, quel che noi ci
immaginiamo accada tra i nostri professori. Una serata sicuramente comica che fa ridere e
divertire, ma in fondo anche pensare: si pud decidere con cosi tanta frivolezza il futuro degli
alunni?

Elizabeth Adjar, Francesca Barbisin, Myrea Gabry Del Bianco, Martina Francescutti,
Anna Vidoni
Classe 2" ATUR, I.S.I.S. P. Sarpi - San Vito al Tagliamento

Una scuola tutta da ridere

"Ho deciso di riportare in scena lo spettacolo piti importante della mia carriera; fu un evento
straordinario, entusiasmante, con una forte presa sul pubblico”. Cosi il bravissimo attore
Silvio Orlando parla del lavoro teatrale “La scuola”, tratto da due libri di Domenico Starnone,
che anche noi studenti della 3* C, a teatro nel 2017, abbiamo apprezzato e applaudito,
ritrovando in esso dinamiche di vita scolastica che riconosciamo.

La piece racconta di un consiglio di classe riunitosi per gli scrutini finali. La vicenda si svolge
nella palestra della scuola perché la sala insegnanti & inagibile. Da qui vengono ripercorse
varie vicende (flashback) riguardanti I'intero anno scolastico. (...)

Questo spettacolo si e dimostrato attuale poiché le vicende scolastiche rappresentate sono
le medesime a tutt'oggi, in particolare per noi studenti che viviamo dall‘altra parte della
cattedra: e risultato interessante, infatti, vedere com’e il rapporto tra gli insegnanti al di
fuori dell'orario scolastico e della classe e, soprattutto, come il diverso carattere e modo di
pensare di ognuno di loro influenzi I'approccio nei confronti degli allievi, rendendo difficile,
dentro un consiglio di classe, un comune accordo che soddisfi tutte le parti.

La cosa sorprendente per noi ragazzi € stata anche quella di constatare come quella vita
della scuola, che noi concepiamo severa e spesso autoritaria, possa essere raccontata in
modo tanto ironico e persino comico, motivo di fragorose risate!

Classe 3" C, I.S.1.S. E. Torricelli - Maniago
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BULL

“Bull”: in mezzo al ring contro tutti

“Bull” &€ un‘opera di Mike Bartlett, famoso drammaturgo inglese, interpretata in Italia dal
gruppo teatrale del Teatro Franco Parenti di Milano e dal regista Fabio Cherstich.

E la storia spietata di tre dipendenti in attesa della scelta del loro capo, che deve
decidere chi diloro deve essere licenziato. Cosi la furba Isabel e il sadico Tony, interpretati
perfettamente da Linda Gennari e Pietro Micci, si mettono d'accordo per eliminare
I'indifeso e insicuro Thomas (Andrea Narsi).

Offese, prese in giro, bugie e bullismo sono le armi che vengono utilizzate all’interno del
ring a sfavore del “grasso e basso” Thomas, I'anello debole del team.

Proprio come accade spesso in ambito lavorativo, il pit umano, quello privo di qualsiasi
forma di malizia, che lavora per conto suo, senza intralciare il lavoro degli altri, viene
messo all‘angolo dai piu forti, che per favorire il loro interesse eliminano il piu debole.

Il pubblico, seduto ai quattro angoli del ring, assiste al terribile massacro senza far niente,
osservando soltanto, proprio come in un vero match, dove gli spettatori guardano ma
non possono intervenire.

"Questo é bullismo!” afferma lo sfinito Thomas durante il colloquio con il capo Carter
(Alessandro Quattro), ma nulla puo fare per denunciare la propria condizione.

In questo dramma viene rappresentato con disarmante luciditd il fenomeno del bullismo,
un comportamento presente non solo a scuola o sul web, ma anche in ambiente
lavorativo. Sempre pil spesso trionfa la logica del sopruso e della violenza che mira
egoisticamente a eliminare i piu deboli.

In “Bull”, la vittima della squadra viene schiacciata attraverso offese, prese in giro,
derisioni continue che portano alla completa distruzione psicologica del timido Thomas,
che alla fine dello spettacolo si trova disteso da solo e piangente in mezzo al ring.

Martino Lauroja
Classe 3" A AFM, |.S.I.S. G. Marchesini - Sacile

Un ring bianco e vuoto come la solitudine

Lo spettacolo “Bull” affronta il tema della concorrenza nel mondo lavorativo: tre
impiegati di un ufficio si sfideranno per non essere licenziati dal capo Carter.

Tony, leader del team e Isabel, entrambi sicuri di se stessi e abili manipolatori, decideranno
di allearsi e complottare contro Thomas, I'anello debole del team e la vittima delle loro
violenze quotidiane, fino a portarlo all'esaurimento.

Il malcapitato, dopo uno sfiancante duello contro i due in un ufficio che assume i
connotati scenici del ring, viene definitivamente steso da Carter che lo licenzia senza
indugi.

Quel ring, in cui Thomas & accasciato dopo un breve ma tragico incontro, rappresenta le
sfide che molti adulti e giovani devono superare ogni giorno.

Lo spettacolo fa notare agli spettatori come molte persone vengano lasciate da sole
senza nessuno attorno, come in un ring, bianco e vuoto.

Vuoto come I'animo di Thomas il quale dopo lo scontro prova solo odio verso gli altri e
disperazione perché la sua vita ormai non ha piu un senso.

Le persone attorno al ring rappresentano invece tutti quelli che vedono lo scontro,
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vedono le malefatte dei due contro Thomas, vedono quello che succede ogni giorno nei
posti di lavoro, nelle scuole e nei luoghi pubblici e non fanno nulla, guardano e pensano
che al giorno d'oggi sia tutto normale e cercano strampalate giustificazioni per non
intervenire.

Michele Santin
Classe 3" A AFM, |.S.1.S. G. Marchesini - Sacile

“Bull”: un dramma politicamente scorretto

Lo spettacolo “Bull” ha come tema fondamentale il bullismo, ma contrariamente a quanto
ci si potrebbe aspettare, 'ambientazione non & una scuola, ma un luogo di lavoro.

| protagonisti dell'opera sono Thomas (la vittima), Tony ed Isabel (i due complici responsabili
degli atti di bullismo nei confronti del collega) e il sig. Carter (dirigente senza alcuno scrupolo
nei confronti dei suoi dipendenti).

| tre colleghi devono affrontare una sorta di combattimento, vista la volonta di Mr. Carter di
eliminare alcuni dipendenti; infatti I'intera vicenda viene recitata in uno spazio scenico che
assomiglia molto a un ring, grazie al quale viene accentuato il clima da combattimento, ma
anche lisolamento della vittima, la quale per tutto lo spettacolo si colloca agli angoli del
palco, simboleggiando la condizione d'isolamento cui sono costrette piu in generale tutte le
vittime di mobbing.

Quest'opera si dissocia totalmente dal politicamente corretto, vista I'enorme crudelta dei
due complici (Tony ed Isabel), come emerge sin dalle prime battute nelle quali Thomas viene
denigrato per il suo aspetto fisico e per il suo modo di vestire.

Oltre alla crudelta, Tony ed Isabel possiedono anche un‘ottima capacita di bluffare: essi
infatti riescono a far capire a Mr. Carter che tutto cid che Thomas dice di loro non é altro
che una semplice paranoia e che quindi non deve essere ascoltato.

In questa rappresentazione teatrale, il regista ha voluto dimostrare che di fronte ad atti del
genere i “valori del bene” hanno chance pressoché nulle di poter trionfare.

Davide Vettorel
Classe 3" A AFM, |.S.I.S. G. Marchesini - Sacile

“Bull”: sull’orlo dell’'umanita

Lo spettacolo “Bull” di Mike Bartlett, tradotto da Jacopo Gassman, e messo in scena da
Fabio Cherstich, raffigura le derive di un mondo lavorativo sempre piu selettivo di cui a fare
le spese sono i piu deboli, i piu umili.

Lo spettacolo rappresenta una chiara situazione di mobbing, termine con cui si intende
qualsiasi tipo di comportamento voluto e prolungato nel tempo nei confronti di un
dipendente, messo in atto allo scopo di degradare, umiliare, mettere in imbarazzo o
ostacolare il suo rendimento.

La scena si svolge su un quadrato che occupa lo spazio di un ring, caratterizzato da barriere
metalliche disposte ai quattro angoli, e da una luce bianca al neon, che rende ancor piu
evidenti la freddezza dei due colleghi Isobel (Linda Gennari) e Tony (Pietro Micci) contro la
vittima Thomas (Andrea Narsi).

E deciso: il capo, Carter (Alessandro Quattro), deve licenziare uno dei suoi tre dipendenti e

12

Isabel e Tony decidono di schierarsi contro Thomas.

“Bull”, in inglese “toro”, rappresenta Thomas che cerca di opporsi ai colleghi, ma raffigura
anche la lotta per il mantenimento del posto di lavoro tra i colleghi.

Il linguaggio & diretto e il ritmo & rapido. Il pubblico distribuito ai lati del ring non pud che
osservare il crescendo della violenza, incapace di aiutare la vittima.

ldouahmane Hayat
Classe 3" A AFM, |.S.1.S. G. Marchesini - Sacile

Quando il lavoro diventa un incontro di pugilato

Lo spettatore si trova di fronte ad un ring illuminato, delimitato a tratti da barre di metallo,
in modo da rappresentare proprio una scena di lotta, un combattimento, un incontro di
pugilato. La scelta della scenografia, molto pulita ed essenziale, mette in risalto i protagonisti
dello spettacolo, tre giovani lavoratori dipendenti, che si trovano a tu per tu per mantenere il
posto di lavoro. Loro sono in tre, ma i posti di lavoro sono solo due. Chi sard licenziato?

Nel corso dello spettacolo si assiste ad una vera e propria lotta per la sopravvivenza, dove
i pit forti avranno la meglio sui piu deboli. Vi & 'uso astuto e spietato della parola, che
distrugge lentamente 'avversario, colpendo le sue fragilita.

Le parole ben dosate e usate nel modo corretto possono mettere a tappeto tutti quelli
insicuri, emotivi, umili, buoni, tutte qualitad che non sono piu richieste nel mondo del lavoro
attuale. | lavoratori devono essere determinati, forti, spietati, in grado di ottenere cid che
viene richiesto senza cadere nella pieta o nella paura.

“E quasi quasi giusto cosi, chi non ce la fa deve rimanere indietro, deve essere eliminato” &
una delle frasi che si sentono verso la fine, che lascia morire la speranza che ogni spettatore
aveva di vedere il povero uomo bullizzato rialzarsi e combattere. Un finale che lascia con
I'amaro in bocca e ci porta a riflettere su un tema che riguarda tutti, soprattutto noi giovani,
pronti ad entrare in questo mondo sempre piu spietato e selettivo.

Beatrice Constantin
Classe 5" A AFM, |.S.I.S. P. Sarpi - San Vito al Tagliamento

Il inguaggio come arma di distruzione

Il ring vuoto, spoglio. Nell'aria la tensione degna dei pit grandi incontri di Rocky.
Improvvisamente il senso di inquietudine viene spezzato dall’irruzione sul ring di tre
personaggi. Subito si capisce che queste tre persone sono in attesa del loro capo, perché
oggi uno di loro non “sopravviverd”.

Mentre lo spettacolo prosegue, si delinea I'argomento su cui si basa la storia. | tre colleghi
sono sin da subito molto abili nel far capire al pubblico che la rappresentazione mira a
mettere a nudo tutte le sfaccettature del moderno mondo del lavoro: un mondo sempre pil
selettivo, che non risparmia o aspetta i piu deboli.

Subito Tony ed Isabel partono all'attacco del pit debole Thomas, il quale viene aggredito sia
dal punto di vista verbale che psicologico. Thomas subisce, prova la controffensiva contro
i colleghi, ma sembra non ci sia niente da fare. Alla fine la sua umilta viene sacrificata a
favore dei colleghi che riescono a tenersi il posto di lavoro. Il linguaggio & molto pesante e,
nello spettatore, fa salire un senso di rabbia e impotenza allo stesso tempo.

—
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Per chi guarda viene difficile giudicare sia l'oppresso che l'oppressore, in quanto ognuno degli
attori fa trasparire molteplici emozioni che non permettono di stabilire chi rappresenti il
bene e chi rappresenti il male. Proverbiale ho trovato la performance di Thomas, che sotto i
colpi degli avversari strenuamente cerca di difendersi e prova a usare contro questi ultimi il
linguaggio e i movimenti da loro stessi utilizzati, cercando di far trasparire sicurezza.

La sua sicurezza pero viene subito smascherata dallo spettatore, che prova pena ma allo
stesso tempo rabbia.

Rabbia perché non si capacita di come siano sempre le persone umili a rimetterci e per
questo vorrebbe salire sul ring per combattere al fianco di Thomas.

Affascinante & invece la meschinita e la freddezza di Isabel, ragazza che dard il colpo di
grazia al povero Thomas. Nella sua figura si vedono la durezza ma anche la capacitd di
prendere decisioni importanti senza guardare in faccia nessuno. Essa rappresenta anche il
riscatto della donna nel mondo del lavoro odierno, dove soprattutto nel nostro Paese non
viene considerata ancora capace di prendere decisioni di grande importanza.

Marco Dreon
Classe 5 A AFM, |.S.I.S. P. Sarpi - San Vito al Tagliamento

Knock-Out

Un ring delimitato da segmenti di ringhiere di metallo. Un pubblico seduto attorno.

E questa la scenografia cruda e diretta che Fabio Cherstich ha scelto per rappresentare al
meglio il “pestaggio psicologico” subito da Thomas da parte dei suoi due colleghi.

“Bull” & una storia di mobbing attualissima. Lo scenario & odierno: un mondo lavorativo
sempre piu selettivo dove a subirne le conseguenze sono, spesso, i piu deboli che, privi di
sana autoprotezione, non riescono a non farsi schiacciare da personaggi come la sexy Isabel
e lo spregiudicato Tony, i due colleghi di Thomas. La trama & semplice: due colleghi che,
nell'attesa dell'annuncio del capo, Carter, per sapere chi sard il licenziato, si coalizzano per
distruggere il terzo. Una trama tanto semplice quanto, purtroppo, reale.

Lo chiamiamo bullismo, un gioco perverso senza vincitori né vinti, in cui & difficile a volte
distinguere tra vittima e carnefice. Il carnefice di oggi € stato la vittima di ieri, oppure &
vittima in altre aree della vita, come Isabel, in giovane etd usata come “giocattolo sessuale”
dal padre, diventata ora la sexy, gelida, altezzosa e manipolatrice collega, che si scaglia
con perfidi commenti contro il povero Thomas, incapace di reagire e rialzarsi, messo quindi
K.O. dallo stesso capo, che ne ribadisce il suo essere inadatto bistrattandolo e, infine,
licenziandolo. La prova degli attori & tecnicamente impeccabile. Dialoghi serrati sono la
base dello spettacolo. Uno spettacolo dove non esiste la parola “lieto fine”.

Da elogiare la scelta di posizionare il pubblico ai lati del ring, facendolo immedesimare a tal
punto da far risultare difficile lo “star seduto e non intervenire”. Una stretta al cuore per la
veridicita della situazione. Dal teatro si esce amareggiati, quasi schifati: le “regole del gioco”
di questo mondo moderno non accettano i deboli.

Filippo Riolo
Classe 5" A AFM, |.S.I.S. P. Sarpi - San Vito al Tagliamento
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La spietata concorrenza lavorativa

Lo spettacolo “Bull” al quale abbiamo assistito & stato veramente molto forte e ci ha colpiti
sia per la scenografia sia per la bravura degli attori che hanno interpretato una situazione
lavorativa psicologicamente dura e pesante. |l tema principale era la sopraffazione del
piu forte sul piu debole in campo lavorativo, il che purtroppo accade molto piu spesso di
quello che pensiamo. Tutta la scena si € svolta in un ring e, secondo noi, 'ambientazione
era proprio perfetta perché i protagonisti stavano lottando tra di loro per tenersi il proprio
posto di lavoro e il piu debole spesso veniva messo all‘angolo, proprio come succede in un
vero incontro di pugilato. Noi spettatori ci siamo ritrovati in un‘atmosfera molto particolare:
seduti attorno a questa costruzione abbiamo provato un forte coinvolgimento in cio che
vedevamo, ma al tempo stesso ci siamo sentiti impotenti perché dovevamo assistere alle
sofferenze di uno dei protagonisti senza poter fare nulla.

In pit di qualche scena volevamo alzarci per andare ad incitare la persona emarginata a non
arrendersi, a reagire, a “colpire i cattivi” per farli smettere.

All'inizio le battute scambiate tra gli attori sembravano ironiche, dei semplici scherzi tra
colleghi dilavoro, ma ad un certo puntoil clima si & fatto pit pesante e I'ironia si € trasformata
in un‘arma micidiale che ha pian piano annientato la vittima. (...) Tutto cio ¢i ha mostrato la
dura realta di un mondo capitalistico, che non & molto lontano da noi, dove ognuno pensa
solo al proprio interesse senza tener conto della dignita e della liberta altrui. (...)

La persona che e stata attaccata era un buon uomo, forse anche un po’ ingenuo perché
riteneva la propria onestd un punto di forza per lui. (...)

Nel complesso la rappresentazione ci ha mostrato come il mondo del lavoro sia sempre piu
selettivo, dato che esiste una forte competitivita tra lavoratori disposti a tutto per piegare
la persona che ritengono pit scomoda per il loro successo. L'attacco non era fisico ma
psicologico (fatto che ferisce maggiormente una persona); la postura dell'uomo bullizzato
comunicava molto la sua sofferenza, la lotta per sopravvivere in un ambiente privo di
umanita.

Lo spettacolo ci ha fatto riflettere molto, perché anche noi siamo prossimi ad entrare nel
mondo del lavoro e quindi ci siamo sentiti coinvolti ancora di piu.

Sara Trevisan, Silvia Maida, Denny De Bortoli
Classe 5 A AFM, |.S.I.S. P. Sarpi - San Vito al Tagliamento
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IL SOLITO VIAGGIO

“ll solito viaggio”': storia di un disagio esistenziale

Un viaggio piuttosto inusuale, un tema originale, un‘andata senza ritorno cui si intende
porre fine con il suicidio: questo I'argomento che Matteo Oleotto ha inteso affrontare con un
lavoro teatrale particolarmente interessante, pieno di colpi di scena, reso bene dalle ottime
capacita recitative degli attori.

E dunque, i personaggi che hanno preso vita sul palco avevano contattato un‘agenzia di
viaggi particolarmente insolita, cui si rivolgono persone stanche di vivere, per programmare
e organizzare nei dettagli la propria fine ideale. La trama si e snodata attraverso imprevisti e
peripezie, come i black-out che consentivano I'entrata in scena di nuovi personaggi e i tanti
fraintendimenti che, attraverso I'ironia, hanno coinvolto emotivamente il pubblico tenendo
alta la tensione, e strappando anche frequenti risate.

Protagonista sulla scena il disagio esistenziale, quello che accomuna spesso le persone, un
disagio che pero, dentro questa strana piéce, non era supportato dalla reale convinzione
dei potenziali turisti di voler “partire”, prova ne sia che, nel momento in cui 'agente trova la
possibilita di farne partire alcuni gia I'indomani, questi entrano in confusione e si sentono
spiazzati da una risoluzione cosi immediata, cercando addirittura di rimandarla: “Ma io
pensavo di poter partire fra dieci giornil”.

| clienti presenti in agenzia sembrano soggetti isolati che vivono in mondi isolati, ognuno
dentro le proprie angosce, al punto da disdegnare anche qualsiasi tipo di contatto fisico,
che rifiutano scoprendosi tutti “brutti” e trovando ripugnante ogni tipo di rapporto, anche
se per un bacio fuggevole. In realtd, sard proprio la ricerca di questo bacio I'elemento che
determinera il “colpo di teatro” finale quando, morto l'agente per uno sparo partitogli per
caso, scatterd improvvisamente, nei potenziali turisti di un viaggio verso la morte, una voglia
di vivere che si manifesterd proprio attraverso il bacio dei due protagonisti.

Un bacio dunque come momento di contatto, di riunione di due corpi, di due anime, di due
individui come inno alla vita e all’eros, a quell'energia che fa sentire vivi.

Classe 3" AS, I.S.1.S. E. Torricelli - Maniago
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OBLIVION: THE HUMAN JUKEBOX

Dentro un jukebox!

“The human jukebox”: uno spettacolo intriso di effervescenza e spontaneitd, creativitd e
fascino. Per tutta la sua durata la sensazione & quella di essere catapultati dentro un jukebox
gigante i cui meccanismi sono i cinque Oblivion, straordinari personaggi dalle inusuali doti
canore e teatrali. Tutto e iniziato con la scelta da parte del pubblico di alcuni cantanti e
gruppi musicali famosi, un po’ come quando, nei lontani anni 70, i giovani pigiavano il
pulsante per selezionare dai vecchi jukebox le canzoni piu in voga.

Affascinante é stata la scelta dei “fantastici cinque” di proporci un “macchinario musicale”
arricchito con una nota teatrale e soprattutto umoristica, grazie al quale il pubblico, oltre
ad ascoltare bella musica, si e divertito. Infatti cid che ha maggiormente interessato
e incuriosito i presenti € stata proprio la reinterpretazione e la rielaborazione (a volte
improvvisata) delle canzoni. La proposta in chiave comica e strampalata dei vari brani e
stata del tutto inaspettata, brillante, e ricca di colpi di scena, caratterizzata da un'ironia
basata soprattutto su giochi di parole, di note, di caricature e di parodie.

Insomma, questi cinque folli diavoletti canterini, stravolgendo e prendendo anche in giro
in modo giocoso personaggi e canzoni che hanno fatto la storia della musica, ci hanno
regalato una serata indimenticabile.

Leila De Munari, Caterina Leonelli, Laura Gioli
Classe 3" G, I.S.1.S. Liceo Le Filandiere - San Vito al Tagliamento

Cinque contro tutti

Uno spettacolo coinvolgente fin da subito e ricco di ironia, questo & “Oblivion: the human
jukebox”. Come suggerisce il titolo, il fulcro della rappresentazione teatrale € la musica: un
Jjukebox umano con le canzoni degli artisti scelti dal pubblico. Gli spettatori, infatti, hanno
avuto la possibilita di scrivere su un bigliettino il nome del proprio cantante preferito.
Mentre la prima parte dello spettacolo, che € uguale per tutte le performance, propone un
breve “riassunto” delle varie edizioni del Festival di Sanremo e di X-Factor, la seconda parte &
un‘interazione con il pubblico. Da canzoni di artisti come Jovanotti, i Negramaro, Arisa... gli
Oblivion hanno creato, improvvisando, dei piccoli sketch. Particolarmente coinvolgenti sono
state la reinterpretazione di “Sincerita” di Arisa, costruita su un incastro di suoni, e il finale
rap, basato sullo stile di Fabri Fibra, rivolto maggiormente a noi giovani.

Tuttavia gli artisti citati, per la maggior parte lontani dal nostro abituale panorama musicale,
e l'ironia, a volte troppo marcata, hanno fatto si che non potessimo apprezzare appieno la
rappresentazione. La differenza tra ironia e presa in giro € sottile, quasi impercettibile; questo
si & potuto notare nell'interpretazione di Marco Mengoni: dal momento che non c'era una
sua caratteristica facilmente riconoscibile, come nel caso di Jovanotti, nella performance
non ¢ stata colta l'ironia.

Nel complesso, lo spettacolo ha avuto un riscontro positivo del pubblico che, applaudendo,
ha chiesto a gran voce piu di un bis.

Melany Fogolin, Giulia Bergamasco
Classe 3" G, I.S.1.S. Liceo Le Filandiere - San Vito al Tagliamento
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L'arte dell'improvvisazione

Gli Oblivion sono tre uomini e due donne che riescono a coinvolgere, attraverso la loro
comicita e la straordinaria capacita di improvvisare, un pubblico di diverse eta. Durante
lo spettacolo “The human jukebox” propongono canzoni di ieri e di oggi liberamente
reinterpretate in chiave comico-parodistica. E il pubblico a indicare loro i nomi dei cantanti
preferiti, scrivendoli, prima dello spettacolo, su biglietti raccolti in un sacchetto.

Nel corso della serata, poi, di ciascun autore estratto gli Oblivion propongono una canzone
celebre eseguendola con grande libertd e in modo ironico e irriverente.

Tuttavia non tutto lo spettacolo si basa sull'improvvisazione, che e in qualche modo
indirizzata dalle scelte del pubblico: vi sono anche parti studiate e preparate con molta
professionalitd ed estro artistico.

Secondo il nostro parere, i momenti piu interessanti dello spettacolo proposto a Casarsa il
12 gennaio 2017 sono stati il finale, dedicato ai giovani e alla musica rap, e uno sketch in cui
ogni attore si esprimeva utilizzando parole contenenti sempre la stessa vocale.

Riteniamo che “The human jukebox” sia stato molto coinvolgente e divertente, nonostante
la maggior parte delle canzoni proposte fosse di alcuni decenni fa.

Gli attori sono stati capaci di adattarsi a ogni situazione senza mai apparire impreparati.

Davide De Battisti, Luca Trevisan, Toonmaso Cozzi
Classe 3" G, I.S.1.S. Liceo Le Filandiere - San Vito al Tagliamento

Serata indimenticabile con gli Oblivion

Gli Oblivion? Cinque giovani: Graziana, Davide, Francesca, Lorenzo e Fabio, star del
cabaret. Uno spettacolo ogni sera diverso, animato dal pubblico, energico spiritoso e
complice. Da parodie a mash-up, da duetti impossibili a canzoni strampalate.

Un panorama unico della musica internazionale. Al Teatro Pasolini la serata é frizzante,
elettrica. L'inizio & sorprendente: con semplicitd ed ironia, vengono cantate tutte le 66
canzoni vincitrici di Sanremo dal 1951 ad oggi.

Dialoghi veloci ed incalzanti. Protagonista pure una semplice sacca contenente dei
bigliettini scritti, dal pubblico, con i nomi dei cantanti preferiti.

| migliori della canzone italiana. Da “Grande ormone”, parodia di “Grande amore” con
tanto di travestimenti e storpiature del testo, a Mia Martini con “Almeno tu nell’universo”,
eseguita solo con vocali e consonanti.

Non sono mancate canzoni del passato riadattate: “Nella vecchia fattoria” sovrapposta
alla sigla iniziale di X-Factor, soprannominato “X-Factoria”. Poi un salto in Russia con i
coniugi Carrisi nell'interpretazione dell'inno nazionale con tanto di guardie rosse come
coristi. Per chiudere, un gospel carismatico, seguito dalla canzone finale mozzafiato.
Anche noi di 1" B abbiamo vissuto momenti di celebrita. Dal sacco & stato estratto il
nome della nostra compagna Carlotta (uno scherzo!), nominata poi per tutta la durata
dello spettacolo.

Una serata senza precedenti, divertente e mai banale, che ha saputo regalarci forti
emozioni. Un pubblico esemplare che ha partecipato attivamente senza mai annoiarsi.
Il tutto con l'ausilio di una scenografia costituita da soli pochi cubi dai quali uscivano
“novita” divertenti. Bravi!

Francesca Carniel, Carlotta Barbagallo, Francesca Lazzaro, Irene Biason, Anna Nadalin
Classe 1" B, .S.1.S. Liceo Le Filandiere - San Vito al Tagliamento
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Applausi al Pasolini

La classe 1" B dell’Istituto le Filandiere di S.Vito al Tagliamento ha aderito al progetto “Adotta
uno spettacolo”. Giovedi 12 gennaio ha assistito allo spettacolo “The human juxebox”, del
gruppo teatrale comico-musicale Oblivion.

Il gruppo & formato da cinque simpatici mattacchioni che lungo tutto il corso dello spettacolo
hanno reso fondamentale la partecipazione del pubblico.

Lo spettacolo consisteva nell'interpretazione di diversi autori della canzone italiana in chiave
satirica, usando una comicitd che non ha mai toccato lo scontato ed il banale, affrontando
difficili tematiche attuali con leggerezza. Impressionante la capacita degli Oblivion
nell'improvvisare addirittura prendendo spunto da informazioni personali degli spettatori.
Questo ha dimostrato una notevole originalitd e creativitd da parte del quintetto,
facendo si che il pubblico, composto da persone di ogni etd, non abbia mai distolto lo
sguardo dal palco.

Ayoub El Maharzi, Alberta Bonora, Marco Arancio, Gianluca Fancel, Alex Mascherin, Luca
Menicalli, Enrico Vizzon, Harrison D’ltria
Classe 1" B, I.S.1.S. Liceo Le Filandiere - San Vito al Tagliamento

Jukebox, che passione!

Casarsa, 12 gennaio 2017. Siamo seduti in platea: il palco & di fronte a noi.

Veniamo colpiti dall‘allestimento scenico. Sei cubi disposti in modo casuale e uno di questi &
un jukebox poco funzionante. E proprio quello strumento che divertiva tanto i nostri genitori
quand'erano giovani. Ma qui le canzoni non vengono selezionate, ma cantate da quei cinque
buffi comici e scelte dal pubblico. Come?

In platea e ben visibile una scatola con riportato: “Scrivere il nome del vostro cantante
preferito, & un ORDINE!"

Anche noi scriviamo il nome del nostro cantante preferito e una nostra compagna di classe,
per mettere alla prova 'onesta dei cinque, scrive il nome di una sua amica, a sua insaputa.
Questi bigliettini vengono messi all'interno di un sacchetto, pronti per essere estratti.

Si spengono le luci e inizia lo spettacolo: gli Oblivion salgono sul palco e ci spiegano di voler
cantare tutte le sessantasei canzoni vincitrici di Sanremo in cinque minuti. Siamo increduli,
ma alla fine ci riescono! E cosi incominciano ad estrarre un bigliettino alla volta e cantare la
canzone piu famosa dell‘artista modificandone il testo.

Durante ogni estrazione, eravamo col fiato sospeso sperando potesse uscire il nostro
bigliettino e infatti fu cosi e scoppiarono le risate.

Una serata magica, grazie ad un gruppo di cabarettisti competenti che ci hanno divertiti e,
a loro volta, si sono divertiti. Grandi artisti!

Elisa Ballardin, Gaia Lo Sardo
Classe 1" B, I.S.1.S. Liceo Le Filandiere - San Vito al Tagliamento
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ODISSEA A/R

Forza vitale

Uno spettacolo che decisamente non pud essere risolto con poche parole. Non & certamente
uno spettacolo elegante e raffinato, ma nemmeno una serie di “atti osceni in luogo pubblico”
(o meglio, non solo...).

Bisogna risalire fino all’epica greca delle origini. Dobbiamo inserirci in quel contesto
storico, dove il mito forniva delle risposte alle domande di senso dell’'uomo. Il sentirsi
in una struttura logicamente ordinata gli donava sicurezza, e sistemi filosofici coerenti
erano considerati necessariamente veri. Questo ¢ il senso delle storie che oggi ci paiono
delle favolette non dimostrabili e pertanto non credibili. Con quest’analisi storica si pud
comprendere anche la forte presenza del tema sessuale, nemmeno troppo celato. Si
pensi ad esempio alla “Teogonia” di Esiodo, che nelle lezioni di epica non manca di
suscitare il riso. Si era in tempi in cui gli uomini non invecchiavano piu di tanto, per cui la
fertilita era quasi un oggetto di culto.

Gli attori sulla scena del Teatro Verdi di Pordenone, tutti molto giovani, uscivano
direttamente da un‘accademia pluriennale.

E interessante la loro formazione “collettiva”, tanto che in alcune scene sembrava essere un
corpo unico recitante, non pit elementi separati. Altre scene hanno invece mostrato delle
individualitd molto particolari e significative, come il Potente Zeus, il personaggio che pit ha
conquistato il pubblico della sala.

La recitazione, impeccabile, unita ad una scenografia d'effetto, ha permesso allo spettatore

Odissea A/R

Teatro Comunale Giuseppe Verdi X
Pordenone L\E‘

9-10 febbraio 2017 e di concentrarsi solo sulla storia, favorendo I'immedesimazione. Notevoli le soluzioni sceniche,
\ come il lungo velo di Penelope, steso su di lei in una scena veramente emozionante, o il mare.
Uno spettacolo in cui e facile fermarsi alla superficie, ma che lascia grande spazio ad

un’analisi profonda. Notevole.
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"“Odissea A/R"”, un classico intramontabile e che non deve tramontare

Il giorno 9 febbraio 2017 & stato rappresentato lo spettacolo intitolato: “Odissea A/R” dagli
allievi attori della “Scuola dei Mestieri dello Spettacolo” del Teatro Biondo di Palermo, con
testo e regia di Emma Dante. Lo spettacolo tratta del viaggio di Ulisse e della ricerca di
questo da parte del figlio Telemaco, rivisitato in chiave moderna e con un linguaggio che
include il dialetto siciliano e palermitano. (...)

Lo spettacolo si apre con una sfilata di uomini e donne, formata dai Proci e dalle ancelle
che hanno occupato la casa di Odisseo a ltaca; I'attenzione viene subito rivolta al giovane
Telemaco che, spinto dalla voglia di rivedere il padre, cerca in tutti i modi di partire alla
ricerca di questi, nonostante i tentativi di Penelope ed Euriclea di persuaderlo a rimanere;
i Proci invece deridono Telemaco aumentando cosi la sua smania di partire e accrescendo
allo stesso tempo il coinvolgimento del pubblico, che fin dalle prime battute si schiera
dalla parte del giovane e arriva quasi a provare le sue stesse emozioni. (...)

Penelope assume un ruolo fondamentale nel racconto presentato dalla compagnia teatrale:
la psicologia del personaggio viene molto piu approfondita di quanto avviene nel poema
omerico. (...) Quando viene introdotta la figura di Odisseo, non vengono rappresentati i
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celeberrimi episodi che tutti noi conosciamo: la figura di Ulisse-eroe viene fortemente
demitizzata, rendendo il personaggio piu umano, e senza dubbio piu vicino agli spettatori:
l'eroe della metis diventa quasi un uomo normale che, come farebbe chiunque nella sua
situazione, desidera ardentemente tornare alla sua Itaca.(...)

Sebbene alcune scelte teatrali potrebbero inizialmente sembrare poco consone per la
rappresentazione di un classico come quello dell'Odissea omerica, una riflessione piu attenta
puo far capire che queste servono invece a mantenere vivi i valori che il poema ci vuole
trasmettere, come € anche giusto che sia per non rischiare di dimenticare un capolavoro
che ancor oggi € in grado di parlare all'‘animo dell'uomo moderno.

Nicola Ceschiat, Marcello Maranzan
Classe 4 Classico, Licei Don Bosco - Pordenone

“Odissea A/R"”

Speranzoso partisti,

afflitto tornasti,

o Telemaco, che molto patisti,
nMa poco impazzisti.

Giunse per voler di dea Odisseo, tuo padre,
per gioia tua e di tua madre,

lei a lungo lavord forte

per salvar la sacra corte.

Ed infine i Proci periron,

poiché |'uomo multiforme agisce,
egli molte ne subi,

ma infine il dolor svanisce.

Giovanni La Spada
Classe 4 Classico, Licei Don Bosco - Pordenone

Un’inattesa Odissea

Questa originale rappresentazione, ideata da Emma Dante, € senz'altro riuscita a
catturare l'attenzione della platea attraverso un’inattesa rivisitazione del racconto
classico dell'Odissea in chiave tanto ironica quanto innovativa.

Uno dei punti di forza di questo spettacolo, secondo la nostra opinione, & certamente
costituito dall'elemento corale, che permea l'azione sul palcoscenico e che si realizza
nella perfetta consonanza e nell'assoluta sintonia tra gli attori.

L'assenza di un “dietro le quinte” ha certamente reso piu dinamico il fluire delle scene,
sebbene alcune di queste siano risultate in qualche passaggio troppo prolisse, rischiando
forse di annoiare un po'.

Un altro aspetto discutibile della rappresentazione si e riscontrato, secondo noi, nell’ironia
iperbolica di alcune scene, non pienamente convincenti, in quanto poco adatte a rendere
I'opera di Omero in tutta la sua importanza; forse piuttosto eccessiva anche la presenza
di battute e gesti volgari, che rimandano a una sessualita troppo esplicita.

Interessante invece la scelta di un dialetto che richiama le origini siciliane degli
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attori, anche se in alcuni scambi di battute il suo impiego pud impedirne la perfetta
comprensione. Nel complesso comunque lo spettacolo risulta piacevole ed é stato in grado
di mantenere accesa l'attenzione di un pubblico ampio e vario fino alla chiusura del sipario.

Daniele Azzano, Stefano Corazza, Alessia Giacomini, Francesca Giro, Giulia Meneguzzi,
Carlo Moras, Leonardo Ruzza, Edoardo Saccani, Alessandro Scudeler, Joe Tagliarolo,
Erica Tallon, Isadora Zampol

Classe 5" A SCA, Liceo Scientifico M. Grigoletti - Pordenone

L'Odissea che si tesse... stesse...

“Tesse... stesse... tesse... stesse... tesse... stesse...”: se una cantilena del genere - ripetuta
per cinque minuti senza interruzione e senza un'‘evidente motivazione, se non quella di far
percepire al pubblico I'esasperazione dei Proci attraverso la condivisione della stessa -
solletica il vostro interesse teatrale, allora questa rappresentazione sara per voi imperdibile.
Alcune scene esageratamente lunghe, che provocano tempi morti capaci di dissolvere il
pathos che percorre invece l'opera di Omero, costituiscono solo la punta dell'iceberg di
alcune dubbie scelte operate dalla compagnia della “Scuola dei Mestieri dello Spettacolo”
di Palermo: fra queste, a nostro giudizio, si pongono anche I'uso del siciliano, intermittente
nei dialoghi, e I'impiego di costumi moderni all'interno di un contesto che & invece quello
classico per eccellenza; per non parlare poi dei passi scelti dell’'Odissea, alcuni certamente
essenziali, altri invece - non c’é altro modo per definirli - complessivamente noiosi.
Attenzione, pero: lo spettacolo non ¢ affatto da buttare! Nonostante i limiti, questo riesce
infatti ad intrattenere nei suoi numeri musicali, grazie ad un‘ottima colonna sonora; da
segnalare positivamente anche la scenografia, senz'altro originale e quindi degna di nota.
Interessante, poi, divertente e divertita, giovane e fresca la recitazione.

L'opera, insomma, rivela un grande potenziale, che talvolta purtroppo va smarrito tra le
coreografie che rallentano lo sviluppo epico del ndstos di Ulisse, non rendendo con pienezza
l'omaggio che vorrebbe offrire al fondatore della testualitd occidentale.

Luca Gechelin, Luca Collauto, Andrea De Lorenzi, Davide Bortolin, Omar Papes,
Matteo Formaro
Classe 5" A SCA, Liceo Scientifico M. Grigoletti - Pordenone

"Odissea A/R", un viaggio contemporaneo

Zeus narcisista che fa della sua espansione toracica mostra d'onnipotenza, Proci vili e
rozzi che dialogano in dialetto siciliano, Ancelle che si concedono ad una provocante e
femminile maliziosita. Questi i tratti che piu sono stati sottolineati nella rappresentazione
di "Odissea A/R" di Emma Dante spettacolo messo in scena da una ventina di ragazzi
allievi della “Scuola dei Mestieri dello Spettacolo” di Palermo. (...)

Lo spettacolo si basa essenzialmente sul meccanismo della schiera, elemento scenico che
viene sicuramente ben reso dalla compagnia. Due schiere si fronteggiano in scena: quella
delle Ancelle di Penelope e quella dei Proci. (...) Due schiere che nel poema originario non
hanno una rilevanza cosi importante e che vengono in luce per i loro aspetti pit comuni,
per i loro impulsi e passioni, anche carnali. In questo modo la regista ha sottolineato
implicitamente un’universalita della natura umana, che nonostante il tempo e
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I'evoluzione culturale, percepisce nel profondo le stesse primitive passioni.

Piuttosto originale dunque la rivisitazione del capolavoro classico ad opera di Emma
Dante, specialmente per aver consentito agli spettatori di immaginare cid che nel
poema viene considerato marginale, come la vita quotidiana tra Ancelle e Proci durante
I'assenza di Odisseo. Cid ha consentito inoltre di poter comprendere la vicenda da punti
di vista e prospettive diverse, offrendo qualche spunto di riflessione. Nonostante cio, vi
sono alcuni limiti nello spettacolo, tra i quali I'eccessiva insistenza nel comportamento
rozzo dei Proci e frivolo delle Ancelle. Inoltre, per chi se lo aspettasse, non vengono
trattati temi esistenziali o gli spunti fondamentali che il testo offre. Cid nonostante,
abbiamo apprezzato lo spettacolo.

Alessia Biason, Vittoria Bortolin, Letizia Dell’Agnese, Federico Frare, Emma Moretto,
Lorenzo Quellerba, Silvia Vanzella
Classe 4" A C, Liceo Leopardi-Majorana - Pordenone

Alla ricerca di un futuro migliore

(...) Come il titolo suggerisce, lo spettacolo € la rivisitazione del poema epico di Omero,
focalizzato non sul viaggio - infatti non vediamo i Ciclopi o i Lotofagi - ma sul protagonista
di questo viaggio: Ulisse, che ritorna a casa dopo anni trovando un mondo differente.

E poi Telemaco, in cerca di suo padre, Penelope, afflitta dal dolore, le ancelle, frivole e
dissolute ed i Proci, che pretendono un posto che non appartiene a loro.

Alzato il sipario, i giovani attori entrano a ritmo sincronizzato, gesticolando e parlottando
tra di loro. La massa si divide in due gruppi: ancelle e Proci. Da questi due gruppi prendono
forma i protagonisti: un dio culturista, una nutrice apprensiva, una moglie in lutto avvolta in
un sudario di morte, un figlio ancora bambino.

Le personalitd dei personaggi sono messe in scena con esagerazione.

Probabilmente I'intento era quello di rappresentare come 'uomo, con vizi e virtl, non sia
cambiato poi cosi tanto con il passare del tempo.

Un elemento importante & la fisicita: attraverso i corpi non solo vengono interpretati i
personaggi, ma vengono anche descritti paesaggi, edifici, 'oceano, il tutto supportato da
elementi scenici estratti da una scatola nera.

Alcune scene mostrano una potenza visiva eccezionale anche nell'essenzialita e
nell'apparente povertd di simboli. (...) Geometrie di corpi creano una coreografia
fantasiosa. Il testo spesso ¢ la diretta trasposizione dei versi omerici, arricchita di richiami
contemporanei con sfumature ironiche.

La musica rappresenta una parte essenziale: canzoni scritte dagli stessi autori in dialetto
siciliano accompagnano per la gran parte del tempo la scena.

Uno spettacolo che ci riporta indietro nel tempo e ci fa rivivere I'antichita.

Uno spettacolo che ci porta avanti nel futuro e che ci fa vedere questa antichita con occhi
moderni. Antichitd e contemporaneita che devono affrontare I'ignoto: da una parte c'e
Telemaco alla ricerca del padre, dall’‘altra una moltitudine di giovani alla ricerca di un futuro
migliore.

Maria Carla Caputi, Rebecca De Martin, Martina Del Zotto, Jessica Maremmi,
Valentina Sacilotto
Classe 4" A C, Liceo Leopardi-Majorana - Pordenone
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“Odissea A/R"”: una riscrittura non riuscita

(...) E stato un gruppo di giovani studenti della “Scuola dei Mestieri dello Spettacolo” del
Teatro Biondo di Palermo - affiancati dalla regista Emma Dante - a realizzare questa
nuova rivisitazione dell'Odissea. L'obiettivo era dare voce ai retroscena del racconto epico,
ai dettagli, a tutte quelle voci che non sono quelle di Odisseo e che di conseguenza la
tradizione ha lasciato in secondo piano. La storia con questo scopo si & soffermata (o almeno
intendeva soffermarsi) maggiormente sul viaggio di Telemaco piu che su quello di Odisseo,
modernizzando l'intera opera. In questa rivisitazione perd sono stati tralasciati quasi del
tutto i grandi valori e le grandi gesta dell'opera originale. Lo scopo ovviamente non era
quello di copiare Omero e ricreare un poema epico nel solco della tradizione classica, percio
non ci siamo aspettati di vedere un‘opera completamente fedele ed aderente all'originale.
Purtroppo pero l'idea non ¢ stata sviluppata nel migliore dei modi, finendo col risolversi
spesso in un triste insieme di termini volgari e in una quasi totale banalizzazione di tutto e
di tutti - a partire dagli dei. Zeus, interpretato da un culturista, faceva solo sfoggio dei suoi
muscoli; Atena, comparsa solo una volta, era un personaggio piu piatto dell'Oceano Pacifico
in un placido pomeriggio estivo; gli altri non sono nemmeno stati citati. Probabilmente la
miglior parte dello spettacolo € stata la musica: tra canzoni popolari siciliane (lingua che
ha caratterizzato parte dell'intera rappresentazione) e brani a cappella sia dalle melodie
accattivanti che dalle armonie ricercate e non di rado gradevolmente dissonanti, la
compagine musicale ha rappresentato il vero (e temiamo di doverlo dire: anche I'unico)
punto di forza di uno spettacolo che negli intenti era un piccolo capolavoro, ma poi nella
realizzazione si € perso in un progetto troppo complesso da realizzare per Emma Dante e i
suoi giovani e talentuosi ragazzi. (...)

Alberto Aprea, Vanessa Battiston, Nicola Battistutta, Francesca Di Carluccio,
Chiara Salamone, Lorenzo Tavoso, Nicole Valeri
Classe 4" A C, Liceo Leopardi-Majorana - Pordenone

Nella stessa barca di Ulisse

...discutendo sulla trasposizione contemporanea del poema pit identificativo del mondo
occidentale e del suo protagonista assieme alla compagnia guidata da Emma Dante.

Vi & mai capitato di poter stringere la mano all'eroe pit acclamato dell'Occidente, al
prototipo dell'uomo moderno, Ulisse? Oppure poter scambiare le proprie idee con il nume
simbolo del potere assoluto nell'immaginario popolare, Zeus in carne ed ossa? O ancora
discutere vivacemente con la mente acuta di Telemaco? No? Eccoci pronti a raccontarvi
la nostra testimonianza. Tutti stipati, puntuali alle 11, sulla coperta di un imponente veliero
(Ridotto del Teatro Comunale di Pordenone Giuseppe Verdi), pronti a ricevere gli ordini della
ciurma. Alzate le vele! Salpiamo per discutere di temi profondi, forse le radici della nostra
stessa cultura, del nostro modello di societd.

Gli attori si presentano tutti amichevolmente, con la gioia profonda e sincera di chi fa
il proprio lavoro con passione. A turno parlano tutti: non solo assecondando le nostre
domande sullo spettacolo che ci saremmo apprestati a vedere la sera stessa, ma anche
deviando dai soliti discorsi sui poemi di Omero o su Omero stesso. No. Decidono di
aprirsi, di svelare le loro veritd nascoste: la loro vita, le loro imprese quotidiane, le loro
insicurezze. Proprio Telemaco, unico simbolo del futuro e della giovinezza in un‘opera di
“vecchi”, ci colpisce nel profondo spiegando quanto noi giovani dobbiamo avere il coraggio
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e la determinazione di “lanciarsi nel folle volo” (come I'Odisseo dantesco, per rimanere in
tema), di sfidare ci6 che il Fato ci ha preposto, di cambiare e stravolgere la nostra vita, di
sviare dalla rotta consueta, pur di raggiungere la nostra felicita.

Insomma, non ¢ stato il solito incontro dove viene esternata un'esegesi filosofica e letteraria,
gettata li in pasto alle nostre giovani menti. Piuttosto la breve analisi dell'opera & servita a
paragonare la nostra vita a quel Viaggio, il Viaggio per eccellenza, perché non c'e amore per
la vita senza rischio, perché senza rischio non si conosce il proprio ego fino in fondo.

Marco Battel, Alessandro Pajer
Classe 2" E S, Liceo Leopardi-Majorana - Pordenone

“Odissea A/R”: un ritorno dentro se stessi

Venerdi 10 febbraio, presso il Teatro Giuseppe Verdi di Pordenone, € stato messo in scena il
nuovo spettacolo di Emma Dante, dal titolo “Odissea A/R”, con la partecipazione dei ragazzi
della Scuola del Teatro Biondo di Palermo.

La prima parte dello spettacolo e dedicata alla Telemachia: Atena, infatti, convince
Telemaco a partire alla ricerca di notizie del padre. |l ritorno ad ltaca di Odisseo, poi, ha lo
scopo di demitizzare il classico eroe omerico per mostrare i difetti e le fragilitd dell'uomo
e presentarci un Ulisse meno divino e piu vicino a noi. L'incontro tra padre e figlio mette
in risalto il lato tenero dei due, ma anche i loro difetti e le loro imperfezioni. E immediata,
dunque, l'associazione al passo dell’lliade in cui Achille, per la prima volta, mostrando le
proprie debolezze, piange di fronte a Priamo.

Per enfatizzare la concretezza dell'uomo, i corpi degli attori compongono quasi totalmente
la scenografia. Particolare attenzione & posta su celebri simboli dell'Odissea come, ad
esempio, la tela di Penelope, rappresentata da un ampio nastro di tessuto nero lungo 100
metri che viene fatto scorrere dalle mani di tutto il gruppo scandendo il ritmo della scena.
La trama rimane la stessa dell'Odissea che tutti conosciamo, a cambiare sono quindi i
dialoghi e i personaggi. Vengono inoltre omesse le piu famose disavventure di Odisseo ,quali
I'incontro con Polifemo e la maga Circe, al fine di valorizzare le ancelle e i Proci che non
trovano molto spazio all'interno dell'opera omerica. Dopo il ritorno ad Itaca di Odisseo, ci
accorgiamo che, a causa del lungo viaggio, la natura dei vari personaggi € cambiata: un
esempio & Telemaco, che scopre la sua forza e riesce ad affrontare i Proci. “Odissea A/R”
rappresenta il viaggio che ogni essere umano compie nel corso della propria vita, partendo
da se stessi per tornare a se stessi. Quindi la regista Emma Dante ci fa capire che un viaggio
é tale solo se prevede un ritorno a casa e quindi un ritorno dentro se stessi.

Francesco Bidinot, Marco Lovisa, Tatiana Crestan, Viviana Poli
Classe 2" E S, Liceo Leopardi-Majorana - Pordenone

"Odissea A/R": I'epica in chiave moderna

Una sola parola basterebbe per definire questo spettacolo teatrale: “epico”. E non riguarda
solo il poema da cui & tratto, ma la rappresentazione stessa. Essa mette in scena il viaggio
di ritorno di Ulisse ad ltaca dopo la fine della guerra di Troia, attraversando i momenti piu
significativi: la fuga dall'isola della maga Circe, I'attesa del figlio Telemaco e dellamata
moglie Penelope, i lunghi banchetti dei Proci in attesa di sposare la regina di ltaca e salire al
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trono al posto dell’eroe. Ma al di la della trama, che tutti conosciamo, vediamo rappresentati
soprattutto i lati pit umani dei personaggi: il processo di crescita di Telemaco, (...) il profondo
amore di una moglie (...), ma anche temi moderni come la superficialita delle ancelle della
regina Penelope, (...) l'egocentrismo di Zeus, non piu mostrato solo come il potente re degli
dei, ma umanizzato e raccontato nei suoi lati meno noti e meno divini.

| personaggi sono talmente ben caratterizzati che non possono non imprimersi a lungo nella
mente dello spettatore. D'altro canto straordinaria & la bravura degli attori, che oltre a saper
rappresentare in modo esemplare un‘opera di cosi grande valore, hanno dimostrato notevoli
doti musicali che hanno conferito all'intera rappresentazione una nota di colore in piu (...).
I momento piu suggestivo € lo scontro di Ulisse, Penelope, Telemaco e la balia contro i Proci,
dal primo colpo di spada all’ultimo rantolo di un principe morente.

Un plauso anche ai responsabili dei costumi, delle luci e del suono, tra cui ricordiamo Serena
Ganci e Bruno Di Chiara, autori di alcuni brani eseguiti dagli attori. Infine, che dire? Un'opera
cosl ben costruita fa venir voglia di sottoscrivere un abbonamento a teatro per avere
l'opportunita di vederne molte altre, percio & importante che proprio a partire dalle scuole
si continuino a promuovere attivita come “Adotta uno spettacolo”, al fine di diffondere una
delle forme d'arte che meglio comunicano con gli spettatori e che, a volte anche in chiave
comica, riesce a far riflettere il pubblico su tematiche sempre attuali.

Maria Zilio
Classe 5 ASIA, 1.S.1.S. G. Marchesini - Sacile

Un’Odissea in chiave contemporanea

Gli attori di “Odissea A/R” hanno messo in scena, in chiave comica e in un siciliano
“comprensibile”, le avvincenti gesta di Ulisse. Perfino il grande re degli dei Zeus, nella
sottile logica parodistica che accompagna questa moderna rilettura, & un siciliano dai vizi
modernamente umani: tutto muscoli e sfrontatezza. La sua occupazione principale resta,
come nella pit autentica tradizione mitica, corteggiare le donzelle a destra e a manca.
La storia narrata, infatti, non ¢ diversa da quella al centro del poema omerico: Odisseo, di
ritorno da Troia, si imbatte nelle piu disastrose sciagure e rimane imprigionato da Calipso
per sette anni, mentre a ltaca, la moglie, nonché regina, Penelope piange nell’'attesa del suo
ritorno, cercando di evitare con un sottile espediente di sposare i Proci, individui spregevoli e
volgari, che si abbuffano e urinano nel palazzo del re, attendendo non troppo pazientemente
la risposta della fedele regina. (...) Nel frattempo il figlio Telemaco cresce e decide di andare
in cerca del padre su esortazione di Atena, pronta a sostenerne I'impresa. Allora Odisseo
riprende il viaggio verso casa e, una volta a ltaca, sconfigge i Proci e riconquista il trono.
Pur essendo un fedele omaggio al poema omerico, lo spettacolo traduce il testo originale
in chiave contemporanea, con una espressivita forte ed esibita, in linea con una sensibilita
diversa: i Proci si masturbano, le damigelle si toccano il seno, entrambi non disdegnano un
linguaggio modernamente basso e a tratti volgare.

L'associazione antico-moderno funziona benissimo e dona alla storia un certo interesse, per
esempio nella curiositd rispetto al finale che pure gid conosciamo. La recitazione di tutti gli
attori e stata impeccabile: non un errore, non una sbavatura. Spettacolo quindi molto bello
e di facile comprensione anche per chi non conosce il siciliano.

Enrico Lupo
Classe 5" ASIA, 1.S.1.S. G. Marchesini - Sacile
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COME CAVALLI CHE DORMONO IN PIEDI
demoghéla-storie dal fronte nord orientale

Intervista a Paolo Rumiz a proposito dello spettacolo e del libro
"Come cavalli che dormono in piedi”

Cent’anni fa si combatteva la prima guerra mondiale ed é giusto, come sottolinea Paolo
Rumiz, ricordarla non per celebrarla, ma per non perdere la memoria di tutte quelle persone
che valorosamente e in condizioni pessime vi hanno combattuto.

Dunque Paolo Rumiz ha scelto proprio il 2014 per pubblicare il libro “Come cavalli che
dormono in piedi”, opera da cui poi ha tratto 'omonima rappresentazione teatrale, alla quale
noi studenti della 5* B del Liceo Le Filandiere abbiamo assistito(...) Oltre alla motivazione
del centenario della guerra, la scelta é caduta sull'opera di Rumiz perché narra vicende di
cui pochi hanno sentito parlare, ovvero il fatto che migliaia di trentini e giuliani, vivendo in
territori allora appartenenti allAustria-Ungheria, furono mandati a combattere per I'lmpero
austro-ungarico sul fronte russo. Storie finite nel dimenticatoio che Rumiz é riuscito, grazie ai
suoi numerosi viaggi in quei luoghi lontani, a rendere note.(...)

Abbiamo avuto la possibilita, prima dellinizio dello spettacolo, di poter intervistare Paolo
Rumiz: ecco di seguito le domande e le risposte pit interessanti emerse durante l'intervista.

Nel suo libro lei riporta spesso aneddoti o racconti di soldati a proposito della
guerra. Quali crede siano le differenze tra il raccontare la storia attraverso la
cultura popolare o le memorie, e il raccontare la storia come ci viene presentata
a scuola attraverso i manuali?

Sono entrambi mezzi necessari, perd quello che ti da il senso della memoria e anche la
dimensione del tempo che & passato, credo che solo la storia morale, il racconto di padre
in figlio, meglio ancora da nonno a nipote, fa si che si concretizzi. E importante questo, il
discorso di sedersi assieme, quello che oggi non si fa piu.

Uno dei grandi problemi e proprio che noi perdiamo la memoria non perché ci mancano i
libri, ma la stiamo perdendo come popolo italiano, perché abbiamo dimenticato tutti questi
riti dello stare assieme attorno al fuoco a raccontarci.

L'Odissea non si & conservata perché c'era un uomo che aveva una memoria bestiale, si
& conservata perché c'erano alcuni uomini che, seduti attorno al fuoco, si passavano la
voce. C'era uno che registrava tutto questo, ma & sempre un gruppo che ricorda, non &€ mai
un uomo solitario, come tentano di farci diventare, schiavi del telefonino, tanto che non
chiediamo neanche che tempo fa, perché dobbiamo guardarlo nel telefono.

Quando mancano fonti scritte si cercano altre fonti. Lei usa il viaggio, non
in aereo ma in treno, dunque un viaggio lento e progressivo. Che emozioni ha
provato visitando questi luoghi, incontrando le persone e i vari contributi che
queste hanno portato?

C'e la forza dei paesaggi. Ad esempio i i racconti della Grande Guerra sull'altopiano di Asiago
di Emilio Lussu: se li leggete a casa € un discorso, se voi leggete quella stessa cosa in quel
posto e magari in una notte che pioveva e che tirava un forte vento, sentirete i tuoni che
hanno lo stesso ritmo, la stessa cadenza lugubre dei colpi del mortaio.

Voi spremerete da quel testo dei significati che non avreste mai osato immaginare.

Quindi I'emozione che produce un paesaggio crea un cortocircuito con il libro che diventa
rivelatore e vi fa entrare molto piu rapidamente nella storia.

Come cavalli che dormono in piedi



Poi c'& I'avvicinamento lento: il treno & anche una macchina dei pensieri, & una macchina
della memoria. In treno vengono fuori delle cose anche di te stesso... cioé ti confronti, prendi
le misure dello spazio, ma anche prendi le misure del tempo.

Nel libro lei scrive: “Inseguito dalla notte di novembre, alla vigilia del giorno dei
morti, ritrovo la pienezza del mito d’Europa, la terra del tramonto dove i popoli si
ammassano e non esiste alternativa tra il massacro e la coabitazione”. Qual é il
suo punto di vista riguardo al sentimento europeo e la situazione odierna?
Questa e una storia che spiega come questi eventi si ripetono, anche noi siamo stati
migranti. Siamo di fronte ad un confronto inevitabile: quello tra la parte povera del mondo,
che significa il 75-80% della popolazione, e la parte pil ricca che si chiude perché, dopo aver
seminato disastri per rastrellare le risorse per essere quella che &, oggi non vuole pagare il
conto; la collisione tra questi due mondi e inevitabile.

Non c¢'&€ Trump, non ¢'€ muro, non c'e Salvini che tenga. Scusate, ragionate solo su questo:
qual & il piu grande muro del mondo? Che cos'e€? La Grande Muraglia cinese, 7000 km, e
non é servita a niente. | Mongoli sono passati lo stesso. La bellezza della Muraglia & proprio
questa, che voi andate a vedere quest’opera ciclopica che non e servita a niente.

Abbiamo davanti a noi l'esempio dell’inutilita dei muri eppure ci ricadiamo.

Qui viene fuori un discorso molto importante sui confini. Il confine forse I'abbiamo liquidato
con troppa leggerezza. Il confine e quellintercapedine, quella membrana che consente che
il buono passi e il cattivo resti fuori. Il confine € una garanzia che le differenze tra i popoli
permangano. Oggi abbiamo creato un movimento di popoli assolutamente senza soluzione,
ma & partito da noi, & partito dal colonialismo, € partito dallo sfruttamento delle terre.

La classe politica oggi non & all'altezza della complessita della situazione.

Quindi, questa cosa va valutata senza retorica, in modo sereno: siamo davanti a uno scontro
epocale che non &€ mai avvenuto prima e che non siamo mai stati cosi poco preparati ad
affrontare. Tutto sta cambiando. Dobbiamo guardarci, guardare lontano, guardare la
dimensione continentale degli eventi che ci circondano che dovremmo affrontare. (...)

Dopo aver preso appunti e raccolto informazioni necessarie alla produzione di
questo libro per piu di un mese, ed essere poi stato derubato di questo materiale,
dove ha trovato la forza di ricominciare? Cosa I'ha spinta a farlo?

Questo & un elemento molto importante. Molti scrittori hanno perso i loro appunti o
addirittura hanno perso manoscritti importanti, rubati proprio nel momento ufficiale.
Ho avuto un momento di depressione tremenda, perd avevo gid avuto prima delle
esperienze. Una cosa che spesso sottovalutiamo & che noi abbiamo una grande
memoria orale, una memoria che non siamo piu abituati a usare perché interroghiamo
continuamente o il libro o I'iPhone, ma dentro di noi esiste una capacita di memoria
e anche di energia comunicativa che rischiamo di perdere se non la teniamo in
allenamento. (...) Non si pud comunicare a una persona solo con degli sms, il dialogo e
quello che importa, € i che passa la tua energia e I'energia dell’altra persona.

lo questa sera in questo teatro non lo so come funziona, ma mi pare che le premesse
siano buone, mi sembra che il pubblico sia presente, ma voi non avete idea quanto da un
buon ascolto, quanto € importante vedere gli occhi sgranati di una persona che ascolta,
anche se non dice un tubo: tu ti senti venire fuori da dentro un torrente di cose da dire
che non sai di avere, ma che quella persona ti tira fuori con gli occhi, con lo sguardo,
con il rapporto fisico della presenza, questo ¢ il teatro, che & piu forte del cinema perché
consente la vicinanza.

—
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Nel libro lei accenna che intraprendere questo viaggio le ha permesso di creare
un legame con la figura del nonno che non ha mai conosciuto. In che modo si &
si @ sentito legato a lui? E poi: quando ha pubblicato questa storia, pressoché
sconosciuta, che tipo di feedback ha avuto dal pubblico?

L'esistenza di questo pezzo di guerra scatenava un bisogno di veritd.

Per esempio a Trieste il Fascismo ha diviso gli italiani dagli sloveni. Gli sloveni erano considerati
un popolo inferiore, era obbligato a non parlare la sua lingua; questo ha provocato una
divisione che ancora oggi sentiamo. lo temevo che tirare fuori questa memoria austriaca
davanti a questa gente che ha subito I'insulto della rimozione delle foibe fosse pericoloso
e che in qualche modo mi contestassero, e invece c'e stata un‘emozione generale anche di
gente tendenzialmente di destra. lo sono diverso da te, ma proprio per questo ci dobbiamo
capire, proprio per questo tu mi interessi, cosa me ne frega di incontrare uno che mi somiglia,
uno che mi dice sempre “YES"...? Non me ne frega niente.

Per quanto riguarda il nonno, & stata una ricerca bellissima: io in realtd sapevo poco di lui,
questo mi ha portato a parlare con alcune vecchie zie o persone ormai novantenni che lo
avevano conosciuto e sono uscite fuori cose che poi sono state utilissime per scrivere questa
storig, (...) io i miei nonni non li ho visti mai, il nonno friulano & morto nel ‘22 addirittura a 45
anni, a Buenos Aires, di crepacuore, perché dopo essere emigrato all’etd di otto anni e aver
fatto fortuna lavorando come una bestia si & visto mangiare tutti i risparmi per il fallimento
della banca argentina, per cui mia nonna paterna, mio papd e mia zia sono tornati poveri in
canna in Friuli per tentare di rifarsi una vita, ed & solo per questo che anche mio padre, nato
a Buenos Aires, & tornato in ltalia.

Conclusa l'intervista, ci siamo preparati ad assistere allo spettacolo, consapevoli di essere
testimoni di una ricostruzione di fatti storici assolutamente cancellati dalle pagine dei
manuali di storia e riemersi grazie alla sensibilita e alla caparbietda di un grande giornalista e
scrittore, pieno di passione per i fatti umani riguardanti quei silenziosi protagonisti, i soldati
del reggimento 97, ignorati dalla grande Storia e dalle cronache ufficiali, salvandoli cosi da
un ingiusto e inevitabile oblio.

Classe 5 B, 1.S.1.S. Liceo Le Filandiere - San Vito al Tagliamento
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PERCHE NON PARLI?

Una vita da garzone

Lo spettacolo “Perché non parli?” racconta la vita di Vincenzo detto Cencio, giovane
garzone di Michelangelo Buonarroti. Cencio ha un difetto: € mancino, usa la mano sinistra
per fare il segno della croce e i frati del convento di Bologna dove & cresciuto correggono
questo difetto legandogli la mano sinistra dietro la schiena. In seguito a questa costrizione
inizierd a balbettare, ma scoprira che la sua balbuzie verra meno nei momenti di lettura e
recitazione. Ciod gli consente di entrare in una compagnia di guitti. La sua vita perod rimarra
soprattutto legata a Michelangelo, a partire dalla fanciullezza, quando posa per lui come
angelo reggicandelabro. Negli anni successivi poi diventerd suo garzone di bottega e gli
resterd fedele fino alla morte. L'obiettivo di Cevoli € quello di raccontare in modo divertente
il Rinascimento visto dal basso, dal ruolo del servo. L'attore ha scelto Michelangelo perché
e il pit importante pittore e scultore del periodo rinascimentale. Durante le scene dello
spettacolo, Cevoli racconta al pubblico degli aneddoti della vita di Michelangelo attraverso
un piccolo tablet che, agli occhi degli spettatori, appariva come un libro posto su un leggio.
Cevoli, in questo modo, collega il passato ed il presente attraverso la tecnologia.

Da questo spettacolo abbiamo scoperto come puo essere bello imparare in modo diverso
argomenti storico-artistici e come il teatro, considerato dalla maggior parte dei giovani un
qualcosa di banale e noioso, pud diventare divertente e piacevole.

Denise Martin, Sara Paolatto, Riccardo Trevisan, Riccardo Venaruzzo
Classe 2" G, I.S.1.S. Liceo Le Filandiere - San Vito al Tagliamento

La storia del maiale come insegnamento di vita

Questa ¢é la storia del maiale: egli, vedendo il suo amico (il cavallo) che si stava lasciando
andare, tentd pil volte di convincerlo a rialzarsi, perché era conscio che altrimenti il contadino
lo avrebbe portato al macello. Cosi il cavallo, sostenuto moralmente dall‘amico si rialza,
evitando quindi di essere ucciso; ma il contadino per festeggiare la rinnovata vitalita del suo
cavallo, decide di fare festa e ordina di uccidere il maiale.

Questa vicenda assume l‘aspetto di una parabola: Paolo Cevoli ci racconta che colui che
aiuta una persona in una situazione precaria, finisce spesso con il peggiorare la propria
situazione. Percio viene da chiedersi se |'insegnamento di questa storiella, come ha detto
in forma di battuta lo stesso Cevoli, sia quella di “farsi gli affari propri”, evitando cosi di
finire in grane inaspettate e scomode. Verrebbe da rispondersi di si, ma dobbiamo ricordarci
che questa mini-storia ¢ inserita dall'attore in una commedia, dove il tutto e quindi volto a
suscitare 'illarita degli spettatori, i quali perd dovranno riflettere su cid a cui hanno assistito,
nonché sul significato delle molteplici storie interpretate dall'attore, come in una catarsi
tragica. Ecco quindi che, anche con questo apologo, che potremmo proprio intitolare
"il maiale sfortunato”, c'e da riflettere su come, a volte, per porgere la mano, rischiamo di
diventare noi stessi vittime bisognose di aiuto.

In conclusione, quindi, I'insegnamento che si potrebbe trarre e che bisogna stare attenti a
cio che si fa e alle possibili conseguenze.

Stefano Carnelos, Alessandro Falomo, Davide di Sabato
Classe 2" G, I.S.1.S. Liceo Le Filandiere - San Vito al Tagliamento
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Cencio e la critica implicita (ma non tanto) alla Chiesa

Cencio, scherzosamente, fa molte critiche alla Chiesa. In particolare egli si sofferma sulle
differenze tra la povertd di una parte della popolazione, alla quale lui apparteneva, e la
ricchezza della Chiesa. Infatti usa come esempio il fatto che i preti non sarebbero mai potuti
morire di fame perché, citando Fra’ Gaudenzio, “hanno fatto voto di castitd, non di digiuno”.
Anche tra i frati all'interno dello stesso convento c’erano delle rivalita: c’erano i frati che
prendevano meno seriamente la vita clericale, rappresentati da Fra’ Gaudenzio, che era
buono e proteggeva Cencio come un figlio; e poi i frati che tenevano solamente agli interessi
clericali e mondani, rappresentati dal frate spagnolo il quale non si prendeva nemmeno cura
degli orfani, inoltre usava i bambini piu piccoli per diffamare gli altri confratelli facendo loro
firmare documenti falsi di testimonianze estorte, chiaro esempio di corruzione.

Altro punto interessante sono gli spettacoli teatrali. Questi spesso erano delle sacre
rappresentazioni, ma in tempo di Quaresima era vietato qualsiasi tipo di spettacolo.

A cio si collega il fatto che il viola, colore del periodo pre-pasquale, in teatro porti sfortuna.

Egli racconta che gli attori per riuscire a guadagnare piu spiccioli si disponevano
principalmente davanti alle entrate delle chiese in modo che tutte le persone che uscivano
potessero notarli. Questo spettacolo apparentemente solo comico, nasconde tra le righe
un'importante critica alla Chiesa.

Irene Toneguzzo, Giacomo Pennella, Lorenzo Cossarini, Marta Lovisa
Classe 2" G, I.S.1.S. Liceo Le Filandiere - San Vito al Tagliamento

“Perché non parli?”: la manina del diavolo di Paolo Cevoli

“Perché non parli?” € un monologo di carattere comico scritto ed interpretato da Paolo
Cevoli, attore italiano, il quale si autodefinisce “imprenditore con hobby del cabaret”.

Il titolo, che peraltro definisce anche il contesto storico della rappresentazione, € basato
sulla celebre frase che la tradizione attribuisce a Michelangelo, rivolta alla statua del
Mose, talmente bella da spingere l'artista a chiederle “Perché non parli?”, frase riadattata
dall'attore in una situazione decisamente comica, rivolta all'immaginato servo balbuziente
dello scultore. La comicita di Cevoli € una comicitd immediata, di pancia, gia anche soltanto
la sua cadenza romagnola contribuisce a rendere le battute estremamente spiritose e
coinvolgenti. Un elemento della rappresentazione che ci ha particolarmente colpito € stato
la stravaganza del personaggio interpretato dall'attore, distratto e pasticcione. Cresciuto nel
convento dei Frati Domenicani di Bologna, fin da piccolo Cencio viene costretto all’utilizzo
della mano destra in quanto, essendo mancino, utilizzava la “manina del diavolo”.

Forse la cosa che ci ha colpito di piu e stata proprio questa, il rifiuto da parte della societa
umanistica e rinascimentale di usare la mano sinistra e il rifiuto dei mancini in generale.

Un altro dettaglio che ci ha colpito € il fatto che Michelangelo sia un personaggio che, pur
non comparendo in scena, ha un ruolo cruciale allinterno del monologo.

Il famoso scultore fiorentino € parte integrante della vita di Cencio, poiché gli offre il lavoro
da garzone presso la Cappella Sistina e gli rivolge la frase “perché non parli, bischero
tartaglione!”. E che l'ordine dell‘artista venga rispettato ve lo riveliamo noi, perché il bischero
tartaglione, vi possiamo assicurare, parla, parla... !

Martina Bianchini, Chiara Turrisi, Alberto Zanatta
Classe 3" H, .S.1.S. Liceo Le Filandiere - San Vito al Tagliamento
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Poco rispetto per i mancini!

Angioletto o bambino? Questo e il dilemmma.

Lo spettacolare gioco di luci e I'atmosfera che si crea sulla scena apre lo spettacolo, il quale
narra di un bambino di nome Vincenzo, conosciuto come “Cencio”. | suoi riccioli d'oro e gli
occhi color cielo fanno si che il grande Michelangelo lo scelga come fedele angelo aiutante.
Ma la strada per raggiungere questo ambito traguardo & lunga e travagliata, come in sala
parto! Questo fanciullo viene cresciuto da un frate che gli propone un modello di adulto
libero e non convenzionale. Le bevute di sostanze alcoliche, la mano del diavolo... questi
atteggiamenti vengono evidenziati, durante lo spettacolo, da luminose luci colorate che
creano una croce maledicendo I'attore dalla mano mancina.

La cornice di questo spettacolo ¢ I'ironia che crea un gioco continuo tra realtd e teatralitd,
tra angelo e diavolo, che tiene lo spettatore con gli occhi puntati sulla scena “antil de veri
end".

Gaia Blaseotto, Giulia Cigagna, Chiara De Carlo, Annarita Fabris
Classe 3" H, 1.S.1.S. Liceo Le Filandiere - San Vito al Tagliamento

Homo sapiens o homo “divanis”

Divertente, emozionante, educativo e innovativo. Ecco come si presenta per noi lo spettacolo
"“Perché non parli?” di Paolo Cevoli, diretto da Daniele Sala. Secondo noi l'intreccio tra fatti
storici e di finzione ¢ il punto forte di tutta la messa in scena, perché aiuta a capire meglio
la vita di Michelangelo attraverso I'invenzione di Cencio: orfano, balbuziente, mancino e
guitto di strada, che secondo questo spettacolo sta dietro ad alcune delle pit grandi opere
del grande artista italiano.

Paolo Cevoli in questo monologo non interpreta solo il garzone, ma alterna la narrazione
con un altro personaggio che ci sembra una personificazione di Wikipedia. Mentre Cencio
ci racconta scherzosamente della sua vita e di come si e intrecciata piu volte con quella di
Michelangelo, il narratore-enciclopedia ci da informazioni in modo piu didattico e serioso,
proprio come un libro di storia dell’arte.

Secondo una leggenda, la frase che fa da titolo a questo spettacolo fu realmente
pronunciata dall‘artista che contemplando la statua del Mosé al termine delle rifiniture,
stupito dal realismo delle sue forme, si dice abbia inveito proprio contro la sua creazione
dicendo “Perché non parli?”. La situazione presentata, sebbene si svolga circa 600 anni fa,
si puo riferire facilmente anche all'uomo di oggi. Questo aspetto viene anche evidenziato
nella scena in cui Cevoli paragona Adamo all'uomo medio dei giorni nostri, specializzato
nelle “maratone di divano estremo”. Durante questo spettacolo ci siamo divertiti noi tanto
quanto lui.

Camilla Scodeller, Marlene Zanotel, Giorgia Minetto, Marta Quattrin
Classe 3" H, .S.1.S. Liceo Le Filandiere - San Vito al Tagliamento
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QUELLO CHE NON HO

“Quello che non ho”: un racconto schietto e sincero

Il sipario si apre e compare uno specchio d‘acqua colmo di rifiuti di plastica, ma in cui si
riesce ancora ad intravedere il riflesso di un paese. Un Bel Paese. Un paese che si copre
gli occhi con le mani, non si sa se per la vergogna o per non vedere.

Fabrizio de André ci racconta le storie delle “anime (non) salve in terra” - dove
imperversano guerre per il coltan - e “in mare” (in realtd, la maggioranza dei brani
tratta dall'album “Le Nuvole”), tra i cui flutti Pier Paolo Pasolini, corsaro tra i sacchetti
che galleggiano, grida allo scandalo e invita la platea ad indignarsi. | due poeti hanno
in comune |'assenza di scrupoli. Raccontano con schiettezza e sincerita le realta che li
sconvolgono. Quest’ultima poi & il cruciale potenziale di questo spettacolo: la sinceritd;
vicende di mala politica, scandali internazionali, mafia, decrescita felice sono narrate
con un'ironia acqua e sapone disarmante, a tal punto da spingere gli spettatori a
raccogliere la spugna che altri hanno “gettato con gran dignita”.

Neri Marcore - accanto alle note di Giua, Pietro Guarracino e Vieri Sturlini - conduce
una danza forse con troppi passi; di fronte ad argomenti cosi vasti il rischio spesso ¢
quello di essere dispersivi. Tuttavia, se la lista & lunga, e perché ripulire fino in fondo lo
Stivale richiederd tempo. Oltretutto, € innegabile: il narratore - aggiungiamo: cantante
e musicista - gode di capacita trainanti che hanno reso giustizia alla dedizione con cui
Pasolini e De André si sono votati ai nostri drammi sociali. Il 23 marzo 2017, al Teatro Verdi
di Pordenone, tutti e tre ci hanno presi per mano e ci hanno condotti alla “conquista del
cielo, a guadagnare il sole”.

Riccardo Ciani
Classe 5" B SCI CLIL, Liceo Scientifico M. Grigoletti - Pordenone

“Quello che non ho"”: un tuffo nel presente con De André e Pasolini

Non sapevo molto di De Andre.

Sapevo che ¢ stato uno dei piu importanti cantautori italiani, che é vissuto a Genova e che
aveva un figlio, anche lui cantante. Di Pasolini conoscevo qualcosina in piu, ma solo perché
ne abbiamo parlato in classe. Dopo aver assistito allo spettacolo “Quello che non ho”; non
intendo definirmi un'esperta di questi due artisti, ma sicuramente ho compreso alcuni dei
motivi che Ii hanno spinti a fare arte: il disprezzo verso la societd di massa, il conformismo e
tutto quello che stava diventando I'ltalia del dopoguerra (...). Gli “Scritti corsari” di Pasolini si
sono intrecciati in maniera naturale ai testi di De Andre e alle riflessioni sulla societa attuale,
come se fossero nati per essere letti e ascoltati insieme.

Ecologia, sfruttamento, politica corrotta: piaghe costanti di un uomo che rimane lo stesso
nonostante il cambio d'epoca e dei mezzi di comunicazione. (...)

“Quello che non ho” & un viaggio per I'anima dell’'uomo comune con un mezzo di trasporto
d'eccezione: le parole di due grandi personalita. Uscita dal teatro, mi ha assalita una forte
curiosita di conoscere meglio la storia dell'ltalia degli anni Cinquanta e Sessanta, quando i
giovani erano pronti a protestare e a combattere contro una realtd a loro scomoda.
Riconoscevo le mie idee e i miei valori in tutto cid che é stato brillantemente discusso.
Tuttavia ritengo che Pasolini abbia commesso un errore imperdonabile: non ha sperato in
un cambiamento che potesse rimediare al declino dell'umanitd. Per questo ho apprezzato
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moltissimo Neri Marcoré quando ha concluso la sua performance incitando gli spettatori a
credere nelle “lucciole”, ossia in una rinascita. Oggi sono troppe le notizie di devastazione,
troppi i servizi televisivi che spengono qualsiasi luce in fondo al tunnel.

“Quello che non ho” espone alcune di queste catastrofi, ma offre anche una via di fuga:
I'ascolto, I'informazione, la parola. | mezzi piu potenti della liberta.

Chiara Cormio
Classe 5" B SCI CLIL, Liceo Scientifico M. Grigoletti - Pordenone

“Quello che non ho": un messaggio di speranza

Al Teatro Verdi di Pordenone la sera del 24 marzo 2017, quando si & aperto il sipario, ogni
poltroncina e diventata un tappeto volante e un viaggio € cominciato.

Un viaggio che, tappa per tappa, racconta il nostro presente, caratterizzato dal piu sfrenato
consumismo, dal bipolarismo perpetuo fra abbondanza e mancanza, dallo sfruttamento
che non conosce alcun limite morale, dall'inquinamento che non & mai colpa di nessuno, e
dall'assurdita come principio base della politica, dal momento che due anni sono appena
sufficienti per risolvere la questione della scomparsa del pupazzo di Clarabella dalle scatole
dei cornfiakes.

Un viaggio che denuncia con parole troppo belle per sembrare vere, ma che piu vere non
potrebbero essere: le parole profetiche degli “Scritti Corsari” di Pasolini e quelle poetiche
di De Andre, accomunate da amore e difesa degli “ultimi” e dalla critica nei confronti della
societd borghese, consumista, omologata e ingiusta. Parole incastrate e armonizzate fra di
loro con abilita da Neri Marcoré e dai tre musicisti Giua, Pietro Guarracino e Vieri Sturlini con
la loro decina di chitarre.

Un viaggio fra spose bambine, rom, prigionieri e minatori congolesi, giovani soldati... sul
palco molte sedie vuote che ogni tanto cadono; ma poco tempo I'immaginazione impiega
per intravedere, sedute, le sagome di questi “ultimi”, testimoni del crimine che ogni giorno
tutti commettiamo vivendo all'insegna dell'indifferenza.

Un viaggio che termina, perd, con un messaggio di speranza: Pasolini ne aveva previsto
I'estinzione, tuttavia le lucciole ancora brillano nelle campagne. Le guardiamo in silenzio per
non farle andar via.

Sono le “gocce di splendore” che ci salveranno.

Matilde Fabris
Classe 5" B SCI CLIL, Liceo Scientifico M. Grigoletti - Pordenone
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“Quello che non ho': uno spettacolo vicino ai giovani

"Quello che non ho” & uno spettacolo scritto e diretto da Giorgio Gallione ispirato al “poema
filmico” “La rabbia” (1963) di Pier Paolo Pasolini e ad alcune canzoni del cantautore Fabrizio
De Andre, opere di due grandi figure del recente passato. In questa rappresentazione
Neri Marcore, attore protagonista, affiancato dal gruppo musicale composto da Giua,
Pietro Guarracino e Vieri Sturlini (voci e chitarre), muove una sorta di denuncia al mondo
odierno, mettendo in luce i mali della societa di oggi, soprattutto il consumismo e I'azione
omologante: questi “nuovi valori” stanno opprimendo quelli che sono gli antichi principi
del passato. Con tali messaggi Marcoré vuole indurre lo spettatore a riflettere sull'idea di
poter creare un futuro migliore sotto tutti i punti di vista, per esempio non continuando a
pretendere quando gid si ha tutto il necessario, non riuscendo a cogliere il lato positivo di cio
e quindi vedendo sempre “il bicchiere mezzo vuoto”.

Inoltre cerca di convincere ad essere anticonformisti e quindi a non seguire la massa,
mettendo in evidenza i lati negativi del'omologazione. Il connubio ben orchestrato tra le
canzoni di De André, i toccanti messaggi pasoliniani, le scene e i costumi (Guido Fiorato), il
gioco diluci (Aldo Mantovani) e, infine, le musiche hanno contribuito a rendere lo spettacolo
molto coinvolgente e stimolante alla riflessione. Un elemento particolarmente rilevante &
stato riuscire a mettere in scena, in un palco minimalista, temi cosi profondi e contemporanei.
Da non perdere.

Tanja Bincoletto, Alessandra Mazzolo, Mariateresa Sapone, Veronica Scussolin, Mattia Sut
Classe 2" C U, Liceo Leopardi-Majorana - Pordenone

“Quello che non ho"”: un invito a cambiare

Interpretato da Neri Marcoré, accompagnato dalle voci e dalle chitarre di Giua, Pietro
Guarracino e Vieri Sturlini, per la regia di Giorgio Gallione, lo spettacolo € ispirato a due
"grandi” del nostro passato (non cosi lontano), Pier Paolo Pasolini e Fabrizio De André.

E una denuncia del presente, che fa riflettere gli spettatori sul futuro che stanno creando,
privo di originalitd, intriso di fatti futili, che tralascia i veri problemi, trascurati dalla societa
globalizzata. Alcuni esempi: lo sfruttamento minorile e quello dell'ambiente, frequenti nei
continenti meno sviluppati e nei quali mancano i controlli delle autorita... e molto altro.
Esprime la poca speranza nel domani, caratterizzato da “uno sviluppo senza progresso”,
un futuro crudele, a sfavore degli uomini, che vengono sostituiti da dei “roditori evoluti e
padroni del mondo”. Colpisce la capacita di unire la musica di De André al documentario “La
rabbia” di Pasolini (1963), trattando tematiche difficili, ma che, grazie all'estrema bravura
degli attori, coinvolgono tutti gli spettatori e li fanno divertire, poiché prendono in giro
I'uomo e la scarsa intelligenza che sta dimostrando oggigiorno.

Un altro aspetto sorprendente e affascinante € la capacita di rappresentare varie situazioni
e argomenti in poco tempo e con 'uso di pochi elementi scenografici minimali, ovvero sedie
e strumenti musicali, con un‘atmosfera buia contrastata da luci al neon che scendono dal
soffitto. Lo spettacolo risulta gradito al pubblico, che applaude per lungo tempo gli attori
alla fine della rappresentazione teatrale, rinnovando l'invito a tutti coloro che volessero
passare una serata a riflettere su se stessi e su cid che possono fare per cambiare il futuro,
iniziando dal presente.

Mirco Fava, Aurora Girardi, Leonardo Griguol, Martina Marchese, Carlotta Rasura
Classe 2* C U, Liceo Leopardi-Majorana - Pordenone
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Una boccata di aria fresca

"Quello che non ho”, scritto e diretto da Giorgio Gallione, & uno spettacolo che si inserisce
nel genere del “teatro-canzone”. Rievoca due dei pit grandi poeti della nostra era, Pier
Paolo Pasolini e Fabrizio De Andre. Il titolo rimanda immediatamente a quello di una
canzone del cantautore ligure, la quale mira a demonizzare le fondamenta e i frutti del
consumismo che attanaglia la contemporaneitd, la societa liquida, priva dogni valore
se non inerente al superficiale, all'effimero. Neri Marcoré, I'interprete principale, affronta
l'oggi raccontandolo senza filtri, dimostrando I'attualita delle parole di Pasolini anche se
pronunciate negli anni Sessanta, di quanto le canzoni “Khorakane”, “Don Raffae”, “Volta la
carta” e “Smisurata Preghiera” denuncino ancora il degrado che regna nel mondo. Vengono
affrontate molteplici tematiche: dallo sfruttamento dell'uomo e delllambiente alla guerra
e all'esclusione sociale, dallillegalita all'immigrazione, senza mai cadere nelllampollosita
e nell'eccessiva gravezza. Lo spettacolo rappresenta un momento di riflessione, di lucidita
creato dalle “liriche faberiane” eseguite da Marcorée, (affiancato dalle voci e dalle chitarre
di Giua, Pietro Guarracino e Vieri Sturlini), in modo piu concreto di quello che potrebbe
annunciare un telegiornale, poiché privo di censure. Durante la rappresentazione non esiste
un solo momento di noia, ogni secondo & toccante, sublime, ipnotico. Incredibile come da
un palco spoglio e un trio musicale sia nato un prezioso scrigno di emozioni, arte e realta.
L'unico aspetto negativo & la breve durata, ma che nulla toglie allo spettacolo: & una brezza,
una boccata d’aria fresca che lascia dentro la voglia di riviverlo.

Lorenzo Alessandrelli, Karen Art Couling, Michelle Dassi, llaria Pavan
Classe 2* C U, Liceo Leopardi-Majorana - Pordenone

Cercando “una goccia di splendore”...

In “Quello che non ho” si racconta di un'epoca contemporanea in fase di decadenza.
Sfruttamento dell'uomo, delllambiente, ribellione e guerra sono parole che ci dimostrano
quanto il nostro futuro sia in bilico, e quanto lo sia gid il presente. E sono proprio le canzoni di
De Andre e gli scritti di Pasolini che mettono in evidenza le difficolta che emergevano intorno
agli anni Sessanta, profetizzando un futuro compromesso. “Vado alla ricerca di una goccia
di splendore” scrive De André, come per dire che & quasi impossibile trovare la serenitd e
la speranza, ma sforzandosi & possibile raggiungerle. “E venuta l'ora di trasformarsi in
contestazione vivente” scrive invece Pasolini, quasi volesse sostenere che bisogna reagire
per non entrare in un vicolo cieco. Sembra quasi che i due avessero voluto allarmarci gia in
passato per evitare tutto quello che sta accadendo oggi. Si é parlato di un'enorme montagna
di rifiuti vicino alle Hawaii, di una quantita smisurata di topi che invadono il nostro pianeta,
delle discussioni assurde che avvengono in parlamento come il caso di “Clarabella”, di un
materiale indispensabile per il funzionamento dei telefoni che causa continue guerre civili.
Il nostro & un presente in discussione e ancora di piu lo & il nostro futuro. Eppure De Andre
si focalizza sulla speranza: "Dai diamanti non nasce niente, dal letame nascono i fior”:
con questa frase egli sembra voler evidenziare che nel passato si era costretti a partire dal
“letame”, ma sul letame, come si sa, possono crescere i fiori. Questo proprio perché ci si
doveva sforzare per raggiungere un traguardo, mentre ora sembra quasi si stia cercando di
far crescere qualcosa da un diamante, il che & impossibile.

Elia Giordan
Classe 4" B AFM, I.S.1.S. G. Marchesini - Sacile
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Due poeti “in direzione ostinata e contraria”

“"Quello che non ho"” & uno spettacolo incentrato su due grandi autori del nostro recente
passato, Pier Paolo Pasolini e Fabrizio De Andre. L'opera evidenzia gli analoghi punti di
vista dei due artisti, sebbene appartengano a epoche differenti.

Uno di questi e la determinazione nel seguire strade diverse dagli altri, guardando la
realta da una differente prospettiva, il che ha suscitato nella societa di allora una certa
diffidenza nei confronti di queste due grandi intellettuali “diversi”, esclusi in quanto critici
nei confronti dei loro contemporanei.

L'opera si articola in una parte narrata e in una parte cantata. Proprio quest’ultima
viene interposta tra le varie “favole” raccontate. Le melodie sono di Fabrizio De André,
cantautore che incarna uno spirito simile a quello del poeta, di libertd e di ribellione
all'omologazione.(...) Le partinarrate, basate su critica e retorica, toccano anche aspetti
ambientali rilevati dal poeta Pasolini, ai quali la sapiente narrazione di Neri Marcore ha
accostato la denuncia di abusi ambientali e umanitari contemporanei. Proprio da qui
parte lo spettacolo, dalla sottolineatura delle contraddizioni della societd di oggi che &
caratterizzata da limiti e difetti, esattamente come quella di ieri.

Pasolini e De André rappresentano i “pochi volti” della societd, le poche persone che
appaiono come “loro stesse” e non in maniera differente. L'apparire “diversi da se
stessi” da parte della maggior parte della popolazione e dovuto ai limiti che la societa
impone, che portano a una mortificazione delle proprie idee e al successivo ricorso a
una “maschera”. Se oggigiorno Pasolini vedesse il Paese nel suo insieme, probabilmente
metterebbe in atto la stessa determinazione usata decenni fa, slegandosi dal modello di
una societd imperante, che nonostante si professi aperta e tollerante, continua a creare
esclusione e marginalizzazione.

Riccardo Tomasella
Classe 4" B AFM, I.S.1.S. G. Marchesini - Sacile

La societda del benessere?

“"Quello che non ho” ¢ il titolo dello spettacolo messo in scena dall‘attore e conduttore
televisivo Neri Marcore che ha voluto proporre, accompagnato da alcune canzoni di
De André, la situazione in cui versa la nostra penisola, rifacendosi ai temi trattati e
denunciati da Pier Paolo Pasolini. Il titolo & tratto dallomonima ed emblematica
canzone di De André, la quale fu un manifesto contro la civilta del consumismo, ma la
frase piu significativa dimora a meta canzone: “Quello che non ho € quello che non mi
manca”: queste parole racchiudono in sé il fatto che e pil importante apprezzare cio
che si possiede, invece che piangere per cio che non si puod avere.

Questo testo dovrebbe far riflettere sull'importanza della natura rispetto ai beni
materiali che crediamo ci rendano felici.

Ma il tema su cui & incentrato tutto lo spettacolo sono gli abusi umani che determinano
gravi ripercussioni sulla natura, come la devastazione delle acque di Siracusa o le miniere
abusive di coltan nel Congo, una materia prima per la costruzione di tutti i dispositivi
elettronici, estratta da minatori che, ignari della sua pericolosita, scavano addirittura a
mani nude, felici di portare alle proprie famiglie denaro, ma compromettendo la propria
salute e in molti casi anche la vita stessa.

Da questo appassionante spettacolo antidogmatico emergono dati che dovrebbero
far riflettere qualsiasi generazione di questo mondo, perché anche se il tema trattato
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riguardava principalmente ['ltalia, sarebbe buona cosa che chiunque, uomo, donna o
bambino, avesse la consapevolezza, a fine giornata, di non aver danneggiato nessuno,
senza alcuna distinzione. Perché questa € la nuova etica “ambientale” alla quale siamo
chiamati a rispondere.

Elia Vettorel
Classe 4" B AFM, |.S.1.S. G. Marchesini - Sacile

Una denuncia da seguire

Politica, tecnologia, mass-media, innovazione, globalizzazione ed eco-sostenibilitd sono
parole chiave che caratterizzano il mondo di oggi.

La rappresentazione teatrale “Quello che non ho” descrive la societd odierna in modo
realistico e con un tocco di satira.

Neri Marcore, accompagnato dalla musica e dalle voci di Giua, Pietro Guarracino e Vieri
Sturlini, ripropone le canzoni piu significative di Fabrizio De André e le poesie di Pier Paolo
Pasolini. Tra una canzone e l'altra riflette su una vasta gamma di argomenti.

Stiamo assistendo ad uno “tsunami informativo”: i mass-media lanciano giornalmente
notizie parzialmente vere, una sorta di competizione tra di loro per attirare I'attenzione del
pubblico. E tutta questa informazione a volte nasconde aspetti crudeli, come la povertd,
lo sfruttamento delle risorse e delle popolazioni dei Paesi meno sviluppati, I'inquinamento,
Iillegalitd, le guerre e la violenza.

Chi si ribella e mette in luce questi aspetti viene considerato “scomodo” e pericoloso per la
societd, pertanto viene eliminato. Il mondo é distorto e corrotto, ma le persone di potere
cercano di farlo passare per bello, giusto ed onesto.

Invece, dobbiamo aprire gli occhi e capire quello che sta accadendo realmente.

Vi sono problemi gravi, che non vanno mascherati, ma palesati e in seguito risolti.

Ignorare i fatti, sperando che qualcun altro trovi la soluzione, non porta a nulla.

Erica Bergamo
Classe 4" ASIA, |.S.1.S. G. Marchesini - Sacile
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Ansia del presente e speranza nel futuro. De Andre e Pasolini insegnano

Seconda galleria, luci spente, silenzio assordante. E poi... magia.

Quattro personaggi in scena: tre con in mano una chitarra e un personaggio
comodamente seduto.

Chi I'avrebbe mai detto! La musica ha inaugurato l'inizio dello spettacolo: “Quello che
non ho”. Uno spettacolo a dir poco emozionante, ispirato a due grandi artisti, il poeta
Pier Paolo Pasolini e il cantautore Fabrizio De Andre.

Non c’e stato un tema unico come la maggior parte degli spettacoli.

Testi e musica sono riusciti a intrecciare la storia presente e la storia futura. Infatti in
questo spettacolo non si & parlato della vita dei due grandi artisti, ma il protagonista
Neri Marcoré ha utilizzato alcune delle canzoni di Fabrizio De André per parlare di
cronaca internazionale. Incrociando testi di De Andre come ad esempio “Smisurata
preghiera”, “Don Raffag”, “Anime Salve”, “Quello che non ho”, con i pensieri di Pasolini,
Marcoré e riuscito a fare in modo che gli spettatori riflettessero sui temi riguardanti
la vita di oggi, ad esempio la prostituzione, la politica, la povertd, i diritti dei bambini,
il consumismo, l'inquinamento. Ogni volta che terminava una canzone il pubblico
applaudiva calorosamente, perché oltre alla bravura dei tre chitarristi e del narratore
principale, realizzava l'importanza dei temi narrati. Da questo spettacolo si puod uscire
arricchiti di notizie e di verita.

Sara Savio
Classe 4" A SIA, I.S.1.S. G. Marchesini - Sacile

Un mondo che non ho

Siapreil sipario. La scenografia & formata da un semplice muro che si staglia sullo sfondo,
davanti al quale sono state posizionate anche alcune sedie occupate di volta in volta
dagli attori. Sulla scena, seduto nell'angolo a destra, illuminato da un faro, c'é I'attore
Neri Marcoré che inizia a recitare, accompagnandosi con la chitarra, un testo poetico.
Lo accompagnano tre musicisti-attori che intervengono con dialoghi e virtuosismi
strumentali. Lo spettacolo si ispira a due uomini importanti del nostro recente passato:
Pier Paolo Pasolini e Fabrizio De Andre.

“Quello che non ho"” & uno spettacolo teatrale che si pone domande sul nostro tempo e il
cui tessuto narrativo si basa su episodi di cronaca internazionale e riflessioni di carattere
economico-sociale. Vengono toccati temi anche in forma satirica ed estrema attualita:
storie di sfruttamento dell'infanzia e delllambiente; muri che vengono innalzati dai
cosiddetti “Paesi civili” per fermare nuove migrazioni, nuove forme di poverta di fronte
alla quali la politica non riesce a trovare risposte adeguate.

In un articolo pubblicato sul “Corriere della Sera” nel 1970, Pasolini segnala un fenomeno
verificatosi nei primi anni ‘60: la scomparsa delle lucciole.

Questo per Iui significava un drammatico vuoto di valori. Ed ecco che l‘apparire sul
muro di quelle piccole luci potrebbe significare il ritorno delle lucciole, una speranza di
un mondo migliore. Il registra Gallione accomuna Pasolini e De Andre perché entrambi
hanno avuto la capacita di guardare la realtd da una prospettiva diversa, da provocatori
e anticonformisti.

Beatrice Schiavon
Classe 4" A SIA, I.S.1.S. G. Marchesini - Sacile
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Un “Numero Primo"” irreperibile

Le regole fondamentali della narrazione, qualsiasi sia il genere letterario interessato, sono le
tre unitd aristoteliche che danno un ordine nell'azione, nel tempo e nel luogo dove si svolge la
vicenda. Senza di esse ¢’ solo il disordine e il caos. La rappresentazione dell'opera di Paolini
“Numero Primo” e invece il completo abbandono di ogni regola della narrazione.

Si tratta di un‘opera che ha una forte valenza problematica e/o polemica e che nella
sua struttura ha in sé una rottura del teatro tradizionale. Rottura certo visibile nel teatro
dell'assurdo di Beckett o nel metateatro di Pirandello. Ma se gli spettatori erano un po’
disorientati dalle innovazioni del teatro novecentesco, le tre unita aristoteliche erano state
comunque sempre rispettate. (...)

In “Numero Primo” di Paolini, invece, il disorientamento non é solo iniziale, ma prosegue per
tutte e due le ore dello spettacolo e la storia, con pochissimo senso lineare, non si conclude.
Il risultato & che lo spettatore passa due ore cercando inutilmente di capire a che cosa
sta assistendo. In sostanza si tratta di uno spettacolo senza capo né coda, estremamente
cervellotico ed astruso, forse indirizzato ad un’élite intellettuale, ma di certo non piacevole e
assolutamente non interessante.

L'autore Paolini sulla scena recita piuttosto poco, diventando per lo piu narratore.

Vi sono molte e lunghissime digressioni che fanno perdere quel poco di senso della
storia e che creano solo confusione. Riteniamo lo spettacolo un esercizio di cerebralismo
intellettuale decisamente fallito. Guardandoci intorno vedevamo volti annoiati, affaticati,
gente addormentata o tesa nel tentativo - vano - di riuscire a capire qualcosa.

Ci chiediamo: e se non fosse stato il tanto celebrato Paolini, peraltro anche in questa
circostanza straordinario e talentuoso affabulatore, a proporre questo “laboratorio teatrale
permanente”, come avrebbe reagito la critica? Guardando “Numero Primo” provavamo
tanta nostalgia del teatro tradizionale, chiedendoci come era possibile che avessimo anche
pagato per assistere ad uno spettacolo del genere.

Ridateci le tre unita aristoteliche, per caritd!

Nicole Bastianello, Roberto Lorenzon, Andrei Sturzu
Classe 4" ATUR, I.S.1.S. P. Sarpi - San Vito al Tagliamento
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Un “Numero Primo” vincente

La cosa sorprendente con “Numero Primo” ¢ il fatto che chi osserva la rappresentazione
viene coinvolto dall'attore/regista/autore nella vicenda stessa, prima, durante e dopo lo
spettacolo. Del resto non si capisce quando ¢é iniziata la storia, che pure non finisce, ma
rimane aperta a qualsiasi sviluppo e soluzione.

Paolini ha rassicurato il pubblico inizialmente di stare tranquillo, che lo spettacolo doveva
ancora cominciare. In realta era gid iniziato. Sul palcoscenico c’era un tavolo a cui erano
sedute due persone che gestivano un proiettore di immagini e che azionavano le luci del
palcoscenico. Le componenti registiche che solitamente sono nascoste al pubblico erano
invece i, in bella mostra sulla scena, parte stessa della rappresentazione.

La scena e volutamente spoglia: non ci sono scenografie, non ci sono costumi, non ci sono
piu interpreti. Paolini da solo, con un monologo di oltre due ore, racconta una storia dove
entra ed esce continuamente dall'identitd del protagonista e dove interagisce con il pubblico
e con le persone che lavorano al tavolo della regia.

E come se l'intera opera teatrale fosse stata messa a nudo, come se l'autore avesse deciso
di coinvolgere anche coloro che assistono al suo spettacolo. (...)

Il risultato, voluto dall'autore-attore, ¢ il disorientamento nello spettatore che assiste a
quanto accade sul palcoscenico e che manca degli elementi di orientamento abituali.

Si tratta in definitiva di un‘opera raffinata di grande valore poetico ed artistico, che vuole
aprire nuovi orizzonti al genere teatrale. Il nostro gruppo che ha deciso di fare questa
recensione € rimasto piacevolmente sorpreso, anche perché l'opera stessa sembra dire
che —in un mondo di certezze e di riferimenti - tutto & ancora in divenire e in formazione
permanente, per cui l'unica cosa da fare & rimanere in armonia con il cambiamento, senza
né contrastarlo né favorirlo.

Elisa Rubich, Alessia Cutrignelli, Elena Carbonera, Matteo Pasqualetto, Jessica Sefa
Classe 4" ATUR, I.S.1.S. P. Sarpi - San Vito al Tagliamento
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Un “Numero Primo"” in fase di scoperta

Dello spettacolo “Numero Primo” ci & piaciuto: la straordinaria capacita di Paolini di stare
solo sulla scena due intere ore, con pochissimi momenti di pausa, riuscendo a tenere alta
la tensione narrativa e la capacita recitativa ed affabulatoria, fatta di momenti di ironia,
di comicitd, ma anche di drammaticitda e di riflessione emotiva.

Apprezzabile e stata poi la scelta di improvvisare sulla scena, di approfondire o sviluppare
alcuni aspetti senza averli preparati prima. Paolini sviluppa un “laboratorio teatrale
permanente” dove l'opera non e gia codificata e definita in tutte le sue parti, ma si
modifica, cambia, si trasforma ad ogni rappresentazione, a seconda del momento che
vive |'attore sulla scena, e delle sensazioni che prova nella relazione con il pubblico. Paolini
infatti sia all'inizio che alla fine dell'opera invita gli spettatori ad intervenire, a commentare,
anche a criticare, perché lo spettatore non sia solo un elemento passivo ma ne sia invece
un interprete attivo, per contribuire alla vicenda che Paolini concepisce come se fosse un
canovaccio equiparabile alla commedia dell'arte.

Le nostre perplessita: se da una parte Paolini cerca di coinvolgere, far partecipare il
pubblico, rendendolo in un certo qual modo “co-autore”, dall‘altra utilizza un linguaggio
troppo impegnativo, di difficile immediata comprensione. L'immediatezza € sempre stata
la prima qualita del teatro, ma se il linguaggio non & immediatamente illuminante, incisivo,
comprensibile, il pubblico si attarda a cercare di capire quanto ha appena udito, creando
una frattura temporale fra I'‘autore e lo spettatore: il primo che prosegue nella vicenda, il
secondo ancora intento a metabolizzare quello che ha appena udito. (...)

In effetti riteniamo che “Numero Primo” sia piu indirizzato ad un pubblico di intellettuali e
che non abbia la sua opera i crismi di una produzione “nazional-popolare”. (...)

L'originalita e la particolare concezione del teatro di “Numero Primo” & tale che comunque
noi consigliamo di vedere questo spettacolo, non solo per apprezzarne valori e contenuti,
ma anche per criticarlo e per stroncarlo pesantemente, perché & proprio quello che
Paolini desidera: creare cioe un moto di opinioni, di pareri, di discussioni, varie e fra di loro
contrastanti, rendendo l'opera viva anche dopo che é stata rappresentata, facendola vivere
e rivivere nei pensieri e nelle considerazioni dei suoi spettatori.

Eleonora Bertoia, Lisa Nogherot, Daniele Andreetto, Gloria Zanin, Martina Versolato,
Valentina Saviane, Simone Giacomini, Giulio Lorenzon
Classe 4* ATUR, I.S.1.S. P. Sarpi - San Vito al Tagliamento
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HUMAN

Il presente lavoro & il risultato di un percorso complesso che la classe 4" G ha affrontato
quest’anno, unendo gli stimoli provenienti dallo spettacolo cui hanno assistito (“Human”)
a molteplici approfondimenti che la scuola ha offerto loro (conferenze, letture di articoli sul
tema dellimmigrazione, discussioni, assemblee d'Istituto). L'idea che gli studenti hanno avuto
é stata quella di immaginare la storia di un ipotetico migrante e di modellarla sul viaggio di
Eneq, esule e in cerca di terra e di una nuova patria. Il nucleo fondamentale nasce da una
scena particolare dello spettacolo visto, in cui il protagonista rievoca il suo passato.

(nota della prof.ssa G. Bergamo)

Un’‘onda di speranza

Ci apprestiamo ora a raccontare la storia di Aaryan.

Nato in Libia, ha dovuto lasciare gli studi e abbandonare la sua famiglia a causa della guerra
civile. La Libia infatti dopo la morte di Gheddafi e diventata il teatro di conflitti tribali e
lo Stato libico si e dissolto in almeno due diverse entita. Di tutto questo disordine interno
hanno approfittato gruppi che si sono affiliati all’lsis, conquistando una parte consistente di
territorio e sottomettendo la relativa popolazione. Tutta questa situazione di caos interno
ha di fatto aumentato in modo esponenziale il fenomeno dell'emigrazione e la Libia stessa
e diventata il Paese del nord-Africa con il maggior numero di espatri. Aaryan, un ragazzo
come tanti, di bell'aspetto coi capelli castani e gli occhi marroni, mentre si dirigeva verso il
luogo da cui sarebbe partito per emigrare verso altri Paesi, trova un grosso libro dal titolo:
"“Eneide”. Decide di portarlo con sé e, durante il viaggio, di leggerne ogni giorno un pezzo.

Ore che sembrano millenni, minuti che sembrano decenni, secondi che sembrano anni.
Sono le due del pomeriggio e tutto tace, nessuno osa parlare, quando improvvisamente, un
boato dd inizio al concerto. Colpi, spari, detonazioni, grida strazianti, urla di madri, pianti
di bambini, sospiri. E tutto finito. Apro gli occhi e la polvere fa da cornice ad un palco privo
di attori, privo di costumi, privo di coreografie. Mi alzo con le mani tremanti, il mio cuore
lacera il petto e la morte sussurra al mio orecchio. Stordito, con mio padre e il mio fratellino
al seguito, mi avvio per la citta: le strade dilaniate sono percorse da fiumi rossi, le pietre sono
diventate lapidi e i mattoni sono stati sostituiti da braccia, gambe, mani, piedi. Polvere,
vestiti strappati, macerie, & questo, cio che rimane della mia casa.

Ho perso tutto, tutto quanto. Sono ore che vago privo di una qualsiasi meta, senza sentire
pit i piedi, come se i sassi passo dopo passo, me li avessero levigati fino a consumarli.

Sono contornato da dune, e il vento carico di sabbia mi fustiga incessantemente la pelle fino
a lacerarla. All'improvviso, sento il pianto di mio fratello, cosi mi volto e lo vedo avvinghiato
al corpo esanime di mio padre, che non é riuscito a sopportare I'enorme sforzo. Decido di
fermarmi per qualche ora e rendere onore al mio amato padre. Il sole é ormai calato e il
freddo della notte inizia a penetrare nel mio corpo fino a raggiungere le ossa. Continuo il
mio cammino vacillando ormai stremato, con il piccolo Amal sulle spalle. Alzo lo sguardo
alla ricerca di sollievo, e trovo un cielo limpido, colmo di stelle luminose, cosi inizio a perdermi
nei miei sogni pit profondi. Sogno di volare via, di andarmene, di scappare da tutto questo
e costruirmi una vita nuova, senza guerre senza conflitti. Sarebbe bello, anche soltanto per
una mattina, alzarsi dal letto e vedere il caldo sorriso di mio fratello. Sarebbe bello, anche
soltanto per una notte, addormentarmi senza avere paura di non risvegliarmi piu. (...)

Continua su: www.adottaunospettacolo.it

Classe 4" G, 1.S.1.S. Liceo Le Filandiere - San Vito al Tagliamento
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“Human” ovvero: come portarsi nel cuore un mondo di emozioni

L'immigrazione &, al giorno d'oggi, una delle problematiche piu affrontate in ogni campo,
da quello politico, a quello giudiziario... a quello inaspettato del teatro. Infatti la sera del 17
novembre 2016, la mia classe ed io abbiamo assistito ad un originale e toccante spettacolo
teatrale intitolato “Human” presso I'auditorium di San Vito al Tagliamento.

L'opera, scritta, diretta e interpretata da Marco Baliani, ha visto anche l'intervento di
una famosa attrice: Lella Costa. Il tema centrale di questa rappresentazione € dunque
I'immigrazione.(...) La narrazione delle varie vicende e molto particolare, con un
inframmezzarsi di scene commoventi e inserti tipici del cabaret; c'e quindi un continuo gioco
con le emozioni dei presenti che mi ha lasciata di stucco, perché non potevi immaginare cio
che sarebbe accaduto nella scena successiva, dovevi soltanto guardare.

Il tuo sguardo si posava ora su una coppia d‘innamorati, ora su una madre con in grembo il
figlioletto morto, per poi passare all'ascolto di una vicenda raccontata nella parlata tipica del
Veneto. In piu di un‘occasione, infatti, una “siora” veneziana & intervenuta, commentando i
continui sbarchi lungo le coste italiane.

Questa intromissione ha creato dinamicita all'interno dello spettacolo, ma soprattutto ¢
servita a ridicolizzare, per mezzo della satira, tutti coloro che credono che il problema dei
migranti non li riguardi. E cosi, per una sera, sono stata un giovane in fuga dalla guerra, una
ragazza violentata, una donna appena arrivata a Ellis Island e un‘anziana che disprezza gli
immigrati, dimenticandosi che una volta eravamo noi italiani a fuggire.

Questo spettacolo me lo porterd nel cuore non solo per il suo profondo significato, ma anche
per tutte le emozioni che gli attori mi hanno fatto provare, recitando con grande espressivita
ogni singola parte. Ecco, posso dire che questi attori si sono seriamente immedesimati nei
migranti, non solo per la scena teatrale, ma anche per la loro volonta di comprendere a
fondo questo problema. Perché non proviamo anche noi?

Francesca De Piccoli
Classe 2" D, I.S.1.S. Liceo Le Filandiere - San Vito al Tagliamento

“"Human”: un inno alla solidarietada, contro l'indifferenza

Il giorno 17 novembre 2016, presso 'auditorium di San Vito al Tagliamento, si € tenuto lo
spettacolo teatrale “Human”, con i famosi e rinomati attori Lella Costa e Marco Baliani, per
la regia di quest’ultimo. Lo spettacolo tratta in modo significativo e commovente, ma allo
stesso tempo con una nota ironica, un tema molto attuale come quello della “non umanita”
degli umani, o delle condizioni in cui certe persone sono costrette a vivere.

E uno spettacolo che causa agli spettatori un alternarsi di emozioni molto forti, come una
grande discesa dalle montagne russe. Si passa da una scena ambientata in un salotto,
all’'ora di pranzo, ad una dove un gruppo di naufraghi lotta fra vita e morte.

Sicuramente & un‘opera teatrale che non lascia indifferenti e lancia una pesante accusa di
menefreghismo a chi si comporta come uno spettatore non solo durante la messa in scena,
ma per tutta la vita, quando guardiamo cio che ci accade intorno con indifferenza, senza
curarci di chi non & fortunato come noi, senza magari renderci conto che il mondo e casa di
tutti e ognuno ha il diritto di vivere una vita felice.

La scenografia, molto ben curata anche se semplice, lascia impressa nella mente
un'immagine significativa. Richiama una spiaggia piena di vestiti, come se il mare volesse
farci capire qualcosa a proposito di chi ha indossato quei capi, ma ora non € piu con noi.
Personalmente ritengo di aver assistito ad uno spettacolo magnifico, che fa capire cosa
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succede oltre la nostra quotidianita, quando si & costretti a lasciare casa e si hanno solo
cinque minuti per prendere cid che potrebbe servirci, per poi abbandonare le mura che
pensavamo ci proteggessero e non farci mai piu ritorno.

Bisognerebbe provare per capire fino in fondo, pensare a cosa prendere se si fosse costretti
a scegliere “l'essenziale” e poi lasciare la propria abitazione, perché tutto, in quei moment;,
ci sembrerebbe importante. Sicuramente tornerei a vederlo, per riprovare sensazioni ed
emozioni che molto difficilmente durante uno spettacolo si alternano cosi velocemente e
regalano un‘atmosfera piacevole, che lascia un segno nella mente.

Greta Girardi
Classe 2" D, I.S.1.S. Liceo Le Filandiere - San Vito al Tagliamento

“"Human”: perché viviamo tutti sotto lo stesso cielo

Recentemente, all'‘auditorium Zotti di San Vito al Tagliamento, ho assistito allo spettacolo
teatrale “Human”, scritto e diretto da Marco Baliani, e interpretato dallo stesso Marco
Baliani con Lella Costa, Elisa Pistis, Noemi Medas, David Marzi e Luigi Pusceddu. Il tema
trattato & quello molto discusso e controverso delle migrazioni, che é stato affrontato con
una visione a 360 gradi.

Lo spettacolo & riuscito a catturare immediatamente I'attenzione del pubblico prendendo
a prestito alcuni versi poetici di Ovidio che sono stati recitati meravigliosamente.
Successivamente si sono susseguite numerose scene che passando da monologhi a dialoghi
a pit vodi, fino ad un acido e graffiante cabaret, hanno illustrato in modo completo e molto
efficace questo delicato argomento che ancora oggi non trova soluzione, benché sia messo
spesso in primo piano da telegiornali e quotidiani.

Ritengo che questi repentini passaggi da momenti drammatici a situazioni buffe, quasi
ridicole, abbia fatto comprendere spesso la noncuranza con cui la societa borghese giudica
questa spinosa questione, che fa piovere giudizi non ponderati su un argomento invece di
estrema importanza e che spesso viene trattato in modo errato e sommario.

La gente stenta a mettersi nei panni degli altri; spesso non si comprendono i dolori e le
innumerevoli sofferenze che i migranti sono costretti a subire per cercare la salvezza in terra
straniera, le umiliazioni che devono sopportare per portare un possibile spiraglio di luce ai
famigliari che lasciano nella loro terra natale.

“"Human” perché in fondo siamo tutti uguali anche in un mondo multi-etnico, con la volonta
di raccontare un'Odissea ribaltata con protagonista sempre il mare, un nemico acerrimo,
un ostacolo che, se da una parte puo risultare spesso letale, dall'altra pud darti la salvezza.
Dal buio del teatro o di una stiva, alla luce dei riflettori puntati o del sole.

“"Human” perché in fondo viviamo tutti sotto lo stesso Cielo.

Giorgia Mulatto
Classe 2" D, I.S.1.S. Liceo Le Filandiere - San Vito al Tagliamento
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Piccole finestre sull'immigrazione

“Solo se c'¢ lo sguardo io vedo I'altro. Nel nostro tempo invece siamo tutti cosi prossimi, ma
non ci vediamo pit”. Citando cosi iniziamo il commento, perché noi siamo superficiali di
fronte al fenomeno dell'immigrazione, non analizzandone gli aspetti profondi.

Se ci riflettessimo con piu attenzione, dovremmo ammettere anche le nostre fragilita e
perplessita. Questo & quello che “Human” mostra: ci pone delle domande, ma non ci da
risposte. Offre molti spunti suddividendo la rappresentazione in piu quadri, che propongono
varie situazioni e sollevano grandi questioni. Cosi vediamo alcuni ragazzi che guardano il
telegiornale e commentano un servizio sui barconi mostrando compassione.

Poi, pero, siconcentrano sul pranzo dimenticandoin fretta cid che hannovisto e dimostrandosi
superficiali, come spesso accade. Con pochi elementi la Compagnia ¢ riuscita a esprimere
efficacemente il suo messaggio. La scenografia & composta da vestiti sia sullo sfondo sia sul
pavimento. Il colore prevalente & il rosso in tutte le sue sfumature e simboleggia la sofferenza,
il sangue. Sono utilizzati anche in modo particolare il blu, che rappresenta il mare, e il nero
che richiama la morte. Anche le luci hanno un loro significato: quella iniziale allude alla
speranza di arrivare alla meta, ma anche la precarieta della vita durante il tragitto.

Anna Della Morg, Elisa Crucitti, Giulia Zanetti, Haritika Saini, Sara Marcuzzi
Classe 3" B, I.S.1.S. Liceo Le Filandiere - San Vito al Tagliamento

“"Human’': tante storie, un'umanita

“"Human” & uno spettacolo con Lella Costa e Marco Baliani che non racconta una storia
unica, ma propone numerose scene brevi collegate dall'argomento comune presentato
da punti di vista diversi: I'immigrazione.

Spiccano le critiche alle persone che non vogliono riflettere su questa tragedia perche
hanno paura di affrontare una realtd troppo complessa. Questo atteggiamento e
presentato in svariati modi: dai ragazzi che, sentendo la notizia della morte in mare di
migranti, decidono di spegnere la televisione per non turbare la loro quiete; dall'anziana
che, sentendo minacciate le sue convinzioni, decide di pensare ad altro.

Emerge anche l'importanza della cultura come stimolo all‘apertura mentale.

Un altro spunto e costituito dai motivi per cui si emigra. Uno ¢ la discriminazione del
diverso: chi non rientra nelle norme sociali rischia di essere addirittura ucciso, come
racconta la scena del transessuale. L'aspetto piu significativo € il coraggio presente in
quasi tutti i racconti: chi parte & consapevole dei rischi, ma cerca di zittire la paura,
sapendo che restare potrebbe significare morire.

Il sottofondo musicale, creando un’atmosfera suggestiva, aiuta ad alternare lo stato
d‘animo del pubblico.

Riteniamo che lo spettacolo sia stato arricchente per gli spunti offerti, per essere stato
un’introduzione alteatro per moltidinoie, inoltre, ha senz'altro superato le nostre aspettative.
E una rappresentazione riuscita grazie agli attori, agli effetti e a un copione di gran calibro,
che ci mostra le vite di tante persone che vengono spesso considerate semplice statistica.

Artus Heidrich, Nicole Moretto, Alice Pizzolito
Classe 3" B, I.S.1.S. Liceo Le Filandiere - San Vito al Tagliamento
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We are Human

“Human” si ispira ad alcune opere classiche per parlare della migrazione da molti punti
di vista. Vuole farci riflettere e per questo utilizza la prima persona plurale.

Propone vari personaggi sia migranti che persone comuni.

| primi sanno che, intraprendendo viaggi per mare, potrebbero morire, ma € questa la
loro unica speranza. Devono scegliere tra vivere in gravi condizioni o cercare un posto
dove avere pil possibilita e, forse, morire provandoci.

Ci sono poi le persone comuni: incontriamo reporter che scrivono sul tema, cittadini che
ascoltano le notizie e volontari che cercano di salvare piu vite possibili. La maggior parte
non si interessa ai migranti; le loro morti sono numeri, fanno parte di statistiche.

Altre volte invece sono coinvolti, ma solo per ricavarne un guadagno o per lavoro.

Gli unici che ci tengono sono coloro che siimpegnano ogni giorno perché questo dramma
non accada. Ci sono spunti sottointesi: la luce ad intermittenza iniziale richiama quella
di un faro sulle coste dove sbarcano immigrati e il colore rosso rimanda al sangue e,
quindi, alla morte. Molto significativa e la frase: “Quante chiavi ci saranno nel mare?”.
La chiave di casa e qualcosa che ognuno porta sempre con sé. Chi migra sta cercando
una nuova casa per vivere meglio. Non sempre, pero, la trova. A volte incontra solo la
morte in mezzo all'oceano che diventa, per sempre, la nuova casa tanto sognata.
Ancora una riflessione sul finale che ribadisce il fatto che tutti potremmo essere migranti
e che dovremmo capire che migrare incarna una speranza.

Pertanto, non dovremmo essere indifferenti al dolore di migliaia di uomini, donne,
bambini che sono come noi.

Mattia Stefani
Classe 3" B, I.S.1.S. Liceo Le Filandiere - San Vito al Tagliamento
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INTERVISTA

L'interminabile lotta senza speranza tra I'universo maschile
e femminile

Inizia con una sorpresa straniante lo spettacolo “Intervista”: un cellulare, che proprio
nel momento in cui le luci si spengono per concentrarsi sul palcoscenico, suona ad alto
volume tra il pubblico. Il proprietario si rivelera uno dei due protagonisti, il giornalista
politico Pierre Peters, obbligato, proprio la sera della caduta del governo, ad intervistare
una famosa star di soap opera, Katia, donna alquanto superficiale e volgare, che
nasconde la propria intelligenza, fino a quando, gradualmente, viene spogliata delle
sue apparenze nella sfida ad un confronto con il mondo maschile, cinico ed inquisitorio.
Dal momento del loro incontro, tra i due regna la tensione, alimentata da un’antipatia
reciproca, che € aggravata o alleviata temporaneamente da parole di disprezzo, offese
e violenti litigi, sguardi e silenzi profondi.

Entrando nel vivo dell”interrogatorio”, che prosegue come un duello all’ultimo sangue,
i due personaggi scavano nel proprio animo e in quello dell‘altro, facendo emergere
pregi ma soprattutto difetti del mondo maschile e femminile, entrambi caratterizzati
da crudeltd, diffidenza e incomprensione.

Trovandosi di fronte a tanta perfidia da ambo le parti, lo spettatore non puo fare altro
che distaccarsi e mantenere una posizione neutrale, constatando che la vicenda, piu che
un inno al dialogo come rivelatore dell'essenza umana, & la dimostrazione pessimistica di
chivede il maschile e il femminile come due universi incapaci di convivere pacificamente,
escludendo la speranza e lasciando spazio solo alla rassegnazione.

Adele Moro
Classe 5" C, I.S.1.S. Liceo Le Filandiere - San Vito al Tagliamento

Preda e cacciatore: un ribaltamento di ruoli

Uno spettacolo un po’ insolito, sicuramente fuori dal comune, colmo di colpi di scena,
attimi di suspense alternati a momenti di confusione totale, a silenzi interrotti da urla.
Tutto € in gioco, in una lotta vera e propria tra Katia, la famosa attrice venticinquenne,
e il giornalista inviato ad intervistarla. | due assumono un atteggiamento di sfida non
appena si incontrano e in un climax ascendente |'intervista diventa via via piu intensa e
personale, fino a sfumare gli stessi ruoli di intervistata e di intervistatore, capovolgendoli.
| due sono costretti a parlare dei particolari della loro vita, dei loro segreti piu intimi
e oscuri, mettendo in mostra, anche concretamente, le proprie cicatrici, mentre la
telecamera accesa e collegata allo schermo centrale sottolinea I'intimita dell'incontro,
la messa a nudo dei due avversari, amplificandone i particolari.

Katia, la bionda dal seno prosperoso, che sarebbe dovuta essere una facile preda,
diventa ella stessa cacciatrice, riuscendo a vincere la lotta con astuzia e fascino, fino a
indurre il giornalista a svelare il segreto piu grande a cui si teneva aggrappato: l'omicidio
di sua moglie. Un aspetto forse poco convincente del testo potrebbe riguardare proprio
la trama, che subisce delle forzature nell’intento di condurre il pubblico sempre piu vicino
alla tesi che si vuole sostenere.

Nessuno dei due, né il giornalista, né l'attrice, era obbligato a continuare l'intervista
indesiderata: ecco perché i momenti di violenza, sia fisica che verbale, tanto dilatati,
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sono risultati eccessivi. Cid nonostante, il messaggio che chiede il superamento dei
pregiudizi e dei clichés attribuiti al genere femminile - sottolineato dalla vittoria di Katia - €
stato colto, sebbene il finale dello spettacolo sia apparso ambiguo.

Andrada Vantu
Classe 5" C, I.S.1.S. Liceo Le Filandiere - San Vito al Tagliamento

Conoscere I'altro per conoscere se stessi

La scena buia, vuota; nella platea squilla un cellulare, lui risponde seccato: lei non € ancora
arrivata, ha un‘ora di ritardo e lui preferirebbe trovarsi in tutt'altro luogo. Cost si apre lo
spettacolo “Intervista”, tratto dall'omonimo film di Theo van Gogh. Protagonista € lo scontro
tra due personaggi: Katia, una famosissima attrice di soap opera, e Pierre Peters, giornalista
politico, che in passato, si scoprira in seguito, & stato anche reporter di guerra. Sono due
mondi agli antipodi: da una parte il successo, la mondanitd, le frivolezze della donna,
dall'altra I'impegno, la serietq, il cinismo dell’'uomo.

Sul palco un continuo cozzare, il rumore di colpi, che, a poco a poco, rompono le “armature”
dei due personaggi, lasciando intravvedere cosa si nasconde dietro di esse: storie, cicatrici,
pezzi di sé. Tuttavia non bastano per comprendere l'intero “puzzle”, non basta una sera, non
basta un’intervista per conoscersi.

Conla loro audace interpretazione Viola Graziosi e Graziano Piazza mostrano solo frammenti
di cio che &, in fin dei conti, un percorso conoscitivo: non privo di ostacoli, spesso doloroso,
il quale, attraverso la conoscenza delle ferite altrui e 'empatia, rivela anche se stessi. Tutto
cio attraversa i confini di uomo e donna, li varca, passando oltre, poiché, nonostante la
questione femminile sia nell‘aria, non & il tema prevalente: cid che il regista contava di
trasmettere e lo stimolo alla conoscenza dellaltro, a prescindere dal suo sesso o dalla sua
estrazione sociale o culturale, al fine di conoscere meglio noi stessi.

I[rene Vendrame
Classe 5" C, I.S.1.S. Liceo Le Filandiere - San Vito al Tagliamento

La violenza del pregiudizio

Un giornalista politico & obbligato ad intervistare una star del cinema, che considera
"“frivola” e “siliconata”. Lui cerca di scrivere qualche scoop sulla sua vita, lei si difende usando
l'astuzia, I'intelligenza e la seduzione. Questo confronto animato sfocia in un vero e proprio
match che rivela i conflitti presenti nei due protagonisti. L'atmosfera e resa possibile grazie
ad un uso sapiente degli elementi scenografici: gli sgabelli, ad esempio, sembrano quasi
prendere vita e 'uso delle candele serve ad illuminare uno sfondo d'oscurita generale.
Anche il sottofondo musicale, che compare nei momenti piu significativi, riesce a suscitare
sia tensione emotiva che tranquillita. Il senso dell'intera opera si pud cogliere dalla scena
finale in cui la protagonista si toglie il reggiseno; la maschera che ha indossato fino a quel
momento viene strappata via e con lei le “tette” prosperose che hanno contribuito al suo
personaggio. Un altro momento cardine, e forse il passaggio piu riuscito, & rappresentato
dal bacio in cui i due attori non si toccano mai del tutto, simbolo del gioco di attrazione/
repulsione in cui emergono le cicatrici insite nei due.

L'attore, ma anche regista, Graziano Piazza e l'attrice Viola Graziosi adottano una modalita
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recitativa intenzionalmente forzata e caricata, che si evince da un lessico appositamente
spinto che contribuisce a trasmettere con efficacia il messaggio. L'autore del testo teatrale
& Theodoor Holman, nato nel 1953 ad Amsterdam, il quale si ispiro al film di Theodoor Van
Gogh. L'opera fu pubblicata nel 2003 ed e stata scritta originariamente in tedesco, ma in
seguito tradotta ed interpretata anche in italiano da Alessandra Griffoni.

Classe 5" C SU, I.S.1.S. Licei G. A. Pujati - Sacile

Due anime a confronto

Il palco, unvero e proprio ring su cui si assiste ad una guerra tra sessi e dove |'unica scenografia
& data da quattro sgabelli messi agli angoli per delimitare il campo di combattimento. | due
giocatori sono Katia, una famosa attrice, e Pierre, un giornalista politico. Lei, nulla di vero,
ambasciatrice di una cultura pop, le cui armi sono la seduzione, I'intelligenza e l'astuzia. Luij,
cruda realtd, portatore di un pensiero rigido, convinto della verita delle sue parole.

Questa lotta e come la musica: ci sono momenti tranquilli dove sembra che finalmente siano
giunti ad un accordo, ad un punto di equilibrio, poi, ad un tratto, scoppiano le liti, momenti
agitati dove esce in modo molto esplicito la perfidia che accomuna tutti gli uomini.
Entrambi possiedono delle cicatrici, una piu profonda dell’altra.

Cio suscita interesse tra di loro, un interesse che non rappresenta il vero e proprio amore,
ma la curiosita verso le debolezze dell‘altro. Un particolare molto importante & 'uso della
telecamera, un “occhio” che osserva il mondo in modo diverso da quello umano che cerca
sempre di trovare il lato positivo in un evento del tutto negativo, mentre la telecamera,
invece, rappresenta la verita nuda e cruda delle cose.

L'intervista si svolge in un mondo pieno di menzogne dove sia 'uno che I'altra cercano in
tutti i modi di difendersi dagli atti provocatori e dalle accuse dell’altro.

Come in tutte le lotte, c'e€ sempre un vincitore e un vinto. Katia ¢ la vincitrice poiché é riuscita
a smascherare I'avversario mettendolo, attraverso I'inganno, in una condizione profonda e
coinvolgente, estrapolando dalla “corazza” la sua veritd piu profonda e oscura.

Anna Vettorel, Chiara Tonello, Ashley Pivetta
Classe 4" B SU, 1.S.1.S. Licei G. A. Pujati - Sacile

La violenza degli opposti: cicatrice riconosce cicatrice

Solo chi ha provato dolore pud riconoscere quello degli altri, un dolore come quello
"“incastonato” nel cuore del giornalista politico Pierre Peters il quale, costretto ad intervistare
la famosa attrice Katia, si ritrova a lottare su un ring in cui apparenza e realta, inganno e
veritd, prendono forma in una danza inusuale, quasi animalesca che li spinge a far emergere
e ad affrontare iloro segreti pit intimi, celati fino a quel momento da una maschera perfetta.
Durante questo incontro & protagonista la violenza in tutte le sue varie sfaccettature: quella
fisica esercitata da Pierre, poiché impotente a parole, parole che sono invece il punto di
forza di Katia, mezzo attraverso il quale la violenza dell'uomo viene dominata dalla violenza
dell'intelligenza della donna, che annienta ogni colpo da lui sferrato fino a costringerlo ad
una scelta finale, che lo porta a sopprimere ogni sentimento, cadendo cosi nel baratro dei
vinti. Il divario tra apparenza e realtd, che fa si che I'attrice venga giudicata inizialmente
superficiale e vuota, conduce ad uno stravolgimento finale in cui quello che appariva non

171

Intervista



corrisponde piu alla realta. Cio si manifesta anche mediante I'uso della telecamera mobile,
la quale permette allo spettatore di osservare la scena da diversi punti di vista e gli offre la
possibilita di prendere una posizione personale, necessaria e inevitabile.

E proprio questo che offre il teatro: dona nuovi schemi e modelli, attraverso cui I'individuo
puo agire e leggere il mondo che lo circonda, evitando di diventare un burattino nelle mani
degli altri.

La conoscenza ¢ liberta.

Valentina Boscariol, Lucrezia De Mori, Anna Vaglieri
Classe 4" B SU, I.S.1.S. Licei G. A. Pujati - Sacile

Le “cicatrici” che generano violenza

Lo spettacolo tratta di un giornalista politico che per sostituire un collega si ritrova a
intervistare una giovane star del cinema all'apice del suo successo, ritenuta da lui inizialmente
una donna frivola e di poco spessore. L'incipit viene stravolto con il progressivo svelarsi della
reale indole dei due protagonisti, i quali arrivano a mettere in atto uno scontro di personalita
che portera a galla diversi episodi della vita dei due.

Dal punto divista scenografico la rappresentazione piuttosto che costituirsi nella concretezza
del palco, scarno di elementi scenografici, preferisce far leva sul dinamismo corporeo dei due
attori arrivando all’‘apice con la scena del bacio.

L'utilizzo della musica € calibrato perfettamente per sottolineare la carica emotiva che la
scena vuole trasmettere:vi & un magistrale utilizzo di climax e anticlimax resi dall'intonazione
e dall'intensita vocale della recitazione. A tutto cid si aggiungono scene efficaci come
quelle in cui entrambi i protagonisti rivelano le proprie “cicatrici”: nel caso del giornalista, la
“cicatrice” consiste in una ferita riportata in seguito a una esplosione, metafora di un fallito
ruolo di marito e di padre, mentre nel caso della donna la “cicatrice” & il frutto del pregiudizio
sociale al quale essa si sente conformata.

Lo spettacolo & tratto dall'omonimo film di Theo Van Gogh, I'adattamento a testo teatrale &
stato curato da Theodor Holman, la regia e di Graziano Piazza il quale € anche coprotagonista
dello spettacolo insieme a Viola Graziosi. Entrambi gli attori vantano una carriera di spessore,
con alle spalle decine di spettacoli teatrali e ruoli in svariate serie cinematografiche; la
notevole esperienza e la bravura a recitare si palesano immediatamente allo spettatore: gli
attori riescono a esprimere le emozioni dei personaggi anche dal punto di vista non verbale,
attraverso gesti, movimenti e sguardi.

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

—
N

La liquidita tra essere e apparire

Un giornalista politico, uomo di successo intellettuale e borghese, deve intervistare, contro la
sua volontd, una star del cinema, la quale é vista come una donna apparentemente frivola
e senza valori morali. Lui invece & presentato come un uomo il cui passato grava sulla sua
anima: lo si pud notare dalle cicatrici che ha sul corpo, metafora di quelle interiori.
L'atmosfera € resa grave dall‘allestimento della scenografia, la quale & scarna come
l'apparente personalita della donna: ci sono solo quattro sedie e quattro candele, oggetti
che vengono continuamente spostati dagli attori, quasi a rendere la continua liquidita tra
l'essere e I'apparire. Inizialmente la musica ha un ruolo marginale, ma con il procedere della
rappresentazione teatrale assume una maggiore carica emotiva.

Una delle scene piu significative si trova nel finale dove la protagonista si toglie i propri abiti
che sono il simbolo di una maschera attribuitale dalla societd, rivelando cosi che al proprio
interno non ha solamente “segatura e silicone” ma anche una propria personalita.

La regia & stata curata da Graziano Piazza, attore protagonista insieme a Viola Graziosi;
entrambi hanno esperienze recitative perlopiu teatrali e sono stati capaci di trasmettere
forti emozioni agli spettatori. La rappresentazione € tratta da un film di Theo Van Gogh,
regista olandese assassinato da un estremista islamico; il testo & stato riadattato da Theodor
Holman, giornalista e scrittore tedesco.

Classe 4" C SU, I.S.1.S. Licei G. A. Pujati - Sacile

L'intervista mutante

“Intervista”, meglio definibile come una “storia nella storia”, € uno scontro tra due
personaggi simili interiormente, con i loro segreti e le loro insicurezze, ma che si
presentano I'un I'altro radicalmente diversi.

| protagonisti si evolvono e mutano, col succedersi delle azioni e dei fatti.

Sinota molto nel giornalista Pierre Peters, impersonato da Graziano Piazza, il quale mano
a mano si spoglia della sua riservatezza e finisce per rivelare alla donna intervistata, cosi
apparentemente odiata fino a quel punto, i suoi segreti piu intimi.

Katia - questo il nome della star cinematografica impersonata da Viola Graziosi -
durante tutto il corso della rappresentazione crea scompiglio, non rende chiare le cose e
riesce sempre ad evitare le domande scomode del giornalista, rispondendogli con degli
escamotage brillanti per liberarsene e rivelandosi furba ed intelligente, a dispetto delle
apparenze. In alcuni momenti dello spettacolo sembra quasi godere nell’esercitare la
propria furbizia, intelligenza e forse superiorita sul giornalista, in altri momenti sembra
adorarlo e quasi amarlo, lasciando perplessi e in parte sconcertati gli spettatori, i quali
non si aspettano tali “carinerie” tra due che, fino a pochi attimi prima, stavano litigando.
Katia, in questo spettacolo, la accosterei alla vita, imprevedibile e con mille risorse,
sempre pronta a metterti di fronte alla realta di ogni giorno.

Mentre il giornalista Peters lo accosterei all’'umanitd, spesso un po’ “tonta”, con una gran
voglia di dimostrare il proprio valore, ma che deve sempre sottostare al volere della vita.
Uno spettacolo particolare, in onore della Giornata contro la Violenza sulle Donne, che
insegna a non lasciarsi ammaliare dalle apparenze e che la veritd non sempre € evidente
quanto sembra.

1

Claudio Bettini
Classe 4", Liceo E. Vendramini - Pordenone
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Uno spettacolo che lascia piu dubbi che risposte

In occasione della Giornata Internazionale contro la Violenza sulle Donne é stato messo
in scena "Intervista”, uno spettacolo di Theodor Holman tratto dall'omonimo film di
Theo van Gogh. Lo spettacolo era incentrato su due personaggi, un uomo e una donna.
L'uomo, Pierre Peters, colto giornalista, esperto di politica, interpretato da Graziano
Piazza (anche regista dello spettacolo); la donna, Katia, biondina apparentemente
superficiale, star delle fiction interpretata dalla bellissima Viola Graziosi.

La trama si fa chiara fin da subito. Lui, crudo, rancoroso e con molti scheletri nell'armadio,
& costretto ad intervistare una donna che disprezza semplicemente per I'immagine
precostruita delle donne dello spettacolo che la societd impone, donne viste come oche
senza cervello, con pensieri di silicone.

Lei, intelligente ma emotivamente instabile, si destreggia tra recitazione e realtd, in un
gioco in cui non ¢ facile capire chi e I'ingannato e chi lI'ingannatore. Pochi gli oggetti
di scena: risaltano le quattro sedie, utilizzate come gli angoli di un ring, nel quale si
sta disputando una battaglia senza esclusione di colpi. In questa battaglia, violenza e
seduzione si mischiano, creando un vortice emotivo non indifferente.

Lospettacoloinsé perononmie piaciuto.Certolasoluzione finale non é per nullascontata,
ma in generale la trama non era chiara, troppo libera e lasciata all’interpretazione di
un pubblico che non sempre pud cogliere il significato di cio che si va a rappresentare.
E io da pubblico mi chiedo: cosa mi porto a casa da questo spettacolo? Cosa mi ha
insegnato? e sinceramente non arrivo a una conclusione che mi piace.

Per tutto il tempo la domanda che mi sono posta e stata: esiste ancora il bene o &
meglio imparare a recitare su tutto, anche su quello che si prova?

Eleonora Measso
Classe 4, Liceo E. Vendramini - Pordenone

Quando lI'apparenza inganna...

Viola Graziosi, calata nel ruolo di Katia, & un‘attrice di successo che a prima vista sembra
essere pil concentrata su quella che e la sua vita cinematografica, piuttosto che su
quella reale, fatta di ben altro, rispetto al silicone e alle lacrime a comando, oramai per lei
compagni divita. Realta che a volte e fatta invece di guerra e distruzione, come il giornalista
Pierre Peters sa e ha provato sulla sua stessa pelle. Un uomo apparentemente castigato dal
destino e a cui la fortuna ha girato le spalle dall'istante in cui € stato ferito in guerra.

Ed € nel momento in cuil'intervista sembra diventare quasi monotona, permeata dal classico
falso stereotipo della donna superficiale e insensibile, che la furbizia e la capacita incalzante
dell'attrice mettono k.o. I'uomo, convinto di poter giocare con sentimenti troppo profondi
per chiunque. Uno spettacolo caratterizzato da un susseguirsi di momenti diversissimi, da
pietd e comprensione fino a completo menefreghismo ed egoismo.

Tipiche qualita queste, se cosi possono essere definite, che descrivono al meglio quella che
& la mentalita contemporanea, colma di menzogne e di ipocrisia. Un finale assolutamente
con il botto, che ha fatto rimanere a bocca aperta tutti gli spettatori e che sfata una
volta per tutte I'idea che la donna sia un semplice e banale oggetto nelle mani di uomini
apparentemente saggi e consapevoli di cosa siano il dolore, la sofferenza e la triste realta
della vita reale. “E la pits stupida delle donne”, come diceva il celebre tenore Luciano Pavarotti
"ad essere piu intelligente del pit intelligente degli uomini” e a fargli confessare cose che
neanche lontanamente si sarebbe aspettato di poter dire ad una semplice sconosciuta.

Eleonora Ragagnin
Classe 47, Liceo E. Vendramini - Pordenone
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IL SOGNO DI UN’ITALIA
1984-2004 vent’anni senza andare mai
a tempo

La speranza di una nuova ripartenza

"Il sogno di un’ltalia”, spettacolo portato in scena da Andrea Scanzi e Giulio Casale, racconta
vent'anni d'ltalia con spirito critico conservando perd il desiderio e la speranza di una nuova
ripartenza. E proprio con la speranza si apre lo spettacolo, intesa perd non come aleatoria
aspettativa quasi da affidare al caso, ma come sentimento nutrito con convinzione, che
ci deve vedere indignati di fronte ai mali e alle ingiustizie della realta e, nel contempo,
fortemente motivati al cambiamento.

Uno spettacolo che parte dalla morte di Enrico Berlinguer, fino al sangue del G8 e al
sacrificio di Falcone e Borsellino, due decenni che potevano cambiare I'ltalia per i tanti
segnali trasmessi nel corso di queste tragiche vicende, ma che non I'hanno fatto.

Vent'anni di storia, dunque, che hanno trasmesso inviti alla riflessione in virtu di eventi
drammatici che perd non sono riusciti a lasciare nessun segno di rinnovamento, quasi che
le tante lotte per la costruzione di uno Stato all'insegna della legalita (si pensi in particolare
alle mafie) non fossero servite a niente, a conferma della squallida morale “gattopardesca”
del “che tutto cambi perché nulla cambi”.

E cosi, tra canzoni di Gaber e Fossati, di Bennato e Battiato, brani carichi di messaggi
civili eloquenti, noi studenti abbiamo “ripassato” un periodo che non abbiamo vissuto ma
che & entrato nei nostri libri di storia: noi che siamo nati alla fine degli anni ‘90 abbiamo
dunque assaporato il brivido di un tuffo nel passato, un passato che non & nostro ma che ci
appartiene per doverosa memoria, perché & necessario che quella storia di grandi eventi, di
tragiche situazioni, ma anche di eroi civili, rientri nella nostra formazione.

Ecco perché e risultata molto stimolante quella messa in scena particolarmente apprezzata
per l'interpretazione dei due artisti che, con voce, musica e parole, ci hanno emozionato.

E allora, per noi giovani che non abbiamo vissuto quegli anni, cosa vuol dire “ripartire”? Date
quelle premesse, forse, non lo sappiamo fino in fondo, ma approfondendo le tematiche
affrontate nello spettacolo, potremo dar vita a quella speranza e realizzare quel sogno
di giustizia e di democrazia, contribuendo a costruire fattivamente un mondo nel quale
le relazioni vere siano finalmente quelle fondate sul rispetto reciproco, sul dialogo e sulla
solidarieta.

Classe 4" AS, 1.S.1.S. E. Torricelli - Maniago
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S| FA PRESTO A DIRE ELETTRODOMESTICO

Segnaliamo un interessante elaborato realizzato sullo spettacolo dalla stessa classe in
formato Power Point che consiste in una ricerca approfondita sul centenario della Zanussi.
Il lavoro si trova pubblicato sul sito di “Adotta uno spettacolo” (ndr):

www.adottaunospettacolo.it

“Si fa presto a dire elettrodomestico”: il racconto di una citta

La Zanussi, l'azienda friulana produttrice di elettrodomestici piu famosa in Italia, nel 2016 ha
compiuto cento anni. La sua storia, dalla nascita fino alla vendita alla multinazionale svedese
Electrolux, viene raccontata nello spettacolo teatrale “Si fa presto a dire elettrodomestico”,
interpretato da | Papu, un duo comico proprio di Pordenone. | due attori Ramiro Besa e
Andrea Appi hanno dato prova della loro maestria recitativa, frutto di anni di gavetta
e di importanti presenze anche sul piccolo schermo, in uno spettacolo impegnativo per
contenuti ed emozioni, perché dedicato ai cambiamenti epocali sia della fabbrica sia del
territorio friulano circostante, nell’arco di ben un secolo.

Hanno messo in scena da un lato un operaio (che difende il proprio essere uomo e le scelte
rivoluzionarie di Antonio e Lino Zanussi), dall‘altro un dirigente (che tristemente capisce solo
la logica della produzione, senza pit nemmeno la nostalgia di voler ricordare).

E possibile capire chiaramente quali fossero le idee dei protagonisti, sottolineate dalla
partecipazione emotiva di una platea di ex-dipendenti Zanussi o immancabilmente di
parenti, vicini e conoscenti di dipendenti.

Anche se all'inizio un po’ diffidenti I'uno dell'altro, I'operaio e il capo si ritrovano alla fine dello
spettacolo a condividere informazioni positive e il sentimento di gratitudine verso il grande
impero che Antonio Zanussi fondo e che diede lavoro a migliaia di famiglie.

Il sapiente utilizzo di luci, suoni fuori campo e oggetti scenici presi dal quotidiano ha creato
I'atmosfera adatta (e soprattutto realistica) a coinvolgere il pubblico, mentre i protagonisti
discutevano di politiche aziendali e di umanitd nel retro di uno sgabuzzino, durante la
proiezione di un documentario proprio per l'ipotetica festa aziendale nel centenario della
Zanussi. E stato uno spettacolo estremnamente realistico, narrato con molta concitazione e
velocitd attraverso un dialogo di “botta e risposta” continui.

Eleonora Rossi, Beatrice Nadal, Veronica Pessotto, Natasha Mazzariol
Classe 2" ASC, I.S.1.S. Licei G. A. Pujati - Sacile
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Una scatola d’intonaco

“L'ora di ricevimento” & uno spettacolo che spazia tra tematiche complesse, come il ruolo di
insegnante, il rapporto con i ragazzi, ma anche 'integrazione tra diverse culture, utilizzando
un filtro comico per dare spazio a una riflessione ben piu amara rispetto all'atmosfera
di leggerezza che appare. Il professor Ardeche, un insegnante di lettere in conflitto con
una carriera nella quale crede ancora, ma verso la quale allo stesso tempo € sempre piu
rassegnato, fa pensare alle difficolta, quasi inevitabili, che stanno alla base del rapporto con'i
suoi allievi. Ragazzi che hanno un ruolo fondamentale all’interno della rappresentazione, ma
che non compariranno mai in scena, anche se le loro caratteristiche verranno ampiamente
definite durante lo spettacolo, rendendoli quasi reali. L'intera rappresentazione si svolge
all'interno di un‘aula di ricevimento, un‘aula spoglia, disadorna, che lascia molto piu spazio
agli attori e ai dialoghi, con un Fabrizio Bentivoglio intenso nella sua recitazione. Un quadro
alleggerito da divertenti trovate che lasciano lo spettatore spiazzato.

Lo spettacolo si conclude con un monologo del professor Ardeche, che confessa la sua
sconfitta umana e professionale riguardo all'impossibilita di dialogo tra esseri umani.

Gaia Aldeni, Jacopo Ronchese, Asja Tolfo, Alessandro Trinco
Classe 3" E, Liceo Artistico I.S.A. E. Galvani - Cordenons
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Ventisei occhi

Lo spettacolo inizia con un monologo dell'attore Fabrizio Bentivoglio tra i banchi davanti
al finestrone di una scuola di periferia, dove il professor Ardeche si ritrova a doversi
relazionare con ragazzini di undici anni e con i loro genitori, con culture e costumi diversi.
Dinamiche le vicende che avvengono sulla scena. Il professore fin dal principio fa
percepire allo spettatore le differenze tra i suoi alunni e le caratteristiche di ognuno di
loro: tredici ragazzini che non compaiono mai in scena, ma che comungue prendono
vita tramite i colloqui nell'ora di ricevimento.

Il professore nel corso dello spettacolo mostra diverse sfaccettature del suo mestiere,
affrontando le situazioni con ironia, amarezza e talvolta con disprezzo. Nel finale si
ritrova a dover fare i conti con quelli che erano sempre stati i suoi obiettivi di insegnante
e di educatore; si fa un vero e proprio esame di coscienza, dal quale emerge la sua
umanitd e con essa i suoi limiti.

Lo spettacolo spinge lo spettatore a riflettere sulla complessita della societd e sul ruolo
fondamentale di chi & chiamato a ricoprire il ruolo di educatore.

Vincenzo Carenza, Maria Di Lisciandro, Ludovica Fabbro, Luca Pagotto, Laura Sandron
Classe 3" E, Liceo Artistico I.S.A. E. Galvani - Cordenons

Teatro e scuola: diverse sfumature di culture

“L'ora di ricevimento” & uno spettacolo andato in scena la sera del 17 febbraio 2017, diretto
da Michele Placido con la presenza di Fabrizio Bentivoglio nei panni del professor Ardeche,
insegnante di letteratura francese.

A lui é stata affidata una classe di bimbi emblematica delle periferie delle metropoli
europee, appartenenti, quindi, a diverse culture, con caratteristiche e necessita plurime.
Tuttavia il protagonista non riuscird mai a trovare un modo per accogliere le molteplici e
svariate richieste di alunni e genitori che sembrano esporre, ed imporre, il rispetto di tutti
i diritti possibili ed immaginabili proprio durante la fatidica ora di ricevimento del prof.
Fin da subito lo spettacolo ha suscitato in noi molto interesse, poiché di questo ambiente
facciamo parte, ed essendo una classe di ugual numero, pur avendo etda differenti, ci
siamo immedesimati nei tredici diversi ruoli.

Durante la rappresentazione i protagonisti sono riusciti, in modo ironico e talvolta
provocatorio, a trasportarci in quello che era il loro mondo scolastico. Molteplici sono state
le tematiche affrontate non in modo diretto, ma che hanno attirato la nostra attenzione
essendo davvero attuali: ad esempio, il ruolo della donna nelle varie culture, il mancato
rispetto verso diverse etnie, I'inganno e gli errori indelebili che si compiono nell'educazione
dei ragazzi. Ed ecco che, al termine dello spettacolo, & proprio il professor Ardeche a dover
imparare una lezione quando incontra I'uomo che un tempo, quando era suo alunno,
soprannominava “I'Invisibile”. Allora capisce che non sempre i soprannomi che attribuisce
ai suoi alunni li rappresentano davvero.

Elisa Marchese, Jessica Moro, Sara Daneluzzi
Classe 5* D, Liceo Artistico |.S.A. E. Galvani - Cordenons
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Scuolaq, religione e cultura

Venerdi 17 febbraio 2017 il Teatro Verdi di Pordenone ha proposto uno spettacolo
godibilissimo ovvero “L'ora di ricevimento” per la regia di Michele Placido e, nel ruolo di
protagonista, Fabrizio Bentivoglio. Il protagonista appunto, nei panni del professor Ardeche,
e affiancato da un gruppo di giovani del Teatro Stabile dell'Umbria che interpretano i
parenti dei 13 alunni della sua classe multietnica di una scuola a Les Izards, ai margini
dell'area metropolitana di Tolosa. Nel monologo iniziale vengono presentate dal professor
Ardeche le 13 personalita dei ragazzi; al pubblico spetta il compito di immaginare i volti
degli allievi, tutti ribattezzati con un soprannome ironico, specifico e caratteristico.

La maschera che portail professore € apparentemente cinica e nasconde la consapevolezza
che il vero trionfo sarebbe quello di portare fino alla fine del percorso scolastico tutti i suoi
allievi, senza perderne nessuno lungo il tragitto. Durante l'ora di ricevimento il professor
Ardeche incontra i parenti dei suoi alunni, che sembrano cozzare con il suo metodo di
insegnamento e di formazione. Il tema di fondo dello spettacolo riguarda i molteplici
cambiamenti che stanno avvenendo nella storia europea, affrontati con veritd e sarcasmo
e con un sottile e pacato invito al rispetto delle diversita di tutti i generi.

L'interazione che l'attore protagonista crea con il pubblico rende ogni spettatore partecipe
come se fosse parte dello spettacolo, per renderlo piu accattivante.

Angela Manca, Chiara Papette, Erica Santarossa, Giada Vicenzi
Classe 5" D, Liceo Artistico |.S.A. E. Galvani - Cordenons

A scuola di multiculturalita

Venerdi 17 febbraio 2017 al Teatro Verdi di Pordenone ¢ stato rappresentato lo spettacolo
“L'ora di ricevimento” di Stefano Massini, per la regia di Michele Placido. | fatti si svolgono
nell'aula di una scuola media francese con protagonista un professore di lettere.

Nel succedersidelle scene, eglisi ritrova ad affrontare varie situazioni tragicomiche, nelle quali
la questione della differenza culturale e fulcro costante. La scenografia varia di poco nelle
varie scene, poiché secondaria per importanza rispetto a cid che accade, ma soprattutto
alla tematica trattata. Questa e infatti un argomento scottante nella nostra realtd odierng,
portato sul palco con un ineguagliabile tocco di ironia per sdrammatizzare.

Ci si ritrova a riflettere sulla concezione di sé e di chi é diverso da noi, lontano dalla nostra
cultura e idea di societd, e questo accade dopo ogni singola scena. Merito di Stefano Massini
e della regia di Michele Placido, che hanno saputo rendere palpabile al pubblico una realta
in cui immancabilmente siamo tutti coinvolti, anche e soprattutto nei luoghi di ogni giorno,
come la classe di una scuola francese di una banlieue, ma forse anche come una classe di
tante scuole italiane.

Futura Paladino
Classe 3" A ESA, Liceo Scientifico M. Grigoletti - Pordenone
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| nostri vicini di casa

Dopo la visione dello spettacolo “L'ora di ricevimento”, & stato inevitabile prestare maggior
attenzione alle tante persone straniere che vivono accanto a noi, chiederci cosa possono
provare, se si sentano accolte o sempre “straniere”. E nata da qui l'idea di una breve intervista
a una vicina di casa...

Intervista ad Awurama

Come ti chiami? Quanti anni hai? Da quanto tempo vivi in Italia? Da che Paese
provieni?
Mi chiamo Awurama e ho 41 anni, sono in Italia da dieci anni. Vengo dal Ghana.

Per quale motivo hai deciso di trasferirti in Italia? Qual & il tuo obiettivo qui?
Mi sono trasferita in Italia perché ho sposato un ragazzo italiano che ho conosciuto in Ghana.
Lui era Ii per lavoro. Vorrei rimanere in Italia e formare una famiglia.

Quali difficolta hai trovato quando sei arrivata in Italia?
La prima difficolta che ho trovato & stata la lingua, perché, pur conoscendo l'inglese, non
riuscivo a comunicare. All'inizio non conoscevo nessuno e mi sentivo isolata.

Frequenti esclusivamente persone del tuo Paese o hai amici italiani?

Qui a Pordenone ho conosciuto la comunitd ghanese che si riunisce tutte le domeniche per
pregare e cosi mi sono fatta delle amiche. E poi, a volte, usciamo con amici italiani di mio
marito. Per un periodo ho lavorato in una pasticceria e tutti erano gentili con me.

Secondo te gli Italiani sono razzisti? Sei stata vittima di episodi di razzismo?

In generale sono stata ben accolta, perd una volta, mentre stavo tornando a casa in
bicicletta da sola, sono stata insultata da alcuni uomini per strada. Inoltre sono rimasta
delusa perché ho ottenuto la cittadinanza italiana solo dopo molti anni.

Arianna Bortolotto, Tacwa Ben Ismail
Classe 3" AESA, Liceo Scientifico M. Grigoletti - Pordenone

“@Gli invisibili” della societa

La Francia ¢ il classico esempio di stato al cui interno convivono molte culture ed etnie
differenti. | principi su cui si basa la Repubblica francese, libertd, uguaglianza e fraternita,
dovrebbero caratterizzarla rigorosamente; purtroppo perd sappiamo che, molto
frequentemente, cid non avviene.

Il contesto in cui € ambientata “L'ora di ricevimento”, per esempio, € quello della banlieue
di Les lzards, un quartiere degradato di Tolosa.

Durante il corso dellavicenda, & facile notare le caratteristiche di questa realta metropolitana,
al cui interno sono presenti diverse etnie e religioni: musulmani, ebrei, indiani, sudamericani
e una minoranza di nativi convivono all’interno dello stesso contesto sociale, in un clima di
tensione che spesso conduce ad episodi di violenza, come quello dell'incendio appiccato
davanti alla sinagoga, citato durante la rappresentazione teatrale.

Dialtro canto, I'ambientazione dello spettacolo non & stata scelta a caso: da Les Izards
proviene infatti uno degli artefici dell'attentato terroristico dello scorso anno in Francia,
avvenimento che ha ispirato Michele Placido, il regista dell'opera, ed e proprio per la
tempestivita con cui e partita la tournée e per I'attualitad dei temi dibattuti che il regista
definisce la rappresentazione instant-theatre.
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Cio che @ meno immediato da comprendere & il motivo di dipingere la realtd della banlieue
mediante il contesto scolastico. La scelta, oserei dire, & stata compiuta anche perché
I'ambiente scolastico € lo specchio della societa. Gli alunni della classe, infatti, rispecchiano
i loro genitori e, anche se non appaiono sul palco e ci vengono soltanto descritti, possiamo
dedurre che assomiglino a loro per diversi aspetti.

Inoltre & palese che il regista abbia particolarmente a cuore questo tema, definendo la
scuola “lincubatrice dei futuri cittadini”, e, nello spettacolo, non esita a trasmetterci la
sua idea in merito alla relazione che c’e tra scuola e societa. Infatti il professor Ardeche,
protagonista dello spettacolo, classifica i suoi alunni gia dal primo giorno e di fatto assegna
loro un “ruolo” all'interno della classe, ruolo che, come sard spiegato dallilluminante visione
di un suo alunno del passato, sard difficile superare e percid facilmente sard mantenuto
nel mondo reale, al di fuori del contesto scolastico. Seguendo questo meccanismo, I'alunno
soprannominato “I'Invisibile” dal professore manterrda lo stesso ruolo nella societd, ed é
proprio in questo contesto di trascuratezza che nascono i problemi sociali: € nei quartieri
abbandonati a se stessi, ignorati dalla maggioranza della popolazione francese, che avviene
la radicalizzazione islamica, la cui diretta conseguenza sono gli attentati terroristici.

Per questi motivi € importante intervenire gid nelle scuole con un processo che permetta
la convivenza pacifica tra cosi tante diverse culture, in modo da favorire I'integrazione di
ognuno nella societa.

L'atteggiamento adottato dal professor Ardeche di categorizzare e dividere distrattamente
le persone e di affrontare tutti i problemi che gli si presentano in modo rassegnato e senza
risolverli, gli fa ottenere invece il risultato completamente opposto e forse & proprio per
questo motivo che il sipario si cala con il protagonista che pronuncia queste parole: “Ma in
fondo quello che perde, ogni anno, sono io”.

Matteo Casonato
Classe 3" B SCI, Liceo Scientifico M. Grigoletti - Pordenone

Una fotografia dei nostri tempi

Finalmente uno spettacolo teatrale che si “incarna” nella realtd e si trova vicino alle nostre
esperienze di vita. E questo che ho pensato a mano a mano che la storia prendeva forma.
E la banlieue di Tolosa, periferia degradata in cui le tensioni religiose e culturali si uniscono
ai problemi sociali, che fa da scenario a “L'ora di ricevimento”, in cui Fabrizio Bentivoglio & il
professor Ardeche, uomo affaticato da anni di ingrato lavoro in un ambiente ostile, sempre
a contatto con allievi difficili. Pit che con i ragazzi ha perd a che fare con i loro genitori, che
sfruttano I'ora di ricevimento con il docente per sfogare le proprie tensioni sociali e culturali
su dilui.

Il suo sguardo, ormai stanco e rassegnato, si posa sul lato “difficile” della diversita, considerata
per lo pit una ricchezza: I'insieme di etnie, culture e religioni diverse € meraviglioso, ma
faticoso da vincere allo stesso tempo.

Il professore trasmette, in modo efficace, proprio il dramma dell’incomunicabilita, a partire
da quella linguistica con i ragazzi di altre culture. Mi e piaciuta molto I'ironia con cui, pero,
questo sentimento viene comunicato. Ma appartenere ad “altri mondi”, rende tutto piu
faticoso e gli studenti sono pil concentrati a sopravvivere al caos della loro periferia che ad
apprezzare Baudelaire.

Nonostante i molti momenti di ilaritd, non sono mai riuscita a scrollarmi di dosso il senso
di amarezza: sul finale, infatti, un po’ inaspettato, I'insegnante riconosce la sua sconfitta
umana e lavorativa, ammettendolo con cruda e sincera veritd.
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L'integrazione, nonostante gli sforzi di molti, ma non di tutti, € ancora un sogno, la pacifica
convivenza non € la quotidianitd ed il rispetto reciproco pare ancora un'illusione.

Davvero questo spettacolo e riuscito a rendere con intensitd, ma anche con sensibilita, la
fotografia dei nostri tempi. La mia etd, perd, non mi consente, per fortuna, di essere cinica
e disillusa: voglio credere che con I'impegno di tutti, di chi accoglie e di chi viene accolto, un
futuro migliore sia possibile e quell’albero, immobile, sullo sfondo della periferia francese sara
testimone di questo straordinario cambiamento.

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

Una rappresentazione che ci insegna a dare meno peso a noi stessi

La rappresentazione “L'ora di ricevimento” & come una fotografia della situazione attuale.
Infatti, anche se la realta locale € meno accentuata, e stato facile ambientarci in quella
6" C. Una della caratteristiche piu innovative e originali e stata la scelta del regista di non
far recitare ragazzi: tutta la storia si comprende attraverso i colloqui che i genitori degli
alunni hanno con il professor Ardeche, I'insegnante di lettere, nell'ora settimanale che &
stata organizzata per questo scopo. Nell'introduzione il professore ha raccontato la sua
classe mediante una descrizione particolareggiata dei soprannomi che attribuisce a quelle
che, secondo lui, sono le personalitd cardine che ogni anno si ripropongono in un modo o
nell‘altro. Sono tredici e ognuna diversa a modo suo, ma raccolte in un'unica classe a cui il
professore cerca di trasmettere qualcosa con il suo lavoro. Sono sempre appropriati questi
soprannomi? Giudicando in modo troppo frettoloso spesso si commettono degli errori
che poi e difficile riparare. Quando I'evidenza contraddice, & importante essere flessibili e
cambiare atteggiamento. Non dobbiamo interpretare le persone, saranno loro a farsi
conoscere per come sono veramente. Personalmente & stato proprio questo il messaggio
che mi ha lasciato “L'ora di ricevimento”: non dare troppo peso ai nostri giudizi che, seppur
ingenui, sono sempre troppo affrettati. Nessuno di noi fa parte di una categoria perché tutti
abbiamo personalita differenti. La nostra societd spesso ammette solo il bianco o il nero, la
ragione o il torto, ma non & cosi. La vita vera & fatta di grigio, migliaia di sftumature di grigio,
ed & importante imparare a coglierle, distinguerle e apprezzarle a diverso modo.

Anna Gobbo
Classe 2* B LIN, Liceo Scientifico M. Grigoletti - Pordenone
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Gli insegnanti possono cambiare le nostre vite

Nell'opera “L'ora di ricevimento” di Stefano Massini, per la regia di Michele Placido, vengono
messe in scena il sistema scolastico e la sua varia umanitd con una nota comica ed umoristica.
L'opera si apre con il discorso di un professore, Ardeche, che insegna nella scuola di una
banlieue a Tolosa, abitata in gran parte da immigrati nordafricani, arabi, ebrei e polacchi. Nel
suo discorso il professore presenta tuttii suoi allievi attraverso I'utilizzo di soprannomi: vediamo
dunque “Raffreddore”, quel ragazzo seduto vicino al termosifone tutto infreddolito intento
a soffiarsi il naso, “Panorama” che osserva l'orizzonte fuori dalla finestra come se sperasse
disperatamente di riuscire a materializzarsi al di fuori dell'aula, e vediamo anche “I'Invisibile”
che siede nell‘angolo della classe con la testa posata sul banco come se non esistesse.

Questi soprannomi non sono casuali ma vengono assegnati in base alla scelta del banco
il primo giorno di scuola: infatti, secondo la teoria del professor Ardeche, la collocazione
all'interno dell'aula & fondamentale per capire I'animo di ogni singolo ragazzo.

Alla fine dell'operaq, il professore si renderd conto che quei soprannomi, che lui affibbiava senza
nessun intento di ferire, condizionavano invece il rendimento e il comportamento dei ragazzi
e di conseguenza anche la loro vita.

Da questo dettaglio si capisce il fondamentale ruolo che ricoprono gli insegnanti, che sono in
grado di cambiare completamente la vita dei loro allievi sia positivamente che negativamente.
La trama dell'opera é stata molto curata nei dettagli per garantire la recezione del messaggio
e impartisce un'importante lezione non solamente agli insegnanti, ma anche ai ragazzi e ai
genitori, che troppo spesso svalutano il ruolo dei docenti.

Noemi Chiandotto
Classe 2" B LIN, Liceo Scientifico M. Grigoletti - Pordenone

Una scuola in viaggio

Un viaggio nella societd attuale attraverso i genitori degli allievi di una scuola di periferia
francese, che per alcune peculiarita sembra piu italiana che francese; perché alla fine e
sempre una scuola. ltaliana o francese o americana il concetto cambia poco: listruzione &
I'istruzione, e le dinamiche che si riscontrano all’interno di un istituto scolastico sono spesso
le medesime. Il riconoscerle costituisce un viaggio all'interno della complessa umanita che
anima i diversi soggetti coinvolti.

Nello spettacolo messo in scena da Michele Placido il viaggio inizia con la presentazione dei
13 allievi che costituiscono la classe di un insegnante come tanti: un miscuglio di culture e
nazionalitda diverse; un viaggio all'interno della complessa societd dei nostri giorni.

Il viaggio continua con numerose vicende: I'arrivo dell’ennesimo supplente di matematica, ad
esempio, che, come tanti altri insegnanti, € motivato ed entusiasta per la nuova avventurag;
ma gli manca quel tocco per saper gestire gli alunni che si chiama esperienza: non riesce a
farsi rispettare da nessuno. (...)

A differenza del supplente, il professor Ardeche, non convoca i genitori: lascia che siano loro
a venirlo a trovare, il giovedi all’ultima ora. (...)

Ed e qui che il viaggio immaginario proposto dallo spettacolo si svolge davvero.

Dai genitori che parlano in arabo pensando che il professor Ardeche non lo comprenda, ai
problemi dei nomi scritti sulle pagelle; dallo scaricabarile dei genitori sui docenti per le loro
problematiche anche personali alla annuale gita, ai compiti.(...) Ma i problemi aumentano
quando devi conciliare culture cosi diverse tra loro al punto che, verso aprile, il docente viene
sospeso perché indagato per aver servito insalata con aceto agli studenti musulmani.
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Lui, che per poter essere utile a suoi allievi ha imparato tutte le feste di tutte le varie culture
presenti nella propria aula; lui che comprende I'arabo e cerca di dialogare anche con chi non
lo ritiene all'altezza. Come a dire che non importa quante cose hai inserito nel tuo bagaglio:
in questo viaggio attraverso una societd sempre pil complessa manchera sempre qualcosa,
il particolare cui non hai pensato. E si commetteranno degli errori. E inevitabile.

Simone Di Bortolin
Classe 4" CIA, I.T.S.T. J.F. Kennedy - Pordenone

La scuola dei diversi

“L'ora di ricevimento” & il titolo di un‘opera teatrale del drammaturgo Stefano Massini, in
collaborazione con il regista Michele Placido e Fabrizio Bentivoglio, che narra mediante la
voce di un docente la storia di una scuola francese situata in una banlieue nei pressi di
Tolosa. Il titolo dell'opera deriva da un particolare evento a cadenza settimanale: l'ora di
ricevimento genitori del gioved, fulcro centrale dello spettacolo.

E in quest'occasione, infatti, che emergono tutte le incomprensioni e le difficolta tra genitori
e insegnanti dovute a disuguaglianze di cultura, fede e credenze.

Lo spettacolo si incentra su questo aspetto e ci propone un tema con cui ¢i si scontra tutti
i giorni ovvero le difficolta relazionali dovute alla eterogeneita culturale e di fede insite al
fenomeno dell'immigrazione.(...)

Tutto questo racconta la societa di oggi in cui fenomeni razziali, intolleranza e rifiuto verso
gli immigrati sono sempre piu diffusi.

Basti considerare i pregiudizi diffusi per il colore della pelle o verso le persone provenienti
dall'est europeo o verso i profughi di guerra che hanno stampata sulla fronte I'etichetta di
criminale e nullafacente.

Ed e proprio a scuola che questi aspetti si fanno sentire di piu: la discriminazione, I'inefficienza
del sistema scolastico incapace di mantenere l'ordine (del resto, anche nell'opera questo
viene testimoniato dalla continua tensione e dai litigi), 'emarginazione dei ragazzi con
problemi o di quelli ritenuti “diversi” per il colore della pelle o la religione.

In tutto questo, pero, spicca una cosa non banale: nonostante le controversie tra genitori
e professore, i ragazzi tra di loro si trovano bene e non pesano i loro rapporti su questioni in
questi frangenti futili, come la religione o la classe sociale.

Forse sono loro i veri saggi.

E forse & questo che dovremmo imparare. Tutti.

Stefan Tanasa
Classe 4" CIA, I.T.S.T. J.F. Kennedy - Pordenone
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La scuola insegna...

“L'ora di ricevimento” & un opera teatrale recitata da Fabrizio Bentivoglio insieme a un
gruppo di giovani attori del Teatro Stabile dell'Umbria.

Il regista dell'opera & Michele Placido, che ha deciso di utilizzare pochi elementi in scena:
dei banchi, una cattedra, qualche sedia e infine una finestra per far capire al pubblico lo
svolgersi delle stagioni.

Lo spettacolo tratta le vicende che accadono attorno a un prof. di letteratura francese,
Ardeche, che, come ogni anno, si trova nella stessa aula con tredici alunni diversi, ma uguali
per comportamento, simile a quello degli anni precedenti.

Ogni anno cerca di portare fino alla fine dell'anno scolastico tutti gli alunni, ma sempre con
qualche ragazzo incontra delle difficolta e fallisce.

La storia e scandita dalle ore di ricevimento con i genitori dei suoi studenti, che sono il fulcro
della vicenda. Pensiamo che 'opera abbia sia i suoi lati positivi che i suoi lati negativi.
Cominciamo con i lati negativi: i salti temporali tra un ricevimento e un altro a volte sono
troppo lunghi e si fa fatica a comprendere quello che succede durante quel tempo.

Un aspetto negativo in particolare e il fatto che il professore dia ai suoi studenti dei
soprannomi, in base a dei comportamenti che lui riscontra simili tra loro: ogni persona ¢
diversa e non & giusto dare loro un'etichetta che non gli appartiene.

Una cosa veramente positiva ¢ il fatto che I'insegnante, all’inizio cinico, si dimostra una
persona che non molla davanti alle difficoltd e siimpegna a fare del bene, anche se a volte
& complicato, cercando di non perdere nessuno studente per strada durante il suo vero
cammino: la vita.

Edlira Cobanaj, Marco Furgatto, Nicola Lazzari
Classe 2% G, I.T.S.T. J.F. Kennedy - Pordenone

| soprannomi...

“L'ora di ricevimento” narra la storia del professor Ardeche, un insegnante di materie
letterarie in una scuola francese. La particolaritda del professore & la sua capacita di ricordare
i suoi alunni attraverso I'uso di soprannomi.

Quest’anno gli & stata affidata una classe di tredici ragazzini, un insieme di culture differenti
da far andare d'accordo.

Con loro anche i genitori, che, con i loro caratteri, faranno passare giornate indimenticabili
nelle ore dalle 11 alle 12 del giovedi, quelle dedicate al ricevimento, appunto.

Con Ardeche, anche un altro professore si unisce alle giornate di colloquio, un supplente di
matematica, ex-ricercatore.

Non era presente una colonna sonora ufficiale, ma alcune scene, specialmente le pil tristi,
erano accompagnate da effetti audio inerenti e musica di “atmos”, ossia musica che viene
inserita per accentuare I'atmosfera della rappresentazione.

Lo spettacolo & sicuramente avvincente; avevamo giurato, dal titolo dell'opera, che sarebbe
stato piu noioso, ma si e verificato l'esatto contrario, la rappresentazione € elaborata e
complessa in molti punti.

Dobbiamo dire che l'esperienza e stata molto piacevole e interessante; assolutamente
consigliato!

Simone Di Carlo, Andrea Breda, Francesco Rosolen
Classe 2* G, I.T.S.T. J.F. Kennedy - Pordenone
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L'ora di ricevimento (banlieue)



“L'ora di ricevimento”: un professore fallimentare

Ardeche ¢ professore in una scuola media di una banlieue francese, zona di periferia in cui
convivono popolazioni di diverse culture, con un rapporto non esattamente di simbiosi.

La classe di Ardeche & composta da tredici alunni, ad ognuno dei quali I'insegnante affibbia
un soprannome: “Raffreddore” & all'eterna ricerca del termosifone, “Panorama” di una
finestra per estraniarsi; la “Missionaria” difende i meno forti dalle prepotenze dei bulli.

Tra gli altri “I'lnvisibile” & I'allievo che c’e ma non c'e: sta ai lati dell'aula senza farsi notare,
assorbendo pero I'indifferenza di chi lo circonda.

Il professore dunque, attribuendo ad ognuno un appellativo sempre ricorrente, in un certo
senso spersonalizza gli alunni facendoli ricadere tutti sotto una categoria di soggetti.
Certamente non dev'essere rinfrancante per un alunno sentirsi chiamare “Invisibile”.

Nello spettacolo emerge con forza il tema dell'integrazione. Nelle zone di periferia francese
vivono culture cristiane, indiane, islamiche ed ebree.

Si puo dire che un sincretismo o semplicemente una collaborazione tra queste sia qualcosa
di difficile realizzazione.

Emblematico risulta il dibattito tra i genitori che cercano un accordo riguardo al pranzo della
gita scolastica, senza trovare un piatto che non sia vietato a nessuna delle loro tradizioni.
Giungere a dei compromessi per le diverse comunitd € molto complicato, una comunicazione
tra di esse ancora di piu.

Chi rimane ai margini della classe in una societda di questo tipo rimarrd probabilmente un
cosiddetto “Invisibile™.

E drammatico per il professore sapere che un suo ex-allievo, aspirando ad un minimo
di considerazione da parte di una collettivita, si & fatto esplodere per la causa
dell'autoproclamato Stato Islamico.

Alberto Schiffo
Classe 2* D U, Liceo Leopardi-Majorana - Pordenone

Un sogno ad occhi aperti

Le luci si abbassano, mi guardo attorno, tutto il teatro cala in un silezio assordante,
ogni tanto si sente eccheggiare una risata, quando una luce fioca si accende su un
uomo, un professore, che sta in piedi in mezzo alla sua classe trasandata, che odora
di tristezza e malinconia. Lo guardo attentamente notando nei suoi occhi un velo di
tristezza, mentre classifica i suoi studenti in diverse categorie, che vanno ad ostacolare
il rapporto insegnante - alunno, impedendo al professore di entrare nella vita dei suoi
alunni, nelle loro debolezze e fragilita. Presa dalla stanchezza mi appoggio sulla spalla
di Miriam, quando tutto si fa buio, “ddi ragazzi, ce la faremo” dice una voce dietro di
me, rimango immobile finche una luce si poggia sul professore in centro alla mia classe,
quella dai banchi rossi, decorata da cartelloni e da figurine di Padoin, incuriosita entro
dentro e sento il professore iniziare a parlare a qualcuno “Li, in fondo, vicino alla finestra
abbiamo “Panorama’; colui che ama ammirare durante la lezione il paesaggio al di fuori di
questo blocco di cemento”, sento dei passi e vedo Aldo, uno dei miei compagni di classe,
andarsi a sedere su quel posto, lontano dalla cattedra e vicino alla finestra, suscitando
un fragoroso applauso.

Ognivolta che il professore parla entrano i miei compagni di classe: Maria € “Raffreddore”,
colei che ha sempre freddo. e vicino alla cattedra abbiamo Marta “I'Invisibile”, poi
abbiamo il “Boss”, Sandro, a fianco il suo “Bodyguard” Giorgio e abbiamo anche Sante,
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colui che appena suona la campanella si fionda fuori dalla classe.

| miei occhi si posano su un professore che emana gioia e speranza da tuttii pori, impaziente
di insegnare. Quest'ultimo & caratterizzato da una felicitad incontenibile e pronto a
relazionarsi con i suoi alunni, facendoli appassionare alla sua materia. Mentre il professore
"“Etichettatore” ¢ il contrario, si tiene distante dagli studenti, forse ha paura di rapportarsi
con loro, rendendosi poi conto del proprio fallimento dovuto alla sua freddezza nei loro
confronti. Accese le luci, mentre gli altri si preparano mettendosi i giubbotti, io rimango i
seduta a riflettere, pensando quanto sono fortunata a vivere in una cittd come questa, ad
avere degli insegnanti attenti alle problematiche di tutti, capaci di ascoltarti nei momenti
di difficoltd e sempre pronti ad aiutarci. Fortunata ad avere un classe dove le differenze non
sono problematiche, ma dei punti di forza di ognuno di noi.

Benedetta Basso
Classe 2* D U, Liceo Leopardi-Majorana - Pordenone

La scuola al tempo della “rassegnazione: saggezza-indiana”

Quando? Un anno scolastico da settembre a giugno. Non per davvero, oggi: 18 febbraio 2017.
Dove? Una scuola nella banlieue di Tolosa. Non qui, al Teatro Verdi di Pordenone.

Chi ? Ardeche, un cinico e disilluso professore. Non Fabrizio Bentivoglio, che da voce al testo
di Stefano Massini e corpo alla regia di Michele Placido.

Studenti, ma non quelli che sono ora a teatro. Quelli nella “scatola d’intonaco” dove i loro
nomi sono soprannomi affibbiati da Ardeche (“I'Invisibile”, “Raffreddore”, “Campionessa”,
“Missionaria”...) perché, in fondo, i ragazzi presentano ogni anno le stesse caratteristiche di
quelli che li hanno preceduti.

Genitori, non attori del Teatro Stabile dell'Umbria, che sommergono Ardeche durante “l'ora
di ricevimento” con i loro problemi socio-culturali: gli studenti infatti appartengono a etnie,
culture, religioni molto diverse e la vera integrazione e difficile (basti pensare al delirio per
organizzare il menu della gita).

Perché? Perché é teatro, uno specchio per riflettere (sul)la societa che noi ragazzi viviamo
a scuola. Per mostrare quant’e scoraggiante avere professori che non credono pit in quello
che fanno e che si rassegnano (“rassegnazione: saggezza-indiana” & il motto di Ardeche) al
fallimento professionale ma, soprattutto, umano. O semplicemente si arrendono (saggezza
moderna?). Solo quelli appena arrivati come il professore di matematica (il cui soprannome
potrebbe essere “Ingenuo”) ritengono ancora che i ragazzi a scuola non siano “Invisibili”.
Poi anche loro si scontrano con la realta e diventano “Rassegnati”, “Arresi”, “Sconfitti”.

Uno spettacolo tragicomico e amaro in cui gli allievi, mai apparsi sulla scena, sono il pretesto
per far parlare genitori e insegnanti, per cercare di capire cosa rappresenta la scuola in una
societd come la nostra che si sta inesorabilmente trasformando, anche se noi non siamo
pronti.

Caterina Moro
Classe 3" C C, Liceo Leopardi-Majorana - Pordenone
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Il valore dell’insegnamento

Le mura di un teatro sono diventate quelle di una spoglia e malridotta scuola media
nella periferia di Tolosa ne “L'ora di ricevimento”: il professor Ardeche, interpretato da
Fabrizio Bentivoglio, &€ un cinico professore di francese di mezza etd che si occupa di una
classe composta esclusivamente da bambini stranieri, che siano indiani, polacchi, ebrei,
africani. Non fa differenza chi siano, da dove vengano o quale sia la loro condizione
familiare, anzi per lui l'identita degli alunni puo essere ricondotta a soprannomi
stereotipati, utilizzati di anno in anno.

Ogni giovedi egli accoglie i genitori degli alunni per ascoltare i loro problemi, spesso
finendo per assecondarli rassegnato.

Ed e cosi che ogni anno passa, spazza via ogni istante della vita del professore come
fossero foglie secche - quasi come quelle dell'albero sempre presente sullo sfondo - prive
di un qualsiasi apparente valore; ma cid che Ardeche non ¢ in grado di costruire con il
suo insegnamento & per lui la dimostrazione che non é riuscito, neanche una volta, a
riunire sotto un'unica storia tutte quelle dei suoi alunni.

E il suo piu grande fallimento.

Quella che ha portato Stefano Massini sui palchi di vari teatri & una commedia; infatti
non mancano le battute o i personaggi buffi, ma il fine non é tanto quello di far ridere,
quanto piuttosto riflettere. Il suo intento, unito ad un testo ben scritto e interpretato
in maniera eccelsa, € quello di mostrare tematiche estremamente vicine a noi e che
dovremo affrontare anche in futuro, mischiando la drammaticitd con l'ironia, che alle
volte addolcisce, alle volte inasprisce.

Nel personaggio del professore di lettere possiamo cosi vedere un’Europa sconfitta,
ormai stanca e riluttante nei confronti degli stranieri, che, sebbene ci provi a creare un
legame, non riesce mai nel suo intento.

E la poca forza di volonta? Il poco impegno da parte di entrambi i lati?

Cosa impedisce all'Europa, non solo nel suo insieme di Stati, ma anche come individui
singoli, di non andare incontro ad un fallimento?

Un interrogativo aperto sui valori che andranno insegnati alle generazioni che verranno.

Francesca Ongaro
Classe 3" C C, Liceo Leopardi-Majorana - Pordenone
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L'indifferenza che genera maschere

Protagonista de “L'ora di ricevimento” & il professor Ardeche, un insegnate di lettere cinico e
prevenuto tanto da affibbiare ai suoi13 alunni, chiusiinsieme a luiin una “scatola d'intonaco”,
dei soprannomi fissi e spesso inadatti. Ogni anno cambiano gli alunni, ma come Ardeche &
sempre lo stesso, anche i soprannomi rimangono invariati.

Si consolida cosi un ciclo continuo, improvvisamente interrotto dall’”Invisibile” Patrice, un
ex-alunno incompreso, che in un‘apparizione tanto irreale quanto illusoria, rende possibile
un‘aspra presa di coscienza del professor Adreche. Il professore inciampa nel grande errore
dell'indifferenza che causa il suo fallimento professionale, specchio della sua sconfitta
esistenziale. Tutto cio gli permette di rendersi conto che le sue maniere eccessivamente
disinteressate hanno guastato in parte la vita dei suoi alunni, condannandoli a un’esistenza
che non era loro, rimanendo impassibile alle loro esigenze e difficoltda e venendo cosi meno
al proprio dovere di insegnante.

La scuola, invece di impartire nozioni di carattere educativo e culturale ai ragazzi, diventa
in questo modo, attraverso la figura del professor Ardeche, il simbolo di un'istruzione
distorta, assurdamente convinta di portare fino al trionfo i suoi allievi, oppressi da un mare
di indifferenza e disinteresse.

Nicole Susanna, Jessica Anzanello, Lisa Mutton, Lorenzo Masutti
Classe 3" B SC, I.S.1.S. Licei G. A. Pujati - Sacile

Staticita nel mutamento sociale

Stasi e variabilita. Flusso e stabilita. “L'ora di ricevimento” si puo riassumere in questi quattro
vocaboli, un‘opera solcata da ossimori che descrive la contrapposta realta delle degradate
periferie di Tolosa. Da una parte il professor Ardeche, che ogni anno fa indossare a ciascun
alunno una maschera gia usata e prestabilita nei suoi precedenti anni di insegnamento,
sempre invariati e inseriti in un interminabile ciclo scandito dal passare del tempo.
“L'Invisibile” é colui che si colloca nella parte anteriore dell'aula e, come dice lo stesso
docente, si mimetizza con I'ambiente circostante, non mostrandosi ai compagni.

Alla fine della rappresentazione, “I'Invisibile” si manifestera privo della sua maschera davanti
all'insegnante, risentito per la poca attenzione concessa nei confronti della sua individualitd,
soffermandosi solamente sullo stereotipo assegnatogli.

Malgrado cio, nulla cambia nella mentalitd del docente, radicato nei suoi ideali.

Dialtra parte, i genitori esprimono la dinamicitd di una societd in cambiamento, la quale
ingloba all'interno dei confini nazionali una moltitudine di etnie.

La stessa stereotipizzazione dei figli viene trasmessa anche ai genitori, che non danno piu
importanza all'educazione e all'istruzione, ma che si concentrano sul superfluo, come si
puo chiaramente evincere dall'episodio dello scontro per i pasti nel viaggio d‘istruzione, nel
quale viene mostrata la difficolta nel trovare un punto di accordo in un mosaico di etnie e
culture diverse, popolazioni differenti che si mescolano insieme a quelle gia preesistenti, in
un contesto di continuo cambiamento e rivoluzione sociale.

Tuttavia, questi temi sono stati affrontati dalla rappresentazione in modo piuttosto
superficiale, spaziando su molte tematiche in modo essenziale.

Elisabeth Keppler, Martina Mometti, Lucrezia Rupolo, Efrem Sist
Classe 3" B SC, I.S.1.S. Licei G. A. Pujati - Sacile
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“L'ora di ricevimento”: una cupa analisi della societa

Il professor Ardeche, insegnante di francese in una scuola media, affronta I'ennesimo
anno scolastico nella difficile realtd ambientale francese, crogiolo multietnico in cui
convivono - non sempre pacificamente - culture e religioni molto diverse tra loro.
L'unica classe affidata ad Ardeche é di tredici alunni.

A ciascun ragazzo l'insegnante affibbia, come sua consuetudine, un nomignolo che
riassume in sintesi le peculiaritd caratteriali e comportamentali.

Cosi, nella classe di quest’anno troviamo, tra gli altri, “Raffreddore”, “Panorama”,
“I'Invisibile”, il “"Boss” spalleggiato da un degno “Bodyguard”, la “Missionaria”, ecc.

Piu che i ragazzi, a creare grattacapi al professor Ardeche sono pero i loro genitori, che
sfruttano I'ora di ricevimento - di qui il titolo dello spettacolo, diretto da Michele Placido
con i giovani dello Stabile dell'lUmbria - per sfogare le proprie tensioni sociali e culturali
sull'insegnante, a cui non resta altro che concedersi una corroborante tisana al tiglio per
recuperare le energie e la serenitad.

La rappresentazione hainizio con un monologo avvincente del protagonista, interpretato
da un sornione Fabrizio Bentivoglio; continua su ritmi sostenuti per gran parte della
rappresentazione, ma nel finale scende di ritmo e vivacita: I'autore Stefano Massini,
infatti, aggiunge a uno spettacolo sostanzialmente ironico e leggero un finale cupo e
pensoso, con echi di bombe e colpi di arma da fuoco.

Il messaggio € che e rischioso limitarsi a sostituire la realta con comode etichette, perché
la sconfitta di Ardeche deriva proprio dalla sua resistenza a voler affrontare le tensioni
insite nella societad.

Ma se il passaggio funziona sul piano della logica, decisamente meno convince su quello
dell'impianto teatrale.

Agostino Feudi
Classe 2" AFM Serale, .S.1.S. P. Sarpi - San Vito al Tagliamento
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| SUOCERI ALBANESI
due borghesi piccoli piccoli

Non tutti i mali vengono a... suoceri!

Ma dove sono questi suoceri? Potremmmo dire che sono la destinazione finale di questa
vivace e simpatica commedia che ci propone vari spunti di riflessione sul ménage
famigliare, il rapporto tra genitori e figli adolescenti, 'approccio con gli extracomunitari
che vengono a lavorare nel nostro Paese, e, non ultime, le contraddizioni che emergono
quando i valori che affermiamo a parole devono fare i conti con la realta contingente.
Tutto cambia, i figli crescono, la societa si trasforma, le culture si mescolano e i nostri
genitori, anche se poi non ancora cosi invecchiati, sembrano fare abbastanza fatica
ad accorgersene e ad adattarsi, i padri pit delle madri. Cosi Lucio, il personaggio
interpretato da Pannofino, ci fa ridere con la sua immediatezza e spontaneitd, ma ci
fa anche tenerezza quando tenta di reagire con la sua logica, un po’ datata, ai vari
cambiamenti che deve affrontare, sia che si tratti della figlia, ormai non piu una
bambina da coccolare, o una coppia di fratelli albanesi che si offrono di riparare la
perdita del bagno.

Le contraddizioni e il cambiamento sono i punti chiave di questo spaccato di vita della
nostra attuale societda borghese: un aspirante consigliere comunale progressista, open-
minded e politically correct, che fa dei valori della tolleranza, dell'accoglienza e della
multiculturalitd la propria bandiera, e sua moglie, una chef dell'innovativa cucina
molecolare, tanto impalpabile quanto il nome del suo ristorante, “Extra-sensorial”.
Sembrano personaggi che incarnano l'attualita e che viaggiano sicuri verso la societd
del futuro, ma che si rivelano poi banalmente conformisti, non equipaggiati ad
affrontare i cambiamenti quando questi si presentano all’interno della loro famiglia: la
crisi adolescenziale della figlia Camilla e, cosa ancora piu seria, la notizia inaspettata,
rivelata ai genitori, di essere incinta e per di piu di un ragazzo albanese dall’italiano
stentato.

Il viaggio per andare a conoscere i “suoceri albanesi” suona come un lieto fine, ma...
potrebbe anche esserci un sequel!

Alice Bolzan, Debora Andrea Olaru, Giorgio Polese, Mattia Sbaiz
Classe 3" A SC, I.S.1.S. Licei G. A. Pujati - Sacile
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QUI E ORA

“Qui e ora”

All'improvviso dopo un solo momento
mi ritrovai sul pavimento

Non ero solo ma in compagnia

un altro uomo era con me nella via

Per una brusca frenata

vedevo la mia vita scivolata

Non sentivo altro che l'odore dell'asfalto

da tutta la mia fama mi sentivo abbandonato

Anche dall'altro sventurato
non mi sentivo ascoltato
Niente e nessuno

Qui e ora

Chiara Rui, Anna Foletto, Giorgia Muggeo, Silvia Santandrea
Classe 3" Classico e 3” Scientifico, Licei Don Bosco - Pordenone

“Qui e ora”

Tempo sciagurato e vuoto € il nostro,
Appar solo come un enorme mostro,
Capace di tutto, capace di eliminare,
Di svuotar certezze, di divorare.

Claudio ed Aurelio formano un nastro,

Fra inadeguata certezza e feroce cinismo,
Ormai natural appare quest’incastro,

Per nulla terso sembra, sol ch’eé un chiasmo.

Giovanni La Spada
Classe 4* Classico, Licei Don Bosco - Pordenone

“Qui e ora” - riflessione con il botto

Qui e ora

un’ora e un quarto di spettacolo tragicomico per raccontare il vuoto sociale e culturale
dei giorni nostri

Lo spettacolo inizia ancora prima che si apra il sipario: un grande botto rompe il silenzio
della sala e a questo punto si apre il sipario.

La scena che si presenta & raccapricciante: due uomini giacciono a terra tra i rottami dei loro
scooter che si sono appena scontrati in una periferia romana lontana dal centro abitato.

E il 2 giugno, un giorno di festa, e questo sembra complicare la situazione in quanto i soccorsi,
poi si vedra, faticano ad arrivare.

—
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| due uomini a terra sono Claudio (interpretato da Valerio Aprea) e Aurelio (interpretato
da Paolo Calabresi): il primo & immobile e sembra morto mentre l'altro si alza a fatica
e inizia a mostrare la sua personalitd, egocentrica ed arrogante; di professione fa lo
chef e conduce una nota trasmissione radiofonica intitolata “Qui e ora”, che ha per
argomento la cucina. Aurelio inizia a dialogare al telefono piu volte, incurante di quello
che & successo e senza preoccuparsi dell’altro uomo che giace immobile a terra.
Quest’ultimo pian piano si riprende e instaura un dialogo con Aurelio. E una persona
comune con molti problemi: separato dalla moglie, con un figlio forse ritardato ed una
madre ansiosa. Fin dall’inizio si capisce che i due non vanno molto d’'accordo, infatti
iniziano ad accusarsi verbalmente con frasi pungenti e vivaci.

Si comprende che tra diloro non vi &€ comunicazione e neppure solidarietd, rispecchiando
cosi la societd contemporanea, fredda ed insensibile.

Alla fine della storia i ruoli si invertono e Claudio, che all'inizio sembrava spacciato,
sopravvive ad Aurelio che, con un colpo di scena che lascia la gente a bocca aperta,
muore. Lo spettacolo, scritto e diretto dallo sceneggiatore, autore teatrale e regista
Mattia Torre, dura circa un‘ora e un quarto, come il tempo reale di attesa dei soccorsi,
che alla fine non arrivano.

Le battute tragicomiche hanno divertito molto il pubblico trattando in maniera ironica
temi che riguardano la nostra realta e invitandoci a riflettere sulla superficialita e
I'egoismo che caratterizzano le relazioni odierne.

Elisa Stella
Classe 52 BTT, I.S.I.S. F. Flora - Pordenone

Una storia di solitudine

Due romani, Claudio Aliotta e Aurelio Sampieri, completamente estranei, fanno un
incidente il 2 giugno, giorno della Festa della Repubblica: si sentono i rumori dei due
scooter che si scontrano, non si vede nulla e poi improvvisamente le luci si accendono
e si vedono i due uomini distesi a terra. Sono nella periferia estrema della citta, isolati,
nessuna abitazione e nessun mezzo di soccorso.

A questo punto lo spettatore si ritrova catapultato in una situazione paradossale in cui i
due uomini iniziano a litigare, alzando esageratamente il timbro di voce.

Dovrebbero mantenere la calma e aiutarsi, invece non lo fanno. Essi constatano
amaramente di vivere in un Paese che in alcune circostanze non & in grado di rispondere
alle necessita dei propri cittadini, in momenti in cui rischiano anche la vita.

Queste problematiche fanno salire la rabbia e la tensione nei due personaggi.

Sampieri ha molta considerazione di sé e reputa l'altro come un uomo inferiore.

Si permette di contestare le sue condizioni di vita, sua madre, la sua ex-moglie e i
comportamenti di suo figlio. Gli atteggiamenti dei due personaggi e la distanza che li
caratterizza sono quasi un simbolo del senso di distacco che talvolta hanno i cittadini
nei confronti dello Stato, del quale criticano tutto, senza magari capire come potrebbero
contribuire a migliorarlo.

Altra constatazione amara € che le persone che vivono nel mondo d’oggi sono intente
ad ascoltare programmi che possono sembrare utili, e in parte lo sono, ma non
comunicano nulla di concreto. Anche Sampieri, quando parla alla radio conducendo
la sua trasmissione radiofonica in quel grottesco contesto, assume un atteggiamento
diverso e una voce diversa, come se la realtd fosse una scena teatrale in cui tutto & finto.
La morte di Sampieri, che sopraggiunge inattesa, rappresenta forse la mancanza di
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speranza e di fiducia che un cittadino ha nei confronti del luogo in cui vive e fa pensare
che la solitudine dell'uomo d'oggi potrebbe avere una risposta nella solidarietd e nella
vicinanza agli altri uomini.

Maria Quellerba
Classe 1" D C, Liceo Leopardi-Majorana - Pordenone

L'aria dell’infelicita, mescolata all’‘amarezza del presente

La Festa della Repubblica. Un giorno fatale per uno chef e un disoccupato, che si scontrano
con i loro motorini. Ci troviamo in un luogo spettrale, una strada di campagna nel bel mezzo
del nulla. Sono coinvolti due individui: la celebrita radiofonica e il divorziato sopraffatto
dai debiti; 'uomo di successo e il fallito. Due realtd opposte, ma con un elemento in
comune: I'infelicita. Durante la vicenda, entrambi sono pervasi dall‘ansia, che si scambiano
vicendevolmente. L'uno tenta disperatamente di continuare la sua trasmissione radiofonica
via cellulare, l'altro, fingendosi intontito, cerca di telefonare alla madre.

| soccorsi, poi, non arriveranno mai, perché le strade sono bloccate: & il 2 giugno.

Una discussione che si trasforma pian piano in offese e in insulti da parte dello chef Sampieri
verso l'altro uomo, Aliotta. Sono parole brutali, feroci stereotipi e sguardi pessimisti alla
societd odierna. In seguito, i ruoli s'invertono: a delirare ora e Aliotta, che si sfoga criticando
aspramente la figura del “classico cuoco della televisione” e commentando le insulse
paranoie della gente facoltosa, per lui nullafacente.

La cultura dell'apparire e dell'omologarsi sono temi ricorrenti negli assurdi discorsi provenienti
dalla mente squilibrata di Aliotta.

Si parla inoltre delle pubblicita, che provano a nascondere la faccia oscura, ma reale, di un
presente consumistico, dell’era tecnologica in cui siamo ormai incubati, e che ne esaltano
una maschera illusoria ma esteticamente perfetta. (...)

“Qui ed ora”: un titolo che rispecchia il nostro modo di vivere, forse troppo concentrato sul
futuro. Una nota per ricordarci di migliorare il presente con semplici mezzi.

Uno spettacolo interessante, sarcasticamente pessimistico, a cui forse sarebbe servito un
pizzico di speranza.

Margherita Moro
Classe 1" D C, Liceo Leopardi-Majorana - Pordenone

N
—

Qui e ora



32"'.16 TRENTADUE SECONDI E SEDICI
drammaturgia Michele Santeramo
con Tindaro Granata,

Valentina Picello, Chiara Stoppa
regia di Serena Sinigaglia

Teatro Comunale Giuseppe Verdi
Pordenone
30-31 marzo 2017

PERCORSO “TEATRO E SOCIETA”
SPETTACOLO ADOTTATO DA:

Liceo Leopardi-Majorana - Pordenone
Classe: 2" B C

Coordinatrice: prof.ssa Angela Piazza
I.T.S.S.E. O. Mattiussi - Pordenone
Classe: 4" A

Coordinatrice:

prof.ssa Francesca Benetazzo

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

Classe: 3* A SIA

Coordinatrice: prof.ssa Marta Raminelli
Liceo Scientifico M. Grigoletti
Pordenone

Classe: 3* C LIN

Coordinatrice:

prof.ssa Doriana Corazza

32"".16 TRENTADUE SECONDI E SEDICI

Morire per 32 secondi

Alla fine siamo rimasti in silenzio a guardare un palco vuoto, senza attori e senza luci,
una ventina di secondi che sono durati un’eternita.

Tutti impalati a fissare il buio senza il coraggio di farsi sentire con un applauso: che cosa
dovevamo applaudire in effetti? Gli attori ci avevano appena accusato di mangiare
cadaveri. Nella prima parte dello spettacolo, attraverso uno scambio costante di ruoli,
gli attori hanno raccontato la storia di Samia Yusuf Omar, una ragazza somala che
essendo la donna piu veloce della sua nazione partecipd alle Olimpiadi di Pechino 2008,
classificandosi con il peggior tempo di tutte le batterie.

Tornata a Mogadiscio, con la speranza di trovare un allenatore in grado di migliorare le
sue prestazioni e il sogno di partecipare alle seguenti Olimpiadi, decise di attraversare
il Mediterraneo e venire in ltalia, a bordo di un barcone. Samia & stata sotto gli occhi di
tutto il mondo, ma non € bastato.

Per lei, come per tantissimi altri africani, le coste di Lampedusa hanno rappresentato
I'unica soluzione e allo stesso tempo la fine di progetti e di sogni.

Samia e morta inghiottita dal mare, che immagino nero, nero pesto, dello stesso colore
di quel palco vuoto. Per quanto tempo ancora dobbiamo rimanere impassibili davanti a
tanta tragedia? Che limite stanno aspettando gli Stati europei per agire seriamente di
fronte a questo enorme problema? Sono solo alcune delle domande che mi sono posta
dopo lo spettacolo “32".16", che & stato un bel colpo per me e penso per tutti i presenti
in sala. Uno spettacolo che ti sbatte in faccia, come una forte sberla, la realta dei fatti
cosi com’e, senza giri di parole, basandosi su una storia toccante e disperatamente vera.

Giulia Bottega
Classe 3 C LIN, Liceo Scientifico M. Grigoletti - Pordenone

La cruda realta

Subito vengo assalito da uno strano senso di angoscia. Le luci, le voci, niente mi mette
a mio agio, ma ancora non so bene cosa mi aspetta. Lo spettacolo racconta la storia di
Samia Yusuf Omar, che mori in mare sognando la medaglia olimpica. La sua vicenda non
& poi diversa da quella di tanti altri, chi con il sogno delle olimpiadi e chi con I'immenso
desiderio di liberta, di cambiare la propria vita o almeno quella dei propri bambini.

La rappresentazione si divide in due parti: la prima in cui viene narrata la storia di Samia,
che nonostante tutte le difficoltd, non smette mai di allenarsi, di sognare, fino al punto
di prendere |la decisione di scappare, attraversando mezzo continente, pieno di avversita
e di atrocita, che al solo pensiero mettono i brividi.

La seconda parte, invece, mostra come I'uomo occidentale chiuda gli occhi di fronte a
tutti i morti. Questa, indubbiamente, é stata la parte di maggiore impatto emotivo e di
difficile comprensione.

Tra le numerose scene, quella che tra il pubblico ha causato maggiore scalpore & stata
quella dell'incesto, dove sono state mostrate le nuditd degli attori. Inizialmente, il
significato di cid non mi era del tutto comprensibile (trovavo la scena superflua e priva
di senso), ma dopo il confronto con i miei compagni mi e parso tutto piu chiaro.

La scena, sebbene molto cruda, rappresenta l'atteggiamento degli occidentali nei
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confronti degli stranieri, dei diversi: piuttosto che accettarli, si mischiano tra loro,
addirittura tra familiari. Tutto si & concluso con pochi secondi di silenzio che paiono
un’eternitd. Nessun rumore, nessun applauso, nessun commento. Questa € la realtd,
questa & la guerra, questo & cid che & davvero 'uomo.

Stefano Mirabella
Classe 3" C LIN, Liceo Scientifico M. Grigoletti - Pordenone

Il podio degli orrori

“32.16" & una rappresentazione teatrale che mira ad esporre e a far riflettere
sull'immigrazione, che in questi anni sta sconvolgendo il mondo.

Appena lo spettacolo inizia, si diffonde nel teatro un‘atmosfera cruda e sgradevole. La
scenografia e ridotta, ma significativa; la narrazione, spezzettata e mai distesa, richiede
attenzione e riflessione da parte del pubblico.

L'elemento principale, su cui si concentrano vari significati, & il podio. Il podio & si simbolo
delle Olimpiadi, alle quali Samia partecipo, e della meritocrazia, ma € anche la misura
delle continue sfide e la smania di raggiungere degli obiettivi mirando soltanto ai propri
interessi in questa societa occidentale. Tutto gira intorno a quel podio, proprio come i
due fratelli, rappresentanti il mondo occidentale, sviluppano la scena al di sopra di esso
compiendo gli atti pit volgari e incivili che 'uomo possa compiere.

E la degradazione dell'umanitd, un'umanita sempre pit priva di sentimenti e di
razionalita, che pensa soltanto a raggiungere la cima di quel “podio” fatto di orgoglio,
discriminazione e potere a discapito degli altri. Ed & proprio questo nostro disinteresse
verso chi quel podio non I'ha ancora raggiunto che ci fa appartenere all’'indifferenza del
mondo. E I'aspirazione del teatro & anche un po’ questa: farci capire con occhi diversi
quei “chiodi” che causano il deterioramento della nostra societd, dei quali nessuno
vuole rendersi conto, obbligandoci a riflettere. E stato uno spettacolo molto intenso e
coinvolgente con alcune scene forse un po’ eccessive e non necessarie. Ho apprezzato
molto la discussione in classe, poiché mi ha fatto riflettere su certi aspetti dell'opera ai
quali non avevo dato importanza.

Sabrina Tosi
Classe 3" C LIN, Liceo Scientifico M. Grigoletti - Pordenone

Cuori sbigottiti

Uno spettacolo che mostra, a un mondo che ignora, quanto crudele possa essere la natura
umana. Uno spettacolo che prende ogni singolo spettatore e lo trasporta in un altro mondo,
che in realtd € cosi vicino, ma sembra cosi lontano dal nostro. In un mondo dove l'igiene,
I'etica, la morale e il rispetto per il prossimo non esistono.

Uno spettacolo che fa vedere le cose cosi come sono, nude e crude, senza impacchettarle e
confezionarle con le parole dei politici e della televisione.

Uno spettacolo che agisce sul senso d'umanitd in ognuno di noi; indipendentemente da
quanto in fondo esso si trovi nell'abisso della nostra anima, “32".16” sa come arrivarci.
Come? Una trama intrigante e avvincente, anche se ripugnante, un ritmo incalzante; duro
lavoro da parte di Serena Sinigaglia, regista di talento e precisione, e da parte di Chiara
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Stoppa, Valentina Picello e Tindaro Granata, attori dalla capacita di immedesimazione
impressionante. Un‘opera geniale, che halasciato cuori sbigottiti, ha fatto riflettere su quanto
putrefatto e paradossale sia cio di cui siamo fatti e circondati, su quanto sia necessario un
aiuto concreto, ora, subito. Su quante persone muoiano ogni minuto nel mar Mediterraneo,
cimitero di occhi aperti, vuoti. Su quante anime siano spirate in un secondo da quei corpi, sui
sogni che c'erano e non ci sono piu, sulle speranze infrante come conchiglie, di cui vediamo i
framnmenti a riva. Su Samia, che ha lottato per il suo sogno, ma non ce I'ha fatta.

E, come lei, mille altri. Su come qualche chilometro possa spezzare vite e sogni.

Ma a noi non interessa, noi stiamo bene, noi viviamo nella percentuale di mondo giusta.
Pelle d'oca, stomaco attorcigliato, di fronte alla crudele realtd. Non si riesce a staccare gli
occhi dal palco, neanche volendo.

Letizia Gava
Classe 2* B C, Liceo Leopardi-Majorana - Pordenone

“32".16": dentro ci siamo noi

Un telo sul palco, un velo sugli occhi. Con la regia di Serena Senigalia, lo spettacolo, diviso
in tre tempi, ha come protagonisti prima Samia, intensamente interpretata da Valentina
Picello, poi la societd occidentale, simbolicamente rappresentata da Chiara Stoppa e Tindaro
Granata. Pochi metri per raggiungere la cruda veritd, portata in scena sul palco.
"Trentadue secondi e sedici” per capire che non si parla solo di immigrazione, per accorgersi
che non si tratta di una storia cosi lontana e che dentro ci siamo anche noi, tutti noi, tutto
il pubblico. Perché & proprio cid che siamo: pubblico che assiste alla tragedia, che ascolta
la notizia con un che di amaro, ma con la scusa di non poter fare di piu, se non osservare il
tutto tra cinismo e compassione. Una manciata di secondi, minuti e passi per comprendere
una storia che narra la vita, la storia di Samia Yusuf Omar, atleta somala di Mogadiscio che
ha partecipato alle Olimpiadi di Pechino nel 2008, ma che nel 2012 € morta su un barcone
nel tentativo di raggiungere Lampedusa.

Nonostante tutto, sopra al tentativo di immedesimazione e ai momenti di commozione
per la storia di Samia, spicca ancora il nostro individualismo, forse lo stesso che non le ha
permesso di salvarsi. Davanti a tutte le notizie che ci bombardano e alle tragedie, sopra a
quel mare, sulla superficie e dentro la superficialitd, ci siamo ancora noi, che abbiamo scelto
di salvare noi stessi o di non lasciare Iisola di pregiudizi e opinioni infondate, mentre sotto
un mare di occhi ci scruta senza poter urlare, senza poter chiedere aiuto, le loro lacrime si
confondono con l'acqua salata.

Le luci poi si spengono, la tragedia & finita e il pubblico non applaude.

“Trentadue secondi e sedici” per condensare e compendiare le emozioni.

Ora applaude vivo della sua nuova umanita ancestrale.

Elena Florean
Classe 2" B C, Liceo Leopardi-Majorana - Pordenone
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Da 00" a 32".16

00": giovedi 30 marzo. Teatro Verdi di Pordenone. Dall'alto della scena cade un telo di
plastica. Il sipario € aperto. Inizia il primo atto: “il mare”.

05": vestiti neri, un riflettore puntato sugli attori Tindaro, Valentina e Chiara, un coinvolgente
riff e Samia pud iniziare a raccontare la sua storia.

08": Samia corre per la libertd, nel 2008 partecipa alle Olimpiadi. Ultima. Dieci secondi di
differenza dalla prima. Dieci secondi, in un mondo dove o vinci o sei fuori, sono un'infinitd.
12": Samia non molla e ricomincia a correre, ma di nuovo le cose non vanno come dovrebbero.
15": la sala si oscura. | tre attori tornano in scena. Inizia il secondo atto: ” I'isola”.

17": completo elegante e cravatta: ecco i fratelli, Chiara e Tindaro, “la cui umanita, sembra
essere affogata nel mare che li circonda.” Poco dopo entra in scena anche una donna,
Valentina, sopravvissuta a un naufragio.

19”: morire o adattarsi?”

23": caro mondo occidentale, assomigli cosi tanto ai fratelli. Ogni giorno muociono centinaia
di uomini e tu, che cosa fai davanti a questo? Sembra di vivere in un'epoca non violenta,
ma... tra qualche anno risultera terribile.

25": ¢ incredibile come, in sala, si sia creata un‘atmosfera cosi sospesa e assorta.

Una luce puntata sempre verso il centro, nessun cambio d‘abito e tre attori.

28": anche la donna sopravvissuta al naufragio, ora, ha affogato la sua umanita.

La luce si spegne e gli attori scompaiono. Sul muro nero viene proiettata la terza scritta
bianca: “terra ferma”.

30": non ci sono piu gli attori. C'& solo Samia che percorre i 200 metri.

Il pathos & fortissimo. Qualcuno si commuove. Ogni secondo Samia rimane un passo indietro
alle altre atlete, ma non molla.

32".16: Samia, il pubblico e gli attori hanno tagliato il traguardo. Silenzio.

Lo schermo si spegne. 2012: la piccola atleta somala muore insieme ai suoi sogni.

Questa volta non e la Campbell a batterla, ma sono le onde del Mediterraneo.

Anna Minca
Classe 2" B C, Liceo Leopardi-Majorana - Pordenone

N
O~

La speranza sulla linea del traguardo

“Trentadue secondi e sedici” & un tempo, il tempo di Samia. Lei si allenava ogni notte
per diventare veloce e poter partecipare alle Olimpiadi di Pechino. Purtroppo Samia non
¢é allenata come le atlete del resto del mondo, infatti si classifica ultima con un tempo
di 32".16. Samia viveva in Somalia, dove non vi erano né strutture, né allenatori, né risorse
sufficienti. Ma lei non si scoraggia e vuole riprovarci con un nuovo obiettivo: riscattarsi
alle Olimpiadi di Londra. Pero in questo percorso non & da sola, infatti chiede aiuto ad un
allenatore europeo e per questo intraprende un viaggio che non finird mai, poiché perdera
la vita in mare, insieme agli altri immigranti. Questo e quello che racconta il primo atto dello
spettacolo, la storia drammatica di una ragazza morta per realizzare un sogno lontano.

Il secondo atto racconta la storia di un fratello e di una sorella, unici sopravvissuti su un’isola
deserta, circondata da un mare che porta a riva solo cadaveri.

La regista Serena Sinigaglia ha voluto riflettere sul tema dell'immigrazione e del desiderio di
vivere una vita migliore. Gli attori hanno trasmesso emozioni forti e dimostrato una tecnica
interessante, muovendosi in una scena spoglia. Nella seconda parte hanno affrontato il
tema duro e metaforico del cannibalismo, che ha indicato come 'umanitd possa essere
crudele e indifferente verso altri esseri umani, come in una scena dell’Inferno dantesco.

E uno spettacolo di non sempre facile comprensione, ma rimane I'immagine di Samia che
corre, anche se tra gli ultimi, verso un futuro solo sognato.

Alessandro Zava, Nicole Gris, Davide Tommasone
Classe 3" ASIA, 1.S.1.S. G. Marchesini - Sacile
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NOVANTADUE

Uno spettacolo per il nostro futuro

Questo spettacolo prende il nome dalla fine della Prima Repubblica, appunto nel 1992,
quando i due magistrati simbolo della lotta alla mafia, Giovanni Falcone e Paolo Borsellino,
saltarono in aria a causa di chili di tritolo. Gli attori hanno ricreato in scena questa vicenda,
ricostruendo i fatti, 'umanitd e i pensieri dei personaggi.

Trovo che sia uno spettacolo forte e con scene di grande impatto emotivo, grazie all'intensa
interpretazione dei tre attori che si sono calati perfettamente nei rispettivi personaggi.
Inoltre hanno reso alla perfezione il loro desiderio di vivere, ma anche la paura della morte
e la profonda amicizia che legava Falcone e Borsellino, rimasta tale e piu forte soprattutto
dopo la morte di Falcone.

E anche per questo motivo che gli attori riescono a darci un’idea dell'emotivita dei protagonisti
e di come affrontano gli ostacoli che incontrano nella loro lotta contro la mafia. Il male viene
rappresentato non solo con la mafia, ma anche attraverso ministri e funzionari che sono la
testimonianza della corruzione presente nel governo.

Lo scenario minimale da un’idea della mentalita di Falcone e Borsellino, semplice e
concentrata sul proprio obbiettivo, ossia sconfiggere la mafia e servire la patria, mentre
le luci scure e la musica, a volte “paurosa” a volte commovente, danno I'idea dei momenti
piu importanti della rappresentazione. Per concludere ho trovato questo spettacolo molto
stimolante soprattutto per noi giovani che potremmo prendere il posto in futuro dei nostri
eroi Falcone e Borsellino e contribuire a combattere la mafia per il nostro Paese e per un
futuro migliore.

Paola Breda
Classe 4* Classico, Licei Don Bosco - Pordenone

La mafia: un tema presente nel nostro Paese

Personalmente ho davvero apprezzato lo spettacolo perché ha trattato un tema molto
presente in ltalia ma spesso lasciato in disparte: la questione della mafia.

In Italia i trascorsi di questa organizzazione criminale sono famosissimi, ma spesso le persone
sono disinformate a riguardo e quindi uno spettacolo del genere che osserva in dettaglio
questo fenomeno puo essere davvero utile a sensibilizzare gli spettatori.

Mi e piaciuta anche l'attenzione allo sviluppo dei personaggi durante lo spettacolo, mai
statici ma sempre capaci di trasmettere emozioni e sentimenti; la recitazione, per quanto
possa saperne io, era davvero buona e ha tenuto incollati gli occhi degli spettatori sulla
vicenda che veniva raccontata.

In conclusione posso dire di aver trovato lo spettacolo interessante e coinvolgente e lo
consiglierei a tutti.

Niccold Fantin
Classe 4* Classico, Licei Don Bosco - Pordenone
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Improvvisamente... I'inferno

Solamente il battito della macchina da scrivere scandisce i secondi che passano prima
dell'ennesimo caffé. Proprio quel caffe ricorda la quotidianita e la frenesia che accomuna
Giovanni Falcone e Paolo Borsellino, due amici e colleghi che hanno segnato la storia
italiana, le cui vite sono state portate via per cio in cui credevano. Grazie al pool antimafia,
un gruppo di giudici formarono la pit grossa inchiesta che prese il nome di “Maxiprocesso
di Palermo” nel quale furono imputati 460 mafiosi, con l'intento di ristabilire la giustizia.
Si sa perd che giocando con il fuoco ci si pud bruciare ma, quando si crede in cid che si
fa, nulla spaventa. Dopo aver vinto il processo, il pool antimafia viene sciolto e Giovanni
Falcone e Paolo Borsellino raggiungono il loro traguardo, ma qualcuno non contento decide
di porre fine alla vita dei due magistrati con il fragore di una bomba. Questi attimi vengono
rappresentati con dei giochi di luci, tutta la scenografia e caratterizzata da movimenti
differenti di illuminazione cosi da formare ambientazioni dinamiche. Il tutto e legato dalla
bravura degli attori, che durante le battute pitu emozionanti riescono a far partecipare lo
spettatore attraverso il differente cambio di tono, ed in alcune scene uno degli attori rompe
la “quarta parete” andando a stretto contatto con il pubblico. L'interpretazione da voce ad
una amara vicenda della quale & perd importante conservare memoria ed esempio.

Federica Bertagno, Sara Bornacin, Matteo Celant, Damiano Chiaranda, Anna Curci,
Luigi De Lorenzi, Vittoria Lis, Eugenia Liut, Mariacarolina Menegaldo, Elia Mosconi,
Marco Muzzin, Antonio Palumbo, Nathalie Polo, Federica Presot, Lorenzo Spessotto,
Maria Tomas, Aishe Xhakoni,

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

Un’ltalia nuova

Giovanni Falcone e Paolo Borsellino sono coloro che hanno, dopo anni di silenzi, puntato i
riflettori verso quella “bestia” chiamata “mafia”. E stato messo in scena martedi 23 maggio
al Teatro Verdi di Pordenone lo spettacolo “Novantadue. Falcone e Borsellino, 20 anni dopo”,
per ricordare la strage di Capaci del 23 maggio del 1992 e quello di Via D’Amelio avvenuta il
19 luglio dello stesso anno. Una scrivania illuminata da una lampada sospesa apre la scena
spoglia; su di essa sono appoggiati una vecchia macchina da scrivere e tanti, troppi fogli,
frutto di un lavoro di mesi, anni. Ci troviamo all’Asinara, un carcere di massima sicurezza,
ma le persone che sono rinchiuse i non sono delinquenti. Giovanni Falcone e Paolo Borsellino
sono letteralmente esiliati su quest’isola per concludere listruttoria del Maxiprocesso, il
quale avrebbe significato il cammino verso una Palermo nuova, verso un’ltalia nuova.
Questo ¢ il sogno di due magistrati e la loro forza é stata proprio questa: indagare talmente
tanto da far aprire gli occhi a tutti sul vero volto dei cattivi. Lo spettacolo & stato emozionante
non tanto per la scenografia, per i costumi o per la musica, ma per le testimonianze, che
hanno svelato la forza e la determinazione di questi due magistrati ma soprattutto la loro
umanitd, i loro sogni e le loro paure. Erano uomini come noi, forse un po’ piu coraggiosi, e
questa rappresentazione ha trasmesso a chi I'ha guardatoa la determinazione, la volontg,
la tenacia di chi non ha mollato, fino alla fine. La piece di Claudio Fava scuote I'anima, in
novanta minuti che hanno 'obbiettivo di commemorare queste morti ingiuste e far ricordare
che questo mostro ¢ reale e, anche se invisibile, ancora qui intorno a noi.

Susanna Crema
Classe 5" B SCA, Liceo Scientifico M. Grigoletti - Pordenone
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“Novantadue”: anche i giganti sono uomini

“Novantadue” & una testimonianza insolita della lotta alla mafia. Insolita perché presenta
la storia di due uomini, due icone degli anni Novanta italiani, non con l'immagine
“gigantografica” che si e soliti dare loro per quei due giorni di commemorazione all'anno;
sul palco compaiono due esseri umani, con aspirazioni, dubbi e soprattutto paure; non
paura dellignoto, ma al contrario di cido che meglio conoscono e combattono giorno per
giorno; combattono “Cosa nostra” ed essa risponde, con la violenza di cui sono testimoni
ad ogni processo. Insolita perché sul palcoscenico non si mettono in scena eventi, ma
momenti di confronto, di riflessione personale e dialogata, perché in un contesto quasi
di segregazione come quello in cui si trovano, alcuni pensieri scorrono necessariamente
paralleli nelle menti dei protagonisti. Questi momenti sono ritratti magistralmente
su un palco scarno di scenografia e di attori, che si districano tra giochi luminosi e
scene cangianti, variando da toni distesi a invettive intense, quasi violente, sostenute
da scelte di luci altrettanto nette che paiono a momenti quasi psichedeliche.

Lodevole, quindi, nella regia di Marcello Cotugno, ¢ il coraggio di portare sul palcoscenico
una vicenda che sebbene non del tutto nuova, perché parte della storia italiana, mostra il
lato meno affrontato di queste due personalitd simbolo della lotta al crimine organizzato,
quel lato emotivo che spesso non si associa a figure cosi note. Questo spettacolo, senza
dubbio, insegna proprio questo: che anche i giganti, i grandissimi, sono stati e sono prima
di tutto uomini, e comprenderli significa anche scoprirne I'umanita e la fragilitad che sono
comuni a tutti noi.

Cristian Falvo
Classe 5" B SCA, Liceo Scientifico M. Grigoletti - Pordenone

La storia non & una fiction

Martedi 23 maggio, in occasione dell‘anniversario della strage di Capaci, ha debuttato al
Teatro Verdi di Pordenone “Novantadue. Falcone e Borsellino, 20 anni dopo”, opera teatrale
che ripercorre le vicissitudini dei due giudici durante il Maxiprocesso nei confronti di “Cosa
nostra”. Ancora una volta, grazie all’Associazione Thesis, il teatro avvicina gli studenti a temi
quali la memoria storica e la coscienza nazionale.

Che il lavoro dei due giudici non sia stato facile, anzi al contrario molto spesso ostacolato,
& stato chiaro fin dalla prima scena: i due protagonisti sono costretti a ripararsi nel carcere
dell’Asinara, dove lavorano senza sosta; almeno fino a quando non salta la luce.

| due approfittano del buio per confidarsi e qui si rivela, inaspettatamente, il loro lato umano.
Sono entrambi rassegnati all'idea della morte, ma allo stesso tempo speranzosi e orgogliosi
per il significato storico di cid che lasceranno alle generazioni future.

Durante la rappresentazione € stato messo in evidenza come lo Stato stesso abbia spesso
boicottato l'azione legale condotta dai due giudici. Uno dei tentativi piu emblematici
e scandalosi da parte delle autorita ufficiali € stato il fallito attentato alla vita di Falcone
oppure quando allo stesso Falcone fu negato il posto di Procuratore, che andd invece ad un
collega pit anziano ma con meno esperienza in processi di mafia.

Intrighi simili renderebbero qualsiasi fiction un cuft, ma purtroppo in questo caso non si
tratta di finzione, bensi di pura realtd, e lo scempio non si limita ai tentati boicottaggi, ma
condanna anche |'opinione pubblica che, dopo un iniziale sostegno ai giudici e alla giustizia,
arrivd a scordarsi di tutto.

La facilitd con cui noi cittadini dimentichiamo questi eventi dramsnmatici € purtroppo una
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verita diffusa, ma e proprio qui che si rivela il vero significato dello spettacolo: il ricordo.

Il compito del teatro, ancora una volta educatore e in controtendenza, € quello difar riflettere
e portare alla mente dei presenti diverse domande: chi sono oggi per noi Falcone e Borsellino?
Cosa e rimasto nella memoria comune del loro sacrificio? Sono solo due nomi, oppure il loro
esempio & ancora vivo nella memoria collettiva e pud guidare le nuove generazioni verso una
maggiore responsabilizzazione?

Alessio Piccoli, Sara Radegonda
Classe 5" A ESA, Liceo Scientifico M. Grigoletti - Pordenone

Due uomini

A venticinque anni dalle stragi che hanno strappato alla vita Giovanni Falcone e Paolo
Borsellino, e difficile trovare qualcuno che non reagisca sentendo i loro nomi.

Tutti conoscono il loro coraggio e le loro azioni vengono prima o poi raccontate in ogni classe
di ogni scuola. E difficile quindi pensare a un modo innovativo e non banale di raccontare le
loro storie. Eppure Marcello Cotugno ci e riuscito con tre attori, decine di giochi di luce, una
misera scenografia, ma preziose parole attentamente selezionate.

La scrivania, la lampada, il caffe e la macchina da scrivere.

Elementi onnipresenti e centrali sul palco, qualunque fosse lo scenario del momento.
Simboli del lavoro che i magistrati non hanno mai lasciato, a cui si sono aggrappati ancor
piu saldamente nei momenti di solitudine, rassegnazione e paura.

Richiami al concetto di “cittadini comuni” che, a detta di Borsellino, si sono avvicinati ai casi
di mafia casualmente, ma ci sono rimasti per obbligo d'onore.

Falcone diceva che lui e Paolo non erano eroi e non volevano essere martiri.

Erano uomini. E sul palco ci sono stati mostrati come tali, esseri umani.

Li abbiamo analizzati attraverso le emozioni che li hanno portati a fare cid che hanno fatto
e non solo dalle gesta in sé. La musica stessa dello spettacolo non fungeva né da sottofondo,
né da legante per le varie scene, ma evidenziava i sentimenti.

Questo spettacolo c¢i ha permesso di realizzare che spesso sbagliamo nel modo in cui ci
riferiamo a questi magistrati. Li innalziamo e mettiamo su un piedistallo categorizzandoli
come supereroi, ma questo non fa che creare una voragine fra le nostre gesta di ogni giorno
e quelle che loro piu di venticinque anni fa compivano.

Giovanni e Paolo vanno acclamati per il loro incredibile coraggio, che non deve apparirci come
irraggiungibile, ma come spunto per fare ed agire nella giustizia ogni giorno, ricordandoci
che e necessario combattere questa battaglia.

Irene Avon
Classe 3" B SCA, Liceo Scientifico M. Grigoletti - Pordenone

Riflettere sulla mafia

Lo spettacolo “Novantadue”, realizzato nel 2012 da Claudio Fava e andato in scena al
Teatro Verdi di Pordenone il 23 maggio 2017, in corrispondenza del 25° anniversario della
strage di Capaci, ricorda gli ultimi istanti di vita dei due giudici, la loro solitudine e le due
stragi in cui hanno perso la vita.

L'intento della rappresentazione ¢ solo parzialmente celebrativo di due figure emblematiche
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nella storia italiana della lotta alla mafia. Esso vuole indurre una riflessione profonda
sull’'organizzazione mafiosa nel suo insieme, coinvolgendo anche elementi meno sospettabili,
quali apparati istituzionali e criminali facenti parte delle famiglie mafiose.

La regia di Marcello Cotugno ha adottato delle bizzarre strategie per cambiare scena, come
I'uso di musiche appartenenti a vari generi musicali e scelte luminose differenti per “taglio”,
colore ed intensitd. In tal modo 'atmosfera drammatica ricreata nelle varie scene (come
nella rievocazione della strage di Capaci da parte del mafioso, o del sacrificio di Falcone
disteso sul tavolo) e stata spesso inaspettatamente interrotta, probabilmente per impedire
un eccessivo coinvolgimento emotivo del pubblico. Gli attori, inoltre, hanno sostenuto
ottimamente il compito di variare di intensitd e stile non solo tra una sequenza e l'altra,
ma anche all'interno della stessa scena. Dini nei panni di Falcone e Moschella in quelli di
Borsellino hanno saputo rendere al meglio la forte carica di umanita dei due personaggi
e l'alto senso civile ed etico della loro missione. Lo spettacolo teatrale ha rappresentato
in maniera eccellente e dettagliata lo stato d’‘animo dei personaggi, i loro pensieri, le loro
sventure, senza dimenticare 'infinita crudelta che la mafia é capace di scatenare.

Alessio Cancian
Classe 3" B SCA, Liceo Scientifico M. Grigoletti - Pordenone

Le nostre azioni, il nostro futuro

Viviamo in tempi caratterizzati da eventi tragici quali le guerre, gli attacchi terroristici e
I'innalzamento del tasso di criminalita nelle grandi citta. A nostra difesa ci sono le autorita
dello Stato che fanno il loro dovere per difenderci e far rispettare la legge. Ma non sempre
basta: devono avere il contributo della societd intera per impostare al meglio il loro lavoro.
“Novantadue”, lo spettacolo cui ho assistito, mi ha fatto comprendere la criticita del
mondo nel quale stiamo vivendo; vi si trattano temi sul rapporto tra Stato e mafia con i due
protagonisti assoluti della questione: Giovanni Falcone e Paolo Borsellino.

Inizialmente non capivo fino in fondo cosa pud indurre due uomini come loro a dover
sacrificare la propria vita per combattere contro la mafia e contro la corruzione dello
Stato. Solo in un secondo momento, riflettendoci, mi sono reso conto che la decisione
di lottare va oltre la reputazione e il denaro; € un vero e proprio principio: vivere in una
societd dove domina la criminalitd, dove colui che ha pit denaro e forza piega la gente
contro la propria volontd, non e giusto. Se pensassimo a come si sono rafforzate negli anni
le organizzazioni criminali, capiremmmo che la morte di Giovanni Falcone, Paolo Borsellino e
di molte altre persone sono avvenute a causa della nostra paura e indifferenza.

E giunto il momento di pensare al futuro, di controllare le nostre azioni, in modo da ridurre
le attivita criminali; si e vero, forse noi oggi non viviamo all'interno del cosiddetto “stato
ideale”, ma questo dovrebbe partire da noi stessi; non possiamo sperare che da un giorno
all'altro le cose cambino come per magia. E piu si aspetta, piu l'ingiustizia s'infiltra nelle
nostre vite, diventando una sorta di routine.

Lo stato ideale non si crea da solo, ma ¢ il popolo che potrebbe fare in modo di cambiarlo,
iniziando dalle operazioni giornaliere: la raccolta differenziata, il pagamento delle tasse, il
rispetto delle leggi... e denunciare le ingiurie di ogni tipo, partendo dal furto di merendine
fino all'omicidio. Perché si potrda anche avere paura, ma se ci lasciamo sovrastare moriremo
un po’ ogni giorno, invece di morire da coraggiosi una sola volta.

Amir Amrati
Classe 3" CIA, I.T.S.T. J.F. Kennedy - Pordenone
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La verita nuda

“Novantadue” & uno spettacolo affascinante, coinvolgente e reale.

E stato scritto da Claudio Fava, giornalista, scrittore, sceneggiatore italiano, figlio di quel
Giuseppe Fava, fondatore del giornale “I Siciliani”, assassinato dalla mafia il 5 gennaio
del 1984. "Novantadue” parla di una guerra vera. Da una parte stavano i giudici con la loro
umanita, la loro sete di giustizia, il loro bisogno di essere protetti, il rigore dei loro pensieri, il
loro profondo senso dello Stato, la solitudine cui furono condannati.

Dall'altra parte stava la mafia, la corruzione che ovunque arriva, la tragedia annunciata, la
morte e il silenzio che 'accompagna.

Claudio Fava parla al cuore di chiunque veda lo spettacolo: forte € 'amarezza che provi
quando capisci che lo Stato in cui tu vivi e in cui credi non li ha aiutati.

Ma nasce anche un sentimento di speranza quando consideri che nel nostro Paese sono
esistite persone come Falcone e Borsellino, che hanno dato la loro vita per offrire la possibilita
alle nuove generazioni di avere un futuro migliore di quello che hanno avuto loro: la speranza
che nasce da un’idea.

Questo spettacolo, come vuole Claudio Fava, & un pretesto per misurarci con l'oggetto del
conflitto, che & la veritd. Ma la verita ha molte facce, alcune comode ed altre molto meno.
C'e la verita del Paese perbene, dei politici che credono di aver fatto il possibile.

E c’é la verita nuda, non attaccata ad un ricordo, che racconta di due uomini soli e della loro
attesa. “Novantadue” rammenta il forte messaggio che questi uomini ci hanno lasciato:
lottare per cio in cui si crede. Ho imparato che guardare non significa vedere e che ascoltare
significa immedesimarsi. Claudio Fava ci esorta, come hanno fatto loro, a non rimanere a
guardare. A non stare zitti. Credo che una frase di Borsellino riassuma bene il tutto: lui disse
che “chi ha paura muore ogni giorno, ma chi non ha paura muore una volta sola.”

Ecco: questo era proprio chiaro quando sono uscito dalla porta del teatro.

Daniele Sarnari
Classe 3" CIA, I.T.S.T. J.F. Kennedy - Pordenone

Uno spettacolo da non perdere

Lo spettacolo “Novantadue” di Claudio Fava, scritto in occasione dei 25 anni dalle stragi
di Capaci e Via D’Amelio, viene interpretato da Filippo Dini, Giovanni Moschella, Pierluigi
Corallo, con la regia di Marcello Cotugno.

Esso & una moderna tragedia, che racconta gli ultimi giorni di vita dei due magistrati,
abbandonati da quello Stato che hanno giurato di servire.

Lo spettacolo inizia dalla loro ultima notte all’Asinara, il carcere di massima sicurezza,
dove preparano gli atti per il Maxiprocesso di Palermo.

Durante lo spettacolo viene mostrato il lato pit umano e personale dei due giudici.

La loro vita era fatta di solitudine, di grande forza, di senso del dovere, di coerenza, ma
anche di rabbia, paure, sconforto ed entusiasmo.

La musica sottolinea i punti salienti dello spettacolo e ci aiuta a percepire la solitudine dei
due giudici, la scarsa illuminazione e una scenografia minimale fanno da contrappunto
a uno spettacolo che punta all'essenzialitd, senza alcuna forma di retorica e di
autocompiacimento.

Il messaggio finale e di profondo ottimismo rivolto alle giovani generazioni, con I'auspicio
e la consapevolezza che saranno loro a contribuire a spezzare le catene del malaffare
in un futuro non molto lontano. A nostro parere & uno spettacolo forte, con scene di
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grande impatto emotivo, grazie alla buona interpretazione dei tre attori, che si sono
calati perfettamente nei rispettivi personaggi. Fin da subito ci ha colpito la profonda
amicizia che legava Falcone e Borsellino, il loro desiderio di vivere, ma anche la loro paura
di morire. Lo spettacolo ci € piaciuto molto perché era scorrevole, la sceneggiatura
era semplice, ma di effetto, e dava un messaggio di legalita e di giustizia alle nuove
generazioni, cercando di indirizzarle verso la giusta via.

Nicolas Bellomo, Federico Moretti
Classe 3" C MEC, |.T.S.T. J.F. Kennedy - Pordenone

Una lotta contro la mafia

Lo spettacolo teatrale “Novantadue” racconta la storia dei due magistrati italiani Giovanni
Falcone e Paolo Borsellino.

Lo spettacolo inizia mentre i due preparano il Maxiprocesso a “Cosa nostra”.

Prosegue descrivendo gli episodi piu importanti della loro storia sia dei singoli che del lavoro
in coppia: dalla mancata nomina di Falcone a capo della Procura di Palermo, passando per
la trattativa Stato-mafia, fino alla tragica morte di entrambi i magistrati. (...)

La scenografia non & molto ingombrante, € infatti costituita soltanto da un tavolo, qualche
sedia, una scacchiera e un appendiabiti. Ogni elemento viene spostato all'interno del palco
a seconda della scena. Sullo sfondo, un grande pannello che cambiava colore in base al
luogo o al momento della giornata. In generale pero il campo d'azione risultava poco
illuminato. Alcuni effetti speciali sono stati molto interessanti, come ad esempio la luce che
passa attraverso le grate della finestra e i fari della macchina accesi con i fasci di luce visibili
(anche grazie al fumo delle sigarette fumate dai due attori durante lo spettacolo).
Purtroppo l'audio non era di gran qualita. Le voci infatti non erano ben equalizzate e gli sbalzi
divolume erano troppo evidenti. Anche le musiche, utilizzate soprattutto per accompagnare
i dialoghi degli attori, non erano curate a sufficienza, ma forse era per ricostruire I'atmosfera
dell'epoca. Nel complesso lo spettacolo é stato fedele alla realtd e ha sicuramente chiarito
la posizione di Falcone e Borsellino nella storia. Forse e stato un po” macchinoso da seguire a
causa dei ruoli multipli di ogni attore.

Francesco Piccoli, Lorenzo Polzot
Classe 3* C MEC, I.T.S.T. J.F. Kennedy - Pordenone
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“Novantadue’”: l'irriverente invadenza della verita

Due uomini, duecento caffé, una macchina da scrivere, molte sigarette e un Maxiprocesso
da organizzare, un processo alla mafia, in Sicilia!

Si apre il sipario su “Novantadue”, rappresentazione del testo teatrale di Claudio Fava per la
regia di Marcello Cotugno, che intende fornire allo spettatore un punto di vista alternativo
sulla vita di due dej pit noti oppositori di “Cosa nostra” del secolo scorso: Giovanni Falcone
e Paolo Borsellino.

Sulla scena c'e il minimo indispensabile: pochi arredi che vengono riutilizzati piu volte
con scopi differenti durante tutta la rappresentazione. Le luci sono basse, volte a definire
le prioritd sceniche; ma ¢ il buio a colpire di pit l'attenzione, 'oscuritd che inghiotte i due
magistrati, come quella calata sullo Stato in quegli anni di omerta e ingiustizia.

Le uscite di scena degli attori sono poche, € molto accattivante il fatto che spesso, dopo uno
scambio di battute, uno degli interpreti si apparti sulla scena e venga messo in ombra fino
ad un successivo intervento. E come se la sua voce non si spegnesse mai, come quella delle
vittime, silenziose, ma presenti nella memoria e in coloro che combattono oggi come ieri.
La musica che accompagna I'opera coglie nel segno, trasmettendo angoscia, tensione e
accentuando l'effetto sortito dall'incisiva recitazione. La ricchezza di dialoghi intensi e sinceri
tra i due protagonisti fa da cardine alla rappresentazione; le risate, le paure, gli interrogativi,
i sani principi con cui Paolo e Giovanni affrontano il “mostro” detto “mafia”.

In quest’opera di denuncia emerge il lato umano di due uomini, vince la semplicita, il pubblico
& coinvolto, muto, ipnotizzato.

Credo che la rappresentazione, in un giorno significativo come il venticinquesimo anniversario
della strage di Capaci, abbia sortito I'effetto desiderato. Essenziale, onesta, incalzante, la
consiglio a chiunque voglia lasciarsi coinvolgere dall’irriverente invadenza della verita.

Anna Grigoletto
Classe 2" D C, Liceo Leopardi-Majorana - Pordenone

| morti hanno sentimenti

Lo spettacolo “Novantadue” di Claudio Fava, per la regia di Marcello Cotugno, mette in
scena la vita di Giovanni Falcone e Paolo Borsellino.

La scena si apre nel carcere dell’Asinara, ove Falcone & intento a verbalizzare le condanne
per il Maxiprocesso. L'atmosfera & avvolta nel silenzio, interrotta solo da una canzone
spensierata, trasmessa dalla radio, che suggerisce il clima superficiale ed inconsapevole
degli anni ‘90. La rappresentazione si divide in due parti: nella prima si analizza Falcone e
nella seconda Borsellino. Cio che divide le due parti € una scena in cui Giovanni e disteso su
un tavolo dell'obitorio interamente coperto da un telo bianco, e Paolo, toltosi la cintura, in
un impeto di rabbia e disperazione la percuote contro il pavimento, la musica imperversa ed
irrequieta manifesta questo andare e venire di emozioni. (...)

Lo spettacolo analizza in modo dettagliato il rapporto fra i magistrati, in cui non scarseggia
un’‘amara ironia a riempire i loro sorrisi.

| due lasciano trasparire una rabbia soffocata per le accuse che i “molti” rivolgono loro,
ma forse & piu che altro sconforto. La rappresentazione coinvolge gli spettatori anche con
l'abbattimento della “quarta parete”, facendoli immedesimare in alcune persone, come
la moglie di Borsellino. Lo spettacolo si chiude con una canzone caratteristica del tempo,
come tutto era iniziato; il finale, perd, non e trionfante, tutt'altro: lascia presagire che
quanto narrato avrd un seguito, ma s'interrompe con grande umiltd e silenzio, lasciando
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nell'atmosfera un filo d'aria che svuota e riempie le coscienze. In un‘ora e poco pil tre attori
sono riusciti a denudare i sentimenti di due persone che hanno avuto I'umilta di non farsi
chiamare eroi e il coraggio di morire proteggendo qualcuno che non voleva essere tutelato,
ma che forse ne aveva piu che mai bisogno.

Tatiana Marta
Classe 2" D C, Liceo Leopardi-Majorana - Pordenone

In ricordo di chi @ morto una volta sola

Fu Paolo Borsellino a farci riflettere con il celebre pensiero: “chi ha paura muore ogni giorno,
chi non ha paura muore una volta sola”. Cosi alle 20:45 del 23 maggio 2017 il sipario si &
aperto sul palcoscenico del pordenonese Teatro Verdi dove € andato in scena “Novantadue”,
scritto e curato nella rappresentazione inedita da Claudio Fava.

La storia e quella di due eroi italiani, Giovanni Falcone e Paolo Borsellino, coloro che salvarono
I'ltalia dall'illegalita e dalla distruzione morale. La buona notizia e che alla fine questi due eroi
sono ancora vivi, tutt'oggi, nel meraviglioso esempio di forza morale che ci hanno lasciato:
non bisogna mai aver paura di cercare la veritd pur trovandosi questa, spesso, celata dietro
un’istituzione falsa e corrotta.

Tutto di quest’opera teatrale riesce splendidamente nel suo intento di raccontare la terribile
storia dei due giudici palermitani: dalle luci, che aiutano a ricostruire i luoghi dov’erano
costretti, alla solitudine, alle parole - forti e decise quelle assetate di veritd, disperate e
ragionevoli quelle consce dell'imponenza del pericolo che stavano correndo - passando per
le musiche semplici ed essenziali, le quali non solo aiutano a collocare cronologicamente le
vicende, ma servono anche a dare la giusta tensione e drammaticita.

Splendido ¢, poi, il totale coinvolgimento emotivo degli attori nei loro ruoli, ma anche quello
del pubblico che, di fronte ad una storia cosi assurda, non pud che sentirsi in dovere di
seguire ogni momento senza perdere nemmeno un istante del racconto.

Attori e pubblico insieme celebrano la legalitd, la giustizia e la forza morale che questi due
uomini ci hanno trasmesso. Noi non li dimenticheremo, cosi come non dimenticheremo
il generale Dalla Chiesa, il giovane Peppino Impastato e tanti altri che combatterono e
continuano a combattere contro questa enorme sciagura sociale che & la mafia.

Gabriele Martin
Classe 4" C C, Liceo Leopardi-Majorana - Pordenone
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Un viaggio nella nudita dell'anima umana

La rappresentazione scenica “Novantadue”, tenutasi martedi 23 maggio 2017 al Teatro Verdi
di Pordenone, con Filippo Dini (Giovanni Falcone), Giovanni Moschella (Paolo Borsellino) e
Pierluigi Corallo (interprete di tutti i volti negativi) ha avuto un notevole impatto emotivo
sugli spettatori-attori, rendendoli psicologicamente partecipi del dramnma rappresentato.
Chi erano Falcone e Borsellino, oltre a quelle icone granitiche che ci ispirano fermezza
d'animo ed epicita classicamente eroica? “Uomini”, una parola che ha tanto da insegnare
ed & molto piu eroica di quanto possa sembrare.

“Uomini”: con le loro piccole ostinazioni, le fragilita, le passioni, le paure, le speranze...
Uomini che avevano un altissimo senso della giustizia e dello Stato, non negoziabile. Lungi
da un intento politico a scopo di denuncia, il testo & uno scavo interiore nell'anima dei due
amici e colleghi magistrati, un‘indagine psicologica che evidenzia la solitudine a cui furono
abbandonati, presagio dell‘atroce morte futura.

Le soluzioni stilistiche hanno la loro cifra estetica nell'essenzialita, funzionale ad esplorare
I'intimitda di due esseri umani.

Luci flebili e scenografia minimale (un tavolo, delle sedie, una scacchiera) per mettere a
nudo la tragedia, consumatasi gid in vita.

La musica risulta un espediente emozionale per attingere al male di vivere di tutti noi,
ricordandoci che “a Palermo si muore quando si resta soli”.

Un dramma della verita: da una parte quella nuda, assoluta, senza retorica; dall'altra quella
ufficiale, parziale, obbediente. Ma anche un messaggio di speranza per i posteri, affinché
non siano neutrali e omertosi, perché “chi ha paura muore ogni giorno, chi non ha paura
muore una volta sola”.

Nunzia Di Nuccio
Classe 4* C C, Liceo Leopardi-Majorana - Pordenone

Uno spettacolo da riproporre tutti gli anni

Rappresentare un evento drammatico come la strage di Capaci non e facile, ma gli attori
che hanno interpretato tutti i personaggi di questa triste vicenda della nostra storia mi
hanno trasmesso molto.

lo che ho solo 15 anni ne avevo sentito parlare durante le lezioni a scuola, in seguito ho
chiesto ai miei genitori (che all'epoca dei fatti vivevano in Sicilia).

Durante lo spettacolo teatrale mi ha colpito molto come gli attori siano riusciti a riproporre
fedelmente le personalita in primis dei due magistrati Falcone e Borsellino (i protagonisti
delle vicende rappresentate) e poi i vari personaggi secondari.

La scena che secondo me esprimeva pil tensione emotiva ed espressivita € quella in cui
I'attentatore di “Cosa nostra” descriveva (in dialetto palermitano) la strage di Capaci e di
come fu organizzata nei suoi singoli passaggi.

Questa (secondo me) e un‘opera teatrale da riproporre sempre, ogni anno, perché ricorda
fedelmente due eroi che con il loro coraggio, € nonostante le grandi difficolta, hanno
intrapreso la lotta alla mafia, e ci rende consapevoli che anche oggi la mafia non & del tutto
sconfitta, nel 2017, 25 anni dopo...

Gabriele Aletta
Classe 2" A ES, 1.S.1.S. Licei G. A. Pujati - Sacile
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Un’‘immersione nel mondo reale

Adire il vero non ero molto entusiasta di andare a teatro a vedere questo spettacolo sul 1992,
ma alla fine sono rimasta sorpresa dal fatto che invece mi sia piaciuto molto.

Mi ha affascinato particolarmente il modo di recitare degli attori, e il fatto che sono bastate
tre persone per ricreare una storia complessa e ricca di personaggi.

E stato molto bello affrontare questo argomento anche in classe perché secondo me, non
essendo strettamente vicini alle realtd mafiose, non ci rendiamo pienamente conto di quello
che la mafia fa, soprattutto noi giovani che non ci interessiamo delle cose che accadono nel
mondo reale e siamo sempre in quel mondo parallelo che e il cellulare.

Gaia Piccin
Classe 2" AES, .S.1.S. Licei G. A. Pujati - Sacile
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Chiara Tersigni
Classe 2" G, I.S.1.S. Liceo Le Filandiere - San Vito al Tagliamento
L'essenza del sogno

Motivazione del Premio:
In forma chiara ed efficace la studentessa presenta “ll porto dei sogni incrociati”, fornisce
possibili chiavi interpretative, aggiunge riflessioni pertinenti.

"Il porto dei sogni incrociati”: uno dei libri piu belli che io abbia mai letto.

Esso rappresenta la vera e propria caratteristica del sogno, che tra l'altro d& anche il
titolo alla storia, ricordandoci che il sogno & la realtd che noi ci immaginiamo, ma che il
piu delle volte non corrisponde a quella che stiamo vivendo. Talvolta ci avviciniamo a lui,
lo sentiamo vicino e tutto ci appare piu chiaro ed allora decidiamo che &€ davvero arrivato
il momento di cambiare, che si pud cambiare, ma, quando vediamo quella scintilla, essa
comincia a volatilizzarsi: la rincorriamo scordandoci di tutto il resto, perché quello e
diventatoil nostro unico obbiettivo. Tuttavia il sogno e frutto della nostraimmaginazione,
€ colui che conferisce sapore alla nostra vita, quella novita di cui abbiamo bisogno ma
che deve per forza rimanere irraggiungibile, lontano, per mantenere la sua essenza.

Se diventasse certezza, tutto svanirebbe.

Marcel rappresenta il sogno, la luce che conduce ad esso ed infatti egli & costretto a
ripartire velocemente, per recarsi il piu lontano possibile dai quattro protagonisti. Il suo
intento & quello di rimanere un miraggio e cid che piu di tutto tenta di evitare é diventare
una realta, una verita. Preferisce essere leggenda che storia.

Cio che ho provato leggendo questo libro e stato soprattutto speranza, la speranza
che accadesse, al termine, qualcosa di piu bello, che almeno una parte dei desideri
dei quattro personaggi fosse esaudita, che Marcel mutasse la sua visione della vita e
iniziasse a rappresentare una costante per gli altri, ma in particolare per Rosa Moreno,
la quale gli avrebbe regalato un bambino. Speravo in un finale migliore, d'altronde credo
sia comune tale speranza, ma se devo essere sincera il vero finale mi ha insegnato che
non e sempre possibile ottenere un’ottima conclusione.

Occorre talvolta scendere a patti con la realta e sapersi accontentare guardando ai
passi avanti che sono stati fatti e non a quelli che ancora si devono compiere.

Ho imparato che & pit affascinante sognare che non avere piu nulla da desiderare, e che
qualcuno deve pur mantenere in vita i sogni.

Nonostante cid, ho potuto constatare con grande gioia che in parte la vita dei quattro
avventurieri ha avuto una svolta positiva. Ho visto rinascere in loro I'amore vero per la
vita, sono riuscita ad immaginare i loro occhi ricominciare a brillare nell’aver trovato un
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motivo per continuare il loro percorso. Ognuno di noi ne intraprende uno diverso, ma
sono convinta che coloro i quali lo compiono con amore e conferendo significato a tutto
cio che fanno percorrono un viaggio che ha molto piu sapore.

Rosa Moreno, cosi come Madame Le Grand, Peter Sympson e Jacob Nielsen apparivano
ai miei occhi come i petali di un fiore ormai trascurato da tempo, un fiore che iniziava a
perdere il suo colore e il suo profumo e cominciava ad appassire a causa della mancanza
di acqua. Tuttavia, poi, a poco a poco questo fiore ha ripreso a vivere con la luce del
sole, che altro non era che Marcel. | petali, cosi, che prima erano ormai giunti a cadere,
riprendono forma.

In questo modo la giovane di Vilagarcia ha avuto il coraggio di cambiare direzione,
spinta dalla nuova vita che portava in grembo, collaborando assieme a Peter Sympson,
che nutriva una passione smisurata per le pietre, mentre Madame Le Grand assieme a
Jacob Nielsen é riuscita a concretizzare la sua idea di ricordare ogni singolo marinaio
nell'intento di dare importanza a ciascun uomo.

Inoltre sono rimasta soddisfatta nel vedere come questi abbiano smesso di lasciarsi
vivere perché abbattuti, delusi o semplicemente stanchi ed abbiano aperto le porte ad
altre strade comprendendo che si pud sempre ricominciare, qualunque sia l'etda o cid che
ti € accaduto.

Il desiderio era gia presente nei protagonisti, quella voglia di dare una svolta alla vita, di
realizzare i diversi obbiettivi. Bastava qualcuno che facesse loro da guida, che li rendesse
importanti. A volte e necessario soltanto quello e nient’altro. Mancava quella persona
che permettesse loro di credere fino in fondo nei loro sogni.

Molte volte pensiamo di farcela da soli, senza alcun aiuto, tuttavia la veritd & che abbiamo
sempre bisogno di una persona che ci dia la forza e la motivazione per proseguire.

Per questo & stato grande il mio dispiacere nel leggere di un silenzio che incombeva fra i
quattro personaggi della storia, ognuno intento a pensare a sé unicamente.

Credevo e speravo che il loro incontro si sarebbe tramutato in vera amicizia, ma il silenzio
prevaleva sempre sulle parole.

Alla fine, tuttavia, essi si sono convinti a collaborare, perché & solo con la cooperazione
e |'aiuto reciproco che sono giunti ad una conclusione migliore.

Cio che piu di tutto mi ha ricordato questo libro € il fatto che a questo mondo non
siamo soli, che occorre essere come i libri: ricchi di pagine, pagine sulla nostra storia,
sulla nostra vita, pronte per essere lette da qualcuno, perché possiamo essere anche noi
“venditori ambulanti di sogni” e infondere ai sogni degli altri nuova vita.

PREMIO PER LA SCRITTURA CREATIVA

Marisole Basso Moro
Classe 2” B Classico, Liceo Leopardi-Majorana - Pordenone
Dall’altro lato della fossa

Motivazione del Premio:
Un immaginario colloquio con piglio brioso e accattivante, in un linguaggio piratesco,
tra Defoe e Long John Silver, che coglie in maniera puntuale lo spirito del romanzo.

Caro signor Silver,

mi € giunto, qui, “dall'altra parte della fossa”, come la chiamereste voi, un manoscritto
della vostra avventurosa e libera vita da gentiluomo di ventura nonché uomo d’onore.
Lei capisce, o meglio, capira, quanto sia difficile trovare un‘occupazione nell’altro
mondo. Speravo - lo so cosa pensate, che la speranza non e nulla se non ci metto del
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mio, del reale, ma, vi prego, lasciatemi concludere - di incontrare qualcuno dei vostri
compagni marinai, di poter finalmente scrivere senza piu quei dolori alla mano che voi
tanto criticavate perché non volevate accettare il fatto che ne valessero la pena.
Divertente, pero, dovete ammetterlo signor Silver, che, alla fine, anche voi siate caduto
nel cappio della scrittura, quella corda che tanto odiavate e che odiate tuttora nella
vostra moritura vita, che non & come quei cappi dell’Execution Dock che sorreggevano
uomini “nemici dell'umanita” e che vedevamo dal nostro tavolo all’Angel Pub.

No, il cappio della scrittura ti logora e ti rinvigorisce allo stesso tempo, la scrittura e
I'anima che tiene in pugno. Questo, caro Silver, non & certamente un invito a smettere
di scrivere la vostra, se cosi possiamo definirla, biografia.

Mi duole tuttavia usare questo termine cosi poco adatto. Del resto, nel vostro manoscritto
c’e la storia di piu di una vita, qualcuna mandata all’‘altro mondo - che ormai posso
affermare esistere veramente - proprio da voi stesso. Come ho detto, e adesso cerco
di esprimermi meglio, scrivere & un‘arma nelle vostre mani, che deve essere in grado di
mirare il bersaglio adatto, con la rotta giusta direste voi, Silver. Si, & proprio cosi.

A che cosa servirebbe, senno, se non per colpire I'anima, o ancora meglio, il pensiero,
il modo di vedere le cose della gente comune come della gente piu ricca? Vedete, la
maggiore difficolta, per noi scrittori, € quella di rendere al meglio nello scritto quello che
pensiamo. Oh, sapeste che pensieri ho, a volte, in testa, e che quando li scrivo risultano
miseri e banali! Quell‘arma che vi ho nominato prima € importante che tocchi il punto
giusto: se colpisce i nostri pensieri allora siamo perduti, diventiamo schiavi dei nostri
personaggi, poiché ormai siamo e pensiamo come loro; se la puntiamo verso gli altri, ci
affidiamo al caso, sperando che il colpo sia abbastanza significativo da essere notato.
Ma cid che bisogna cercar di colpire sono le nostre parole, quelle che scriviamo, cercando
di dare loro quell'importanza e pesantezza che le rende uniche e precisamente sensibili
al lettore. Se lo scrittore, signor Silver, riesce a colpire le sue stesse parole, stia pur certo
che la storia diventera meravigliosa: se dobbiamo, per esempio, raccontare di un pericolo
mancato, sfioriamole con quest’arma pericolosa in modo tale che provino loro stesse la
paura della morte. Se bisogna partire per un viaggio con una rotta indecisa o indefinita,
imbeviamo il nostro proiettile di quel rumfustian che mi rifilaste quel giorno, all’Angel
Pub, mentre cercavo di non pagare il dovuto - tipo intelligente eravate Silver, questo non
€ poco ed e sicuro-cosi che la parola senta il brivido dell’ebbrezza e dell'incoscienza, che
sia pronta a imbattersi in qualcosa che non conosce, perché completamente ubriaca.
E ve lo dico non perché ne abbiate bisogno: nel vostro manoscritto siete riuscito a rendere
i vostri pensieri al meglio, non solo facendone capire il concetto, la logica, ma facendo
intuire il vostro carattere, la vostra sadica ironia, il vostro modo di parlare che segue
“la lingua dei marinai, quel felice miscuglio di un po’ di tutto” e che, al posto di chiarire,
confonde. Un vero maestro di vita siete per me tutt’ora, caro Silver.

E se posso essere davvero sincero con voi, direi che ammiro il vostro bisogno di vivere e di
essere libero, anche se a volte penso che la vita come la liberta sarebbero raddoppiate
se venissero condivise, la gioia e I'energia di due individui sommate in un’emozione
indecifrabile. Ma lo so che per voi € impensabile, la fiducia &, per voi, tra le cose piu
difficili da concedere, e se per caso cio succede, non vi curate di certo di informarne
I'interessato. Oh no! Sempre I'ultima parola volete avere! Forse solo una cosa viaccomuna
agli altri, cioe l'amicizia, quella che provaste verso il vostro compagno sakalava, Jack,
oppure verso di me - non posso privarmi di una tale affermazione tenendo conto che
proprio a me, anima che sta ormai dall'altra parte della fossa, abbiate voluto scrivere.
Questo vi rende essere umano, signor Silver.

Vi saluto cosi, con un‘insinuazione un po’ azzardata che, se vi avessi detto dal vivo,
avrebbe provocato nient‘altro che una delle vostre risate a una battuta che capivate
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solo voi, e un discorso che avrebbe fatto cadere nel vuoto cid che avevo cercato di
confidarvi. Grazie John Silver, detto Long, detto Barbecue, per avermi raccontato la vera
storia della vostra preziosa liberta.

Aspirante gentiluomo di ventura, Defoe

DEDICA A BJORN LARSSON
CONCORSO PAROLE E IMMAGINI

PREMIO PER IL SAGGIO BREVE

Lucrezia Gregoris
Classe 4* D Linguistico, I.S.1.S. Liceo Le Filandiere - San Vito al Tagliamento
Non serve che tu stia nell’esercito per combattere una guerra

Motivazione del Premio:
Con puntualita viene presentata la recensione di “I poeti morti non scrivono gialli”
vengono illustrati i temi salienti, rivisti alla luce di un personale approccio alla lettura.

“Una specie di giallo” & una frase che da subito lascia spiazzati. La seconda reazione,
pero, & quella di prepararsi a leggere “I poeti morti non scrivono gialli” di Bjérn Larsson
con quelle quattro parole impresse nella mente, quasi un monito per ricordare al
lettore di non aspettarsi un libro con tutte le caratteristiche del genere, ma uno che, al
contempo, se ne avvicina e se ne discosta.

Ho letto diverse critiche, piu 0 meno marcate, alla poca importanza data all'intreccio.
Ma, a tal proposito, Larsson stesso ci mette subito in guardia. Senza dubbio la trama
non ¢ particolarmente originale o innovativa. Credo, pero, che la scelta di parlare di un
omicidio e di dare un’impronta poliziesca al libro non fosse lo scopo ultimo dell'opera,
ma rispondesse alla necessita di creare una cornice o uno sfondo nel quale inserire i
numerosissimi spunti di riflessione nascosti tra le pagine.

Mentre leggevo, mi e tornato alla mente un brano di un cantautore britannico: “You
don't have to be in the army to fight in the war”. Letteralmente significa “non serve che
tu sia nell’esercito per combattere la guerra” e parla di un ragazzo che si ritrova in un
parco sperando di essere morto perché ormai non ha piu nulla nella vita: non ha una
casa a cui tornare, non ha un lavoro.

Ci ho pensato perché, anche nel libro, si ha la sensazione che ogni personaggio sia
concentrato a combattere la sua personale guerra. Petersén ne € un esempio: € un
rinomato editore svedese, che combatte per far valere la letteratura di qualita.

Che sia una raccolta di poesie o un giallo, che riesca a portare profitti alla casa editrice
o che finisca in perdita, a lui poco importa. Il suo obiettivo € quello di pubblicare solo libri
che ritiene degni di essere letti.

Nel mondoin cuiviviamo, pero, € difficile far valere questi principi poiché oggi l'importante
per le case editrici € quello di guadagnare e se un libro mediocre pud essere un valido
investimento, allora & degno di diventare un bestseller.

Se da un lato nessuno critica la scrittura approssimativa di volumi che vendono milioni
di copie, chiunque e pronto ad attaccare un poeta che ha deciso di allontanarsi dal suo
genere. E il caso diJan Y. Lo scrittore, infatti, & tormentato dall'idea di essere stroncato
dai critici perché ha scelto la prosa come strumento di espressione del suo sdegno verso
le ingiustizie compiute dai grandi finanzieri, come se questo bastasse a rinnegare una
vita, fatta di sacrifici, dedicata alla poesia.
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La scelta di cimentarsi romanziere non € intenzionale ed, inizialmente, & dettata dal
desiderio di ripagare gli sforzi dell’'editore, Petersén, che continua a stampare i suoi libri
malgrado non vendano. Pero piu l'opera prende forma, piu egli si rende conto di volerla
portare a termine per poter urlare a tutti quanto il mondo sia ingiusto.

Anche se viene minacciato, Jan Y. continua a scrivere ed alla fine viene ucciso.
Malgrado cio, i media continuano a criticare i parenti, interpretando la pubblicazione
postuma del giallo come un modo per arricchire la famiglia.

Sembra quasi che ci siano libri di serie A ed altri di serie B; alcuni, quelli poetici in questo
caso, degni di trattare argomenti seri e altri no.

Mi chiedo come sia possibile proporre queste distinzioni, come si possano mettere a
confronto opere tanto differenti. Per fare un paragone i due termini dovrebbero avere
punti in comune, ma & impossibile confrontare generi letterari che hanno scopi e
caratteristiche completamente diversi se non opposti. £ ingiusto arrogarsi il diritto di
decidere che una categoria sia migliore di un‘altra e su quali criteri, poi, basare la propria
scelta? La poesia € un tema ricorrente anche per un altro personaggio del libro, Martin
Barck, impiegato della polizia portuale che nel tempo libero compone.

L'uomo decide di incaricarsi delle indagini per I'omicidio di Jan Y. per la possibilita di
entrare in contatto con Petersén e cosi coronare il sogno di pubblicare le sue poesie.
Combatte una battaglia contro se stesso e le sue insicurezze; egli, infatti, € certo del
ruolo che ricopre la poesia nella sua vita, non lo e altrettanto riguardo alle sue effettive
capacita. Per questo motivo ritengo che la sua battaglia finisca nel momento in cui
trova il coraggio di inviare alcuni suoi lavori all’editore.

La sua passione & cosi forte che, malgrado questi muoia prima di poter esprimere la
sua opinione, lui & soddisfatto perché, in qualche modo, il suo sogno non sembra piu
un’utopia e, anche se continua ad avere dubbi sul suo talento, € deciso ad andare avanti.
Credo che in ogni personaggio 'autore lasci qualcosa di sé: il coraggio, come quello
di Barck, di scrivere un libro pur sapendo di non essere esperto di gialli; la scelta di
allontanarsi dal proprio genere, malgrado le difficolta, per avere modo di esprimere
le proprie idee, in Jan Y. Infine Bjérn Larsson sembra suggerirci che non € importante
il genere del libro, ma cio che lo scrittore vuole comunicarci e, proprio come sostiene
Petersén, non ci sono generi migliori o peggiori ma & indispensabile che il lettore colga
gli spunti su cui riflettere.

SEZIONE 2 - CLASSI 4~ 52
PREMIO PER LA SCRITTURA CREATIVA

Giulia Uliana
Classe 4" B Scientifico, Liceo Leopardi-Majorana - Pordenone
Sailing and Freedom

Motivazione del Premio:
Lo spunto e fornito da un tema particolarmente caro a Bjérn Larsson, quello della liberta.
Considerazioni personalmente rivissute, impreziosite dalla presentazione in lingua inglese.

While sailing in the ocean of life, we fail to define freedom correctly and we keep
complaining for lack of it. Actually we fumble to catch its true meaning; what is
freedom? Is it running, flying, enjoying more rights? Someone said that you understand
true freedom when you don’t have any choice.

We taste what freedom is when we believe of being bounded by something, when we are
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imprisoned! We know what it is when they impose something on us because it is then
that we understand what “freedom” is. It is just like sailing in a boat in the ocean. . .
“In a boat in the middle of the sea we are prisoners like nowhere else. It is not possible to
step down, we cannot do anything else than to continue sailing, if we want to survive.
But at the same time we are free as never before. With an uninterrupted horizon in front
of us, all life options look possible.” (from “The Wisdom of the Sea” by Bjérn Larsson)
Who keeps you from thousands of miles away from the surface to be a musician, a
lawyer, an actor? Who's stopping you from using your time as you best wish? It is in the
small and limited place of a boat that you can have infinite experience.

You can throw away the watch, switch off the telephone, detach yourself completely
from the world, close your eyes and let yourself be carried away by the wind, by the
sound of the waves, the perfume of the salt and be just yourself. This reconnects you to
nature, to the universe you belong to, and this gives you a great energy.

In that emptiness and loneliness lies your freedom.

Distant from daily life we stop identifying ourselves in others and cease to follow other
models. We do not care being judged, or mocked or criticized and sometimes even
praised. We neglect the way we appear or what we wear.

There is no need to please anyone. That's freedom.

And again, there, in the emptiness of the ocean you are released from the duty of
organizing your day in chunks: three hours of study, eight of work, one for running, one
for reading and one for whatever activities ...

We have reached a point where twenty-four hours per day are not enough, in a hurry,
anxious, moving from one activity to the other. Going further and further from ourselves.
Let’s plunge then on sailing, without time constraint, schedule, social duties, at last into
contact with timelessness, emptiness and loneliness. These are the conditions to find
ourselves.

When you are into contact with yourself, you are free at last.

N
N
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LINGUAGGIO VISIVO

SEZIONE 1 - CLASSI 12 2~ 3~
PREMIO PER L'IDEA GRAFICA

Francesco Costa, Matteo Fabbro
Classe 2" B, I.S.I.S. Liceo Le Filandiere -San Vito al Tagliamento
| segreti del contrabbando

Motivazione del Premio:
L'intera storia di Long John Silver racchiusa in un’icastica immagine.

N
N
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PREMIO PER LA TECNICA GRAFICA SEZIONE 2 — CLASSI 4* 5%
PREMIO PER L'IDEA GRAFICA

Marina Zugolo
Classe 3" E, Liceo Artistico |.S.A. E. Galvani-Cordenons

Il peschereccio Alessandro Gismondi

Classe 4" E, Liceo Artistico |.S.A. E. Galvani-Cordenons
Motivazione del Premio: Avventura nelle parole
Tecniche sapientemente combinate in un messaggio reso con pulizia ed essenzialita.

Motivazione del Premio:
L'opera sintetizza in modo efficace ed essenziale aspetti significativi dei romanzi di Bjérn
Larsson.

Dedica a Bjérn Larsson



PREMIO PER LA TECNICA GRAFICA

Luca Russo
Classe 47 E, Liceo Artistico |.S.A. E. Galvani-Cordenons

Orizzonte

Motivazione del Premio:
Lo studente utilizza con maestria la tecnica prescelta per illustrare la coerente mobilita

del personaggio del pirata.

230

PREMIO SPECIALE DEDICA
PER IL PARTICOLARE IMPEGNO COLLETTIVO

Classe 3" A Turistico, I.S.1.S. P. Sarpi-San Vito al Tagliamento
Seguendo i venti del destino con il capitano Marcel

Motivazione del Premio:
Un percorso didattico interessante per un itinerario turistico affascinante sulle tracce di

Bjérn Larsson.

La brochure con l'itinerario di viaggio, gli approfondimenti e le schede delle varie
destinazioni toccate € pubblicato nel sito web: www.adottaunospettacolo.it
(sezione “Dopo la Prima”: Dedica a B. Larsson)
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ABC DEL TEATRO

Fare parte della redazione dell’ABC del Teatro ci ha offerto innumerevoli occasioni per
addentrarci sempre pilu in profondita nel mondo del teatro.

Prima di tutto ci ha spinti a studiare la programmazione dei vari teatri coinvolti nel
progetto, per preparare gli annunci degli spettacoli da pubblicare sulla pagina Facebook
e per scegliere quelli che piu ci interessavano per andare a vederli e recensirli. Inoltre
questa esperienza ci ha permesso di assistere alle prove di qualcuno tra questi e venire a
contatto con I'immenso lavoro che si cela dietro ogni rappresentazione teatrale.
Abbiamo avuto la possibilita di intervistare qualcuno degli attori per conoscere la loro
idea della recitazione o approfondire il significato che per loro assumono termini tecnici
delllambito teatrale come “attore”, “camerino” e “personaggio” per la pagina dell’ABC
del Teatro.

Abbiamo conosciuto e collaborato inoltre con ragazzi di altre scuole, uniti dalla passione
per il teatro e coordinati tutti da Carla Manzon.

“Adotta uno spettacolo” €& stata un'esperienza molto significativa, che per tutto
quest’anno ci ha accompagnati rappresentando un mezzo sia per imparare qualcosa in
pil sul teatro, sia sulla vita.

Infatti, cosi come nella vita di tutti i giorni, a teatro bisogna lasciarsi coinvolgere al
nmMassimo.

Siamo grati all’Associazione Thesis per questa occasione che ci e stata data e la
consigliamo vivamente a tutti coloro che vogliono prendere parte a questo mondo.

La redazione dell’ABC del Teatro
Gloria Piattoni, Carlo Tomba, Gabriele Viscomi

N
N

PROTAGONISTI A TEATRO

alcune riflessioni in merito a un progetto pilota di
alternanza Scuola - Lavoro

“Protagonisti a teatro” & un progetto nato dalla consapevolezza di poter offrire un'esperienza
unica ai ragazzi che ne avrebbero fruito. L'opportunita si e presentata con [istituzione
dell’Alternanza Scuola-Lavoro, che ha consentito di concepire un percorso formativo e
lavorativo piu articolato, avendo come obiettivo la scoperta di un mondo in cui operano
professionisti che interagiscono tra loro, rendendo possibile la realizzazione di uno spettacolo.
| ragazzi si sono intrattenuti con tecnici che hanno illustrato loro la struttura del Teatro
Comunale Giuseppe Verdi di Pordenone e il funzionamento delle apparecchiature di scena;
hanno preso contatto con gli addetti di amministrazione, biglietteria e stampa; hanno
partecipato all'allestimento e alle prove di alcune opere teatrali, potendo cogliere da un lato
I'abilita delle maestranze, che guidate dal direttore di scena in poche ore hanno scaricato e
montato gli elementi scenografici, e dall’altro I'interazione tra attori e regista.

Durante le prove dello spettacolo “Cronache del bambino anatra”, Gigi Dall’Aglio, regista
dello spettacolo, li ha coinvoltiin una conversazione esplicativa su quale sia il ruolo del regista,
mentre Sonia Antinori, autrice del testo sunnominato, ha chiarito la modalita operativa
inerente la drammaturgia. Non da meno il supporto e la collaborazione dell’Associazione
Thesis, con la quale & stato possibile firmare una convenzione, avendo quindi un ruolo
fondamentale nell'attuazione del progetto.

Con Carla Manzon, curatrice artistica del progetto, si & stabilito che i ragazzi dovessero
intraprendere un percorso che li portasse ad assumere i comportamenti propri di una
compagnia teatrale, lavorando in team, confrontandosi sia sul piano dell'impegno che delle
rispettive personalita. Ed & cosi, con partecipazione durante le molte ore di prova, decisioni
prese di comune accordo sulla realizzazione di locandine, costumi, musiche, elementi
scenografici, che sono rinate “Le Troiane” di Euripide, ad opera di un gruppo di ragazzi del
Liceo Scientifico M. Grigoletti di Pordenone, forse non del tutto consci di aver compiuto un
piccolo miracolo, quella fatidica sera del 25 maggio sul palco dell’Auditorium Concordia,
perché con 'umilta di chi & consapevole della propria inesperienza hanno dato vita ad uno
spettacolo coinvolgente, emozionante, per cui mi sento di ringraziarli tutti.

| miei ringraziamenti a quanti ¢i hanno sostenuto, all’Associazione Thesis, in particolare a
Wally Furlan e Chiara Mutton per la collaborazione e I'entusiasmo con il quale hanno accolto
il progetto; alla scenografa llaria Bomben, per i suoi preziosi consigli. Nei ringraziamenti
vorrei includere anche il nostro Dirigente Scolastico, prof.ssa Ornella Varin, che per prima ha
manifestato apprezzamento nei confronti di un progetto ancora in divenire.

prof.ssa Flavia Coral
ideatrice e curatrice del progetto di Alternanza Scuola - Lavoro “Protagonisti a teatro”
per il Liceo Scientifico M. Grigoletti di Pordenone
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CARLA MANZON
CURRICULUM VITAE

Ha cominciato 'attivita di attrice all'eta di quindici anni.

Ha lavorato per 5 anni nella compagnia teatrale Pordenonese “ORTOTEATRO"” svolgendo
vari ruoli (burattinaia, attrice, assistente alla regia).

Nel 1983, dopo dura selezione, € stata ammessa alla Civica Scuola d’Arte Drammatica
"“Piccolo Teatro” di Milano nel corso attori. All'interno della scuola ha lavorato con artisti
del calibro di Garella, Castri e di Tadeusz Kantor (con Castri: “Girotondo” di A. Schnitzler
e con il Maestro Kantor: “Un matrimonio alla maniera Costruttivista e Surrealista”) e
con vari artisti del Piccolo Teatro. Diplomatasi nel 1986 ha subito iniziato a lavorare
con Massimo Castri in tre suoi allestimenti: “J.G. BORKMAN" di Ibsen; “FEDRA" di G.
D’Annunzio e “IL BERRETTO A SONAGLI” di L. Pirandello.

Ha partecipato al PROGETTO EURIPIDE organizzato e diretto dal medesimo Castri
recitando nel ruolo di Elettra nella tragedia omonima.

Successivamente ha partecipato a parecchispettacolidiCristina Pezzoli (i piuimportanti:
“Lungo pranzo di Natale” di T. Wilder; “La Celestina” di F. De Rojas; “L'attesa” di Remo
Binosi) e recitato per due anni all'interno della compagnia “La Contemporanea '83”
diretta da Sergio Fantoni. Ha lavorato anche con attori del calibro di Valeria Moriconi,
Omero Antonutti, Ottavia Piccolo, Franco Parenti, Isa Danieli, Mariangela Melato, Tino
Schirinzi, Lucilla Morlacchi, Maddalena Crippa ed Elisabetta Pozzi, Massimiliano Speziani
e Giuseppe Battiston nell’allestimento di “Ubu Scornacchiato” per la regia di Alfonso
Santagata e gli amati compagni di sempre: Francesco Migliaccio e Maria Ariis.
Fondamentale esperienza é stata la “MEDEA” di Euripide allestita per il teatro greco di
Siracusa e replicata anche a Epidauro, per la regia del Maestro Peter Stein.
Successivamente ha intrapreso la prima prova da solista con il monologo: “NIENTE
PIU NIENTE AL MONDO” di Massimo Carlotto per la regia di Francesco Migliaccio e la
produzione del Teatro2 di Parma.

Alla ricerca delle corrispondenze piu intime e profonde tra poesia e musica collabora
da piu di dieci anni con il duo pianistico BARBARA RIZZI e ANTONIO NIMIS e il Maestro
ROMANO TODESCO, realizzando diversi spettacoli.

Da anni svolge anche il ruolo d’insegnante di recitazione e lettrice in classe, nelle scuole
di tutti gli ordini della Provincia di Pordenone e per cinque anni ha collaborato come
docente con la Civica Accademia d’Arte Drammatica “Nico Pepe” di Udine.

Nell'estate del 2006 ha recitato nel film “Riparo” di Marco Puccioni.

Nel 2009 in “Alza la testa” di Alessandro Angelini con Sergio Castellitto.

Nell'estate 2007 ha fatto parte del cast del film tv: “Rebecca la prima moglie” con
Mariangela Melato, Alessio Boni e Omero Antonutti.

2010 per RAI1: “C’era una volta la citta dei matti” con Fabrizio Gifuni e Vittoria Puccini.
2011 per RAI1: "Helena e Glory” per la regia di Marco Pontecorvo.

Nel 2015 recita nel film “Monte” di Amir Naderi, presentato alla Mostra del Cinema di Venezia
2016.

Dal 2014 é responsabile del progetto “Adotta uno spettacolo”, curato dall’Associazione
culturale Thesis di Pordenone e dedicato alla formazione teatrale per le Scuole Secondarie
Superiori di Pordenone e provincia, portando annualmente a teatro quasi 4.000 studenti.
Nel 2016 ha interpretato il ruolo di Dario nello spettacolo “Cronache del bambino anatra”
di Sonia Antinori per la regia di Gigi Dall’Aglio.
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GRAZIE!

Ringrazio con sentita gratitudine per la loro affettuosa pazienza e disponibilita tutti i
docenti e i dirigenti scolastici che hanno aderito al progetto. Eccovi i loro nomi:

| DOCENTI:

Letizia Andreozzi, Francesca Benetazzo, Georgia Bergamo, Vania Bianco, Silvia Borin,
Maria Borsoi, Mavis Bottos, Manuela Brunetta, Claudia Bruno, Maria Linda Cassese,
Alessandro Centazzo, Orsola Chiaradia, Francesco Colussi, Franco Colussi, Flavia Coral,
Doriana Corazza, Susanna Corelli, Francesca Corradin, Salvatore Costanzo, Annamaria
Coviello, Giovanna Cupani, Paola Da Ros, Antonella Dal Corso, Tiziana Del Bianco,
Manuela Del Fiol, Paola Del Fiol, Donatella Del Piero, Daniela Del Tedesco, Paola Domini,
Francesca Doretto, Monica Dorliguzzo, Alessandro Dose, Sara Fabretto, Angela Maria
Falotico, Ketti Favret, Anna Ferrara, Andrea Filieri, Fabiola Fontanel, Monica Franceschin,
Daniela Gasparotto, Nicla Gava, Elisa Giacon, Luca Gianni, Mara Gobbi, Raffaele
Lentini, Gabriele Livan, Valentina Magnino, Alessandra Magoni, Roberto Maieron, Elena
Marzotto, Antonella Mazzotta, Annamaria Mereu, Cristina Michielin, Fausta Morassutto,
Michela Oro, Alessandra Pavan, Silvia Pettarin, Angela Piazza, Francesca Piovesan,
Annamaria Poggioli, Antonella Polesel, Francesca Presotto, Serena Privitera, Erika Protti,
Fernanda Puiatti, Marta Raminelli, Maria Clara Rivieri, Pierina Ros, Elisabetta Sabino,
Nathalie Santin, Stefania Savocco, Sara Sbriz, Alessandro Sellan, Angela Serinelli,
Gabriella Sfreddo, Lorella Tajariol, Giovanni Tasca, Maria Carolina Tedeschi, Monica
Tesolin, Cleonice Tirone, Maria Piera Tramontin, Jessica Tramontina, Natalia Troia, Paolo
Zaia, Paola Zanni, Valentina Zappa.

| DIRIGENTI SCOLASTICI:

Dott.ssa Antonietta Zancandell'l.T.S.T.J.F.Kennedy Pordenone; Dott.ssa Ornella Varin
del Liceo Scientifico M. Grigoletti Pordenone; Dott.ssa Teresa Tassan Viol del Liceo
Leopardi-Majorana Pordenone; Dott. Aldo Mattera dell'l.T.S.T. S. Pertini Pordenone
e dell'l.S.1.S. Licei G. A. Pujati Sacile; Dott.ssa Alessandra Rosset dell’l.T.S.S.E. O.
Mattiussi Pordenone; Dott. Giovanni Dalla Torre dell’l.S.1.S. L. Zanussi Pordenone;
Dott.ssa Carla Bianchi dell’l.S.1.S. Liceo Le Filandiere San Vito al Tagliamento; Dott.
Vittorio Borghetto dell’l.S.1.S. P. Sarpi e IPSIA G. Freschi San Vito al Tagliamento;
Dott. Pier Vincenzo Di Terlizzi dell'l.S.1.S. E. Torricelli Maniago; Dott.ssa Laura Borin
del Liceo Artistico I.S.A. E. Galvani Cordenons; Dott.ssa Paola Stufferi dell’l.S.1.S. F.
Flora Pordenone; Dott.ssa Anna Romano del Liceo E. Vendramini Pordenone; Dott.
don Lorenzo Teston dei Licei Don Bosco Pordenone; Dott. Alessandro Basso dell’lstituto
I.S.1.S. G. Marchesini Sacile.

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