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La festa

Il dramma di una famiglia

Opera di Spiro Scimone, “La festa” & in tournée dal 1999 per le sale teatrali di molte citta europee,
ottenendo importanti riconoscimenti dalla critica. Al Teatro Verdi di Pordenone la compagnia &
giunta a dicembre e lo spettacolo ¢ stato rappresentato nella sala prove, luogo adatto per creare
un'atmosfera familiare, per stabilire un rapporto stretto con il pubblico, per rendere il senso di chiu-
sura in cui si trova awolta la “famiglia”, che per tutta la durata dell'azione si muove nel ristretto
e angusto ambiente domestico di una cucina. La scena é ridotta ai suoi elementi essenziali, una
cucina spoglia, dove gli utensili e i mobili sono semplicemente allusi, e questa poverta d'ambien-
tazione sembra riflettere la miseria morale della famiglia. Questa e formata da tre elementi, padre,
madre e figlio che, pur evocando nell'immagine una famiglia meridionale d'altri tempi, risulta
essere decisamente attuale, vivendo situazioni e problemi della realta contemporanea. Il padre &
personaggio torvo, irascibile, ma incapace di dare quello schiaffo che spesso usa per intimidire la
moglie. E un maschilista e cerca di affermare il suo ruolo di padrone di casa. La madre & ossessiva
e fin troppo premurosa nel tentativo di gestire la vita e il lavoro del marito e del figlio; alla fine,
viene fuori la sua impotenza e il tentativo di trovare un appagamento almeno in un regalino, il
cappellino rosso. Il figlio & arrogante, disprezza il padre e tratta la madre in modo irrispettoso e
prepotente. E un insoddisfatto, senza ambizioni e progetti per il futuro, & disoccupato, ma & Iui
che manda avanti la famiglia, grazie alle sue attivita losche; si consola portando una donna a casa
diversa ogni nottte, provocando la disperazione della madre che, invece, lo vorrebbe “sistemato”
con una brava ragazza che sappia cucire e cucinare. La morbosita della vita quotidiana si manifesta
anche nel giorno di festa, I'anniversario di matrimonio dei genitori.

La comunicazione awiene attraverso minimi scambi verbali che si susseguono con ritmo serrato,
interrotto solamente da brevi stacchi musicali che sembrano avere la funzione di “congelare” i
critici momenti di tensione che, altrimenti, esploderebbero causando la rottura del precario equi-
librio esistente. La famiglia & compromessa dall'incomunicabilita, dalla mancata collaborazione e
comprensione fra i suoi membri, e finisce col chiudersi in una routine che € la sola garanzia della
soprawvivenza.

Alessia Bertolin, Mattia Cogana, Erica Salvador
(lasse 2MNA
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Kohlhaas

La storia di un allevatore di cavalli

In mezzo al palcoscenico vuoto, su una sedia, un attore racconta la storia di Michele Kohlhaas.
Quest'ultimo € un allevatore di cavalli, un uomo felice che ogni giorno al tramonto rimane assor-
to ad ammirare i grandi recinti dove vivono i suoi animali. A loro vuole bene come a persone di
famiglia, ma due soprattutto sono i prediletti, due morelli con il manto nero e lucente che ha visto
nascere e crescere forti e sani come non mai. Cosi ogni sera prima di dormire gli sembra di vedere
un grande cerchio formarsi e chiudersi attorno al suo allevamento e si sente al sicuro e protetto.
Un giorno, andando al mercato di Dresda con tutto il bestiame, trova la strada sbarrata: un uomo
del barone von Tronka, il nuovo signore del luogo, gli chiede un lasciapassare e Kohlhaas protesta
perché non gli risulta di dover esibire un permesso, ma alla fine per poter proseguire & costretto a
lasciare come pegno i suoi due morelli.

Arrivato in citta, scopre di essere stato ingannato, cosl, dopo aver sbrigato i suoi affari, torna indie-
tro deciso a pretendere la restituzione dei cavalli e le scuse del barone.

Ma altre brutte sorprese lo attendono: i due morelli sono rinchiusi nel porcile, denutriti e malcon-
ci, mentre il servo a cui li aveva affidati & stato picchiato selvaggiamente e cacciato dal castello.
Da questo momento per Michele inizia I'ossessione di avere giustizia. Fa scrivere a un awocato
una querela illustrando le gravi umiliazioni subite, con la richiesta che i suoi due morelli gli siano
restituiti forti e sani come prima; ma il tentativo si rivela inutile per le manovre dei parenti del
barone, molto influenti a corte. Allora alla moglie Lisetta viene in mente di consegnare di persona
la supplica all'imperatore, ma anche questa iniziativa  vana e sfortunatamente si conclude con la
morte della donna.

Pieno di odio per il signorotto, causa di tutte le sue sventure, Kohlhaas decide di assaltare il castello
con un pugno di servi fedeli, ma il barone riesce a mettersi in salvo con la fuga. Nel tentativo di
scovarlo, la banda dei ribelli mette a ferro e fuoco la regione, e diventa sempre pili numerosa;
riesce persino a sconfiggere I'esercito del principe di Sassonia mandato contro i fuorilegge. Dopo
I'ennesima strage, pero, Kohlhaas viene preso da grande sconforto e ribrezzo per tutto il sangue
versato; si rivolge cosi ad un eremita che promette di intercedere presso I'imperatore, in cambio
dello scioglimento dell'esercito ribelle. Mentre si prepara il processo, la situazione di Kohlhaas si
fa sempre pit difficile per le manovre dei suoi nemici e per le violenze di una banda armata che
si dice ancora al suo comando. Alla fine viene condannato a morte per impiccagione, ma potreb-
be ancora salvarsi grazie ad un foglietto in suo possesso. Infatti tempo addietro una zingara ha
scritto una predizione riguardante il principe di Sassonia, e inspiegabilmente ha voluto affidarla a
Kohlhaas. Quando il principe riconosce il prigioniero gli propone la liberta in cambio del prezioso
foglietto. Arrivato il giorno dell'esecuzione, a Kohlhaas basterebbe fare un segnale convenuto per
essere liberato, ma vicino al patibolo rivede i suoi due morelli sani e splendidi come una volta, gli
riappare davanti il cerchio, come se tutto fosse di nuovo al suo posto, a quel punto ingoia il pezzo
di carta e affronta la morte.

La storia che ha ispirato Marco Baliani & stata scritta da Henrich von Kleist piu di due secoli fa, ma
per certi aspetti & molto attuale. L'ingiustizia, la corruzione e I'impunita dei potenti a cui si ribella
Kohlhaas sono piaghe molto diffuse nella nostra societa, cosi come ci riguarda anche il tema della
responsabilita individuale, della scelta tra la cosa pili giusta e la cosa piti vantaggiosa.

Il Teatro delle Emozioni - KOHLHAAS



- KOHLHAAS

Il Teatro delle Emozioni

Dal palcoscenico spoglio di scenografia, la narrazione assorbe completamente I'attenzione degli
spettatori, crea un contatto diretto e immediato tra attore e pubblico. In questo modo ognuno
puod concentrarsi sul significato delle parole, cogliere tutte le emozioni del tono di voce dell'atto-
re, seguirne la mimica e i movimenti, stupirsi della sua capacita di evocare dal nulla personaggi,
animali e ambienti.

Anna Faccini

Un racconto che non lascia spazio alla noia

Tratto dal romanzo omonimo di Henrich von Kleist e ispirato ad un personaggio realmente vissuto
in Germania nel Cinquecento, il monologo “Kohlhaas” ¢ il risultato di un lavoro di riscrittura e
trasposizione teatrale realizzato da Marco Baliani e Remo Rostagno. A ventun’anni dalla prima
rappresentazione, dopo oltre 900 repliche, lo spettacolo continua a essere riproposto con grande
successo di pubblico.

All'inizio, Marco Baliani entra in scena vestito tutto di nero, si siede su una sedia al centro del palco,
e comincia il suo racconto. Per tutto lo spettacolo rimane solo in scena: non c'e musica, non i
sono scenografie, ¢'é soltanto un fascio di luce puntato su quella sedia. Ma il monologo non lascia
spazio alla noia: I'interpretazione & sostenuta da una mimica e da una gestualita straordinarie (con
lo scalpiccio delle scarpe, ad esempio, Baliani riproduce il rumore degli zoccoli dei cavalli).

Anche la storia & coinvolgente e ricca di spunti di riflessione per lo spettatore, specialmente sui temi
della giustizia, del potere e della responsabilita morale.

Allevatore e mercante di cavalli, Kohlhaas ¢ diretto alla fiera di Dresda, quando vede la strada che
percorre da anni ostruita da uno sbarramento, e per proseguire gli viene chiesto un lasciapassare
che non possiede. Il signore del luogo, il barone von Tronka, giunge ad un compromesso chieden-
dogli in pegno due bellissimi morelli, con I'accordo che Kohlhaas li recuperi ritornando da Dresda
col lasciapassare. Cosi, a malincuore, |'allevatore lascia nelle stalle del castello i cavalli insieme al
fedele servitore Hers. Due settimane dopo, di ritorno da Dresda, il mercante trova i suoi morelli
rinchiusi nel porcile e ridotti a pelle e 0ssa, senza il servo che doveva accudirli.

Kohlhaas irritato apprende che Hers é a casa, ferito dai soldati del barone. Cosi decide di spor-
gere denuncia con l'aiuto di un awocato, ma il barone von Tronka e ricco, e corrompe i giudici.
Allora Kohlhaas decide di farsi giustizia da solo: raduna alcuni dei suoi servi e parte alla ricerca del
barone. Incendia prima il castello e poi molte citta e presto diventa per molti un fuorilegge; per
alcuni invece rappresenta un modello da sequire, percio il suo piccolo esercito si ingrandisce fino a
contare mille uomini. Un giorno, perd, dopo uno scontro sanguinoso, si rende conto che cio che
sta facendo non & giusto. Pentito, si reca da un saggio che gli promette di fargli avere i due morell
in buone condizioni e il perdono dell'imperatore, a patto che sciolga il suo esercito.

Cosl Kohlhaas scioglie I'esercito, ma non ottiene la liberta, anzi, a causa di varie vicissitudini, viene
condannato alla pena capitale. Il giorno in cui sale al patibolo pero lui & di nuovo felice, perché
quel giorno rivede i suoi due morelli belli e vigorosi come una volta.

Matilde Battistella

La miglior forma di narrazione ¢ il silenzio

Cosa puo raccontare ancora oggi uno spettacolo tratto da un romanzo scritto nel primo Ottocento



e ispirato a vicende del XVI secolo?

Sembrerebbe scontato dire che i tempi sono cambiati e che ormai si possono scorgere solo poche
analogie con il presente, ma le vessazioni dei potenti a danno dei deboli, il trionfo della corruzio-
ne, i diritti calpestati che pervadono questa storia, realmente accaduta alcuni secoli fa, riflettono
situazioni attuali; allo stesso modo la ricerca di giustizia che muove le azioni del protagonista e un
sentimento vivo anche in noi e ci appassiona alla vicenda.

Questo grazie anche all'interpretazione di Marco Baliani, regista e unico attore sul palco, che con
le parole, con i gesti, con lo scalpiccio delle scarpe da voce e corpo al narratore esterno e ai vari
personaggi, riuscendo ad evocare nella fantasia degli spettatori citta, castelli, branchi di cavalli,
schiere di soldati, scene di battaglia.

Sono questi due i punti di forza dello spettacolo, il tema e I'interpretazione, che uniti insieme cre-
ano una storia moderna e awincente. Infatti, non & possibile non sentirsi coinvolti dalla vicenda di
Kohlhaas, un uomo pacifico che si ribella al sopruso e alla corruzione. Il protagonista, allevatore e
mercante di cavalli, trova i suoi due morelli preferiti malnutriti e malandati, dopo averli lasciati in
custodia al barone von Tronka. Arrabbiato, scopre che anche il suo servo é stato maltrattato senza
motivo. Decide cosi di rivolgersi alle autorita, ma senza risultato, finché la moglie non si reca di
persona a portare all'imperatore una supplica perché giustizia sia fatta. Ma il tentativo fallisce e lei
muore, lasciando Kohlhaas ancora pili adirato e deciso a farsi giustizia da solo. Per cercare il barone
von Tronka, Michele comincia a mettere a ferro e fuoco un villaggio dopo I'altro, mentre le persone
che si uniscono a lui aumentano sempre di pit; finché non si accorge che quello che sta facendo
non & giustizia ma vendetta. Pentito, finisce nelle mani dell'imperatore. La pena sara la morte.
L'ultima parte & piu enigmatica: il principe di Sassonia, acerrimo nemico di Kohlhaas, riconosce nel
condannato a morte I'uomo a cui tempo prima una zingara aveva consegnato una predizione sul
futuro della sua stirpe; per poter leggere la predizione é disposto ad aiutare Kohlhaas a fuggire,
ma questi, pur avendo un’ultima carta da giocare per salvarsi, sul patibolo invece di mostrare al
principe il foglio, lo ingoia, segnando la sua condanna.

La scelta del teatro di narrazione, di cui Baliani & considerato I'inventore, risulta fondamentale per
la riuscita dello spettacolo: ogni spettatore pud immaginare il suo Kohlhaas, nel modo che ritiene
giusto; questo approccio rende pitl interessante per il pubblico la storia, perché pud personalizzarla
con le immagini create nella sua mente.

Molti attori in scena, effetti di luce, scenografie e costumi avrebbero certo esaltato I'effetto visi-
vo, ma avrebbero tolto spessore alle parole e ai silenzi. Baliani, infatti, ha detto che molte volte
il silenzio & la miglior forma di narrazione, perché le poche parole che vengono dette rimangono
nella mente dello spettatore.

Filippo Zanetti
Classe 2/\E
Liceo Scientifico M. GRIGOLETTI

L'importanza del perdono

I 27 marzo 2011 siamo andati a teatro per vedere ““Kohlhaas": un attore (Marco Baliani) racconta
la storia di Michele Kohlhaas, personaggio realmente esistito in Germania nel '500. Questa storia
parte da due cavalli sottratti a Kohlhaas e trattati male. Questo ha provocato nell'allevatore pensieri
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negativi. La moglie va a chiedere giustizia all'imperatore ma muore tra la folla. Kohlhaas perde
prima di tutto la moglie e poi i due cavalli. Per questo vende tutto e con un cavallo insieme a pochi
dei suoi servi va a cercarsi giustizia. Kohlhaas diventera famoso tra le genti povere e persequitate
dalle ingiustizie dei potenti. Ma con questo si crea la guerra, il sangue, la violenza per donne,
bambini e uomini innocenti. Si accorge cosi che forse ha sbagliato. E chiede perdono.

Questa storia ci insegna che dobbiamo rispettare tutte le persone anche se sono piti povere di noi;
che la dignita & fondamentale in una persona e non deve mai essere calpestata. E forse dobbiamo
abituarci anche noi a perdonare.

Simar Jit

Marco Baliani, un prestigiatore del racconto

Disse Charlie Chaplin: «ci vuole un minuto per notare una persona speciale; un‘ora per apprezzar-
la, un giomno per volerle bene, ma poi tutta una vita per dimenticarla». £ una bella frase, che spesso
"incolliamo” sulla bacheca di facebook o scriviamo nei diari di scuola. Ma quando quel tipo di
incontro awiene per davvero, si rimane spiazzati e quella frase smette di essere solo “belle parole”.
Marco Baliani o si nota subito: & alto e flessuoso, anche se non sembra cosi alto mentre siede, pili
0 meno scomposto, sulla sua sedia di scena in “Kohlhaas"”; e se non lo noti per questo, ci pensa
la sua voce ad entrarti dentro, a suggerirti una diversita intima: perché la sua voce entra nello
spettatore in profondita e crea paesaggi e mondi e universi.

Alla fine del suo spettacolo non c'é spettatore che non senta I'urgenza di applaudirlo per I'emo-
zione che ancora sente in sé; e quando il giorno dopo incontra gli studenti — abituati a fingere
attenzione — dopo poco non c'¢ pit in fiato, in sala: forse quel che dice non piace a tutti ma il
silenzio ¢ totale, assoluto e vigile.

Marco Baliani ci ha raccontato una storia, ma lo ha fatto “rendendo visibile I'invisibile”; il suo &
un teatro stupefacente che riporta il pubblico a ritornare, anche solo per poche ore, bambini e ad
apprezzare cio che la mente puo fare per noi. Baliani & un prestigiatore del racconto, un mago in
grado di condurci in qualunque mondo egli desideri. Eppure, egli sostiene che siano gli spettatori a
"dirigere” la rappresentazione teatrale. Forse questo dimostra solo I'amore che il cantastorie nutre
per il suo pubblico. Si puo non voler bene al cantastorie?

E poi questa idea dell'imparare a raccontare: forse, se anche noi ricominciassimo dalle favole, dav-
vero riusciremmo ad esprimere qualsiasi cosa invece di inciampare nei nostri stessi pensieri quando
vogliamo dire qualcosa. E questo & I'insegnamento per la vita. Grazie, Marco.

Gilda Lena, Martina Salatin

L'importanza della formazione culturale

Una societa dove la giustizia non conta e il potere & nelle mani delle persone ricche che in modo
spietato condizionano ed gestiscono la vita sociale del paese. Questo & “Kohlhaas”. Michele
Kohlhaas € un giovane allevatore di cavalli che vive con la moglie Lisetta in Germania. Un giorno
Kohlhaas, mentre si stava dirigendo verso Lipsia dove avrebbe venduto i suoi due morelli ai quali
era molto affezionato, viene bloccato dalle truppe del barone che con un inganno gli sottraggono
i due cavalli. Una volta accortosi della trappola che gli era stata tratta, Kohlhaas cerca disperata-



mente di riappropriarsi dei suoi morelli attraverso vari tentativi: dapprincipio si dirige egli stesso
dal barone ottenendo scarsi risultati costatando solamente le gravi condizioni fisiche nelle quali
riversavano le povere bestie; poi manda la moglie al castello dell'imperatore per far valere le sue
ragioni, ma il tutto si conclude con la perdita di Lisetta a causa di un tragico incidente. Kohlhaas
,avendo ormai perso tutto, decide di farsi giustizia da sé mettendo a ferro e fuoco tutte le citta
della Germania nell'attesa che, di fronte a quella ribellione, il barone si decidano a riconsegnargli
i suoi cavalli.

Kohlhaas recuperato pero il lume della ragione si rende conto che farsi giustizia da se non lo
portera da nessuna parte e percio decide di rinunciare a questa sua battaglia; ma una sera i suoi
sostenitori lo invitano a tradimento a riprendere cid che aveva abbandonato e cosi finisce per
ritrovarsi nelle mani della falsa giustizia. Ed ecco la sua condanna: morto per impiccagione nella
piazza del paese. Non tutto perd & perduto per Kohlhaas: il principe di Sassonia gli propone, infatti,
che mediante un solo gesto della mano sarebbe potuto scappare al suo destino, ma Iui decide di
non piegarsi a quella proposta e di scontare i suoi misfatti. Marco Baliani restando semplicemente
seduto su una sedia di legno é riproducendo da sé i suoni dell'intera vicenda é stato capace di
emozionarci e di farci comprendere quale era il vero significato di tutta la storia: la giustizia non
& uguale per tutti. Lui voleva farci riflettere sul fatto che i potenti, in altre parole coloro che non
solo hanno un'importante posizione sociale, ma possiedono solamente ingenti capitali, riescono di
solito a farla franca nonostante le calunnie commesse. Questo aspetto Baliani I'ha ripetuto anche
nell'incontro avwenuto il giorno successivo al teatro, al quale noi eravamo presenti. A proposito
di questo lui ci ha fatto riflettere sull'importanza della formazione culturale personale che non
solo riguarda i libri di scuola ma anche le esperienze che uno vive arricchendo cosi il suo bagaglio
personale. Nonostante la storia da lui raccontata riguardi un caso sociale avwenuto realmente nel
passato, la morale che lui voleva trasmetterci & valida tuttora, sebbene siano passati molti anni.

Elisabetta Lus, Giulia Marcocchio

Una riflessione profonda sul concetto di giustizia

Domenica 27 Marzo 2011, la classe 47C dell'Istituto Paolo Sarpi, ha avuto la possibilita di par-
tecipare allo spettacolo “Kohlhaas”, di Marco Baliani. Iniziato alle 20.45, lo spettacolo, & durato
un'intensissima ora e mezza.

La storia racconta di un uomo, Michele Kohlhaas, allevatore di cavalli, che per colpa di un nobile
si vede portare via due dei suoi amati animali, i suoi due "morelli”; per riaverli, fara tutto cio che
pud, ma la giustizia del ‘500, era la giustizia dei nobili, dei ricchi, che non c'era per la gente come
lui e questo il protagonista lo capira a sue spese, cercandola.

Questo sara pero, solo I'inizio della vicenda, che portera poi lo sfortunato protagonista a vedere
il suo servo riempito di botte, la moglie morta e lui a capo di un grande numero di ribelli pronti a
battersi per quello che vogliono. “Kohlhaas” & una storia piena di emozioni, che il sapiente Marco
Baliani riesce a esprimere con enfasi; si riesce veramente a capire la rabbia, la tristezza e il dolore
che il protagonista prova durante il suo percorso.

Bisogna pero anche ricordare la capacita di narrazione straordinaria, che permette di “vedere” la
storia proprio come se si fosse davanti a un grande schermo.

Il tema trattato, molto attuale, ha permesso una riflessione profonda sulla giustizia "oggi”, quella
della nostra epoca, che non si allontana molto dal rapporto antico tra la giustizia e ceti abbienti.
Lo spettacolo I'ho apprezzato molto; era la prima volta che assistevo a questo genere di teatro e

KOHLHAAS

Il Teatro delle Emozioni -



- KOHLHAAS

Il Teatro delle Emozioni

devo dire che mi ha molto coinvolta; sono riuscita a immaginarmi proprio tutto!

Di Marco Baliani porterd con me sempre il suo monito: che almeno una volta nella propria vita
bisogna ritornare bambini e ascoltare una storia; magari una storia che faccia riflettere, proprio
come quella di Kohlhaas, raccontata da Marco Baliani.

Lisa Ragogna

Kohlhaas, o della ingiusta giustizia

«Tanti anni fa in terra di Germania viveva un uomo a nome Michele Kohlhaas. Era allevatore di
cavalli e come lui lo erano stati il padre e il nonno...». Comincia cosi I'affascinante racconto di
Marco Baliani, nativo di Verbania, professione “raccontatore di storie”. Quando, |'ultima domenica
di marzo, le nostre insegnanti ci hanno trascinato a vedere Marco Baliani al teatro Zotti di San Vito
al Tagliamento, nessuno si aspettava cio che ha visto: un uomo solo, seduto su una sedia con una
sola luce fissa su di lui; un uomo che parla, si muove, imita e rumoreggia al punto di popolare il
palco di cavalli, di uomini, di armi. Nessuno puo rimanere indifferente al racconto di Baliani e tutti
siamo con Michele Kohlhaas a combattere la sua battaglia, che ¢ la guerra di ognuno di noi per la
giustizia, quando negata. Potenza del teatro, che non ha bisogno di verisimiglianza con la scena
perché lo spettatore diventi parte integrante dello spettacolo, specie se sul palco c'& un “raccon-
tatore di storie” come Baliani.

Il'dramma ci riporta alla mente temi tanto dibattuti come quello della giustizia inefficiente e una
legge non proprio uguale per tutti, per la quale la ricchezza € ancora un privilegio e |'essere onesti
non sempre paga. «Ma che sta succedendo nel mondo?» Si chiede ad un certo punto Kohlhaas.
E siamo con lui a urlare la nostra sete di giustizia sotto i suoi vessilli; a cavalcare senza fiato ma
con nel cuore la speranza del giusto, dell'onesto; siamo con Kohlhaas tutte le volte che chiede che
venga consegnato il cattivo, il signorotto che pud impunemente deridere e defraudare un onesto
cittadino solo perché é ricco e potente. E siamo con Kohlhaas anche quando uccide, devasta,
distrugge. «A ferro e fuoco, Kohlhaas! A ferro e fuoco! Tu sai di cosa abbiamo fame e di cosa
abbiamo sete!» Ma con questa giustizia arriva il disagio, che ¢ lo stesso di Kohlhaas; egli ha sacrifi-
cato tutto — il suo servo, i suoi cavalli, la sua famiglia, tutte le sue proprieta — per un ideale superio-
re, per rientrare in quel «cerchio del giusto, nel recinto del diritto» dove tutto ha senso e un uomo
onesto pud godersi il suo lavoro, la sua famiglia, la sua vita. Anche Kohlhaas ad un certo punto si
chiede qual & il giusto prezzo della giustizia. «Ricordati di perdonare i tuoi nemici anche quando si
macchieranno le mani del tuo sangue», legge Kohlhaas, in carcere per i crimini commessi. Dunque
I'unica vera giustizia & quella divina? Si deve solo confidare in Dio perché gli uomini sono incapaci
di giustizia? No, non ¢ cosi, e Kohlhaas ce lo insegna: la giustizia non & necessariamente la legge,
che in tempi difficili pud deludere e sacrificare la parte migliore del consesso umano. La giustizia
- semplicemente - rende I'uomo libero, verso se stesso e verso gli altri. £ quando Kohlhaas lo
comprende, non ha piu domande; & sereno mentre sale al patibolo e rifiuta la fuga dalla morte.
Perché - finalmente! - & un uomo libero.

Giulia Bortolussi, Martina Cividlin, Alice Facca,
Mirko Martinello, Elena Santin



Qual é la vera giustizia?

"Kohlhaas” ¢ il monologo rappresentato da Marco Baliani, attore, regista e drammaturgo che
attraverso il suo narrare riesce a trasmettere tantissime emozioni ad un pubblico che va da grandi
a piccini. Egli rende visibile I'invisibile, ed & questa la sua grande forza.

E perfetto, Baliani, quando racconta storie: attraverso il suo parlare, i suoi gesti, e i suoni che creava
con le scarpe, le mani... o anche solo con un gesto perché poi la mente il suono lo crea da sé; e
ti sembra di essere proprio li, cavalcando uno dei purosangue di Michele Kohlhaas, ammirando
insieme a lui il tramonto e la straordinaria bellezza del «cerchio del giusto».

Michele Kohlhaas abita nella Germania del '500; ama la sua vita, i suoi cavalli, e non aspetta altro
che arrivi 'indomani per andare alla fiera del paese e riuscire a vendere i suoi due cavalli puro
sangue, il suo orgoglio.

La vicenda inizia quando il barone von Tronka, gli impedisce di passare per la strada sbarrandola
con il tronco di un albero, pretendendo di avere da parte sua il lasciapassare, ed entra in possesso
dei suoi due purosangue, dicendo che al ritorno avrebbero deciso sul da farsi. In realta il barone
si @ preso gioco di lui solo per il gusto di farlo; e ferisce Kohlhaas nell'unico punto di un uomo in
cui nessuna ferita pud guarire: nella sua dignita umana. La vicenda si incentra sulla tematica della
giustizia, quella negata essenzialmente, tematica che anche al giorno d'oggi puo essere argomento
di dibattito.

Egli & assetato di giustizia ma sembra che nessuna parte gliela riconosca; perde perfino la moglie,
rimane solo, e I'unica cosa che vuole é riavere i suoi due puledri come erano una volta; vuole rien-
trare nel «cerchio del giusto», Kohlhaas, «nel recinto del diritto», la dove tutto ha un senso; egli
vuole che gli venga fatta giustizia. Non ottenendola con i mezzi leciti, inizia a radere al suolo tutte
le citta, uccidendo innocenti, assetato della sua voglia di giustizia, di trovare il barone.

Con tutto questo perd egli si fa giustizia da solo creando ingiustizie e cadendo nella vendetta.
Allora qual & la vera giustizia? E una domanda presente all'interno della rappresentazione, alla
quale Baliani non risponde, lasciando questo spunto per la riflessione personale; riflessione che si
riporta alla vita quotidiana di ognuno di noi.

Sono stata davvero molto onorata di aver potuto assistere a questa rappresentazione teatrale che
incanta e stupisce. E ci lascia con una domanda che non ha risposta: cos'e la giustizia?

Luciana Gallicchio
Classi 37C, 47C
.S.1.S. P. SARPI

KOHLHAAS
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La musica del numeri

Musica, suono della matematica

Al giorno d'oggi la musica e parte integrante della vita di ogni individuo ed essa, in tutte le sue
forme e secondo i gusti personali, & un importante mezzo di sfogo e relax soprattutto per noi
adolescenti, diventando anche argomento di discussione ed un modo per conoscersi e divertirsi
insieme.

Tutto cio certo non si puo dire per la matematica. Sebbene qualsiasi oggetto, frutto della tecno-
logia, abbia una base fisico-matematica, gran parte degli studenti ritiene la matematica qualcosa
di “alieno” o per lo meno di ostile e noioso. Cosa pensare allora nel momento in cui ci si imbatte
in un matematico ed in un musicista decisi a fondere insieme i loro saperi, al fine di spiegare la
biunivocita di due scienze apparentemente cosi diverse?

Eppure, per quanto incredibile, & cio che Piergiorgio Odifreddi e Roberto Cognazzo hanno avuto
la capacita di fare nel loro spettacolo “La musica dei numeri”.

Accompagnato da esempi pratici al pianoforte, esequiti dal maestro Cognazzo, che oltre a rendere
pili accessibile il ragionamento ne facevano da colonna sonora, il matematico Odifreddi, con estre-
ma competenza, partendo da concetti elementari sino ad arrivare alla citazione di pensieri e teorie
pit complesse, quali possono essere quelle di Pitagora e Bach, ha rivisitato entrambe le discipline
dimostrando come I'una implichi reciprocamente I'altra.

Tra frazioni e scale di ogni metro, la bravura di entrambi ha permesso di comprendere come la
musica non sia altro che “il suono” della matematica, dando prova di come, dietro alle composizio-
ni che piu sembrano figlie di un innato genio armonico o di un orecchio educato e raffinato, ci sia
uno schema matematico, ben lontane dunque dall'essere dettate dal caso o dalla fantasia creativa.

Deborah Moro

Conversazione a due voci tra un matematico e un musicista

"La musica dei numeri” & uno spettacolo teatrale in cui si dimostra chiaramente quanto possa
essere stretto il legame tra la musica e la matematica.

E una sorta di "conversazione a due voci”, quella a cui si assiste, tra il famoso matematico
Piergiorgio Odifreddi ed il musicista Roberto Cognazzo, entrambi docenti, I'uno all’'Universita e
I'altro al Conservatorio. Inizialmente viene proposta un‘alternanza di brani musicali popolari con la
loro relativa spiegazione compositiva, incluso qualche aneddoto risalente al periodo storico in cui
tali brani sono stati concepiti. Il maestro dimostra come una melodia possa cambiare radicalmente
con un semplice gioco di simmetrie e traslazioni effettuate sullo schema geometrico dello spartito.
In un secondo momento, I'intervento si trasforma in un concerto pianistico a tutti gli effetti, grade-
vole e coinvolgente, in cui si assiste all'esecuzione di brani di Mozart, Rossini e Bach, consentendo
di comprendere quanto la musica, espressione di sentimenti, sia fortemente influenzata da strut-
ture matematiche ben precise, quindi solo apparentemente fredde ed inespressive.

Lisa Canton
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| segreti delle Variazioni Goldberg

Pili analoga ad una conferenza-spettacolo é la rappresentazione teatrale “La musica dei numeri”,
nata dalla fusione delle genialita di un brillante matematico, Piergiorgio Odifreddi, e di un virtuoso
pianista, Roberto Cognazzo.

Lo spettacolo propone curiosita, approfondimenti e, soprattutto, rapporti tra la tanto odiata - dagli
studenti — matematica e la musica classica dei grandi compositori, in una trama in cui “i discorsi”
procedono in modo sorprendente e graduale, con la divisione di uno spartito in battute, espres-
se da frazioni numeriche, per proseguire con I'esemplificazione di vari tipi di scale che vengono
collegate all'aritmetica e rese interessanti da una digressione sul mondo filosofico dei pitagorici.
Suggestiva la lettura “geometrica” degli spartiti: & sufficiente mutare angolazione e visuale del
foglio per ottenere sonorita diverse ed al tempo stesso armoniche.

Al culmine dell'esemplificazione matematica e della tecnica compositiva: il concerto vero e proprio,
le Variazioni Goldberg di Bach, altrimenti di difficile comprensione.

L'apporto “dell'attore” & molto accattivante e curioso, sofisticato in ogni dettaglio: affascina o
incute perplessita, evocando le sensazioni provate nel tanto temuto ed atteso “primo giorno di
scuola”, concerto-spettacolo della vita di ogni spettatore-studente.

Riccardo Boemo
Classe 3AP

Liceo Scientifico M. GRIGOLETTI

Cosa centra la musica con la matematica?

«Cinque, dieci, venti, trenta, trentasette, quarantadue»: questo € I'inizio dello spettacolo “La musi-
ca dei numeri” messo in scena venerdi 8 aprile 2011 al Teatro Verdi di Pordenone.

Chiunque, compresi noi, leggendo questo titolo ha pensato che ci fosse un errore di battitura...
dopotutto cosa centra la musica con la matematica?

Tutti comunemente credono che tali discipline siano lontanissime, perché i numeri rappresentano
una realta fredda, arida e razionale, mentre le note sono espressione dei sentimenti. Lo stesso
Piergiorgio Odifreddi sottolinea il fatto che la musica sia parte delle Arti e protetta dalle Muse,
invece la matematica sia il frutto delle menti greche.

Tuttavia, tra questi due mondi, ci sono molti piti legami di quanti chiunque possa immaginare e
non stiamo parlando di cifre che vengono inserite nei titoli e nei testi come quello sopra citato,
bensi di una relazione piti profonda. Ad esempio le frazioni, elementi base della matematica, poste
all'inizio dei pentagrammi indicano il tempo e pertanto, modificandole, si ottengono dei risultati
sonori completamenti diversi.

Poco alla volta veniamo trasportati, grazie all'accompagnamento del maestro Roberto Cognazzo al
pianoforte, in un mondo nel quale matematica e musica vanno sempre pili a braccetto e scopria-
mo che alla fine tutti i musicisti sono un po’ matematici e viceversa: infatti & stato il matematico
Pitagora a scoprire i rapporti di ottava, quinta e terza analizzando il rumore dissonante delle fucine
dei fabbri.

Uno tra gli autori piti citati & senz'altro Mozart, il quale introduce nello spartito del “Don Giovanni”
una scala dodecafonica, costituita cioé da dodici semitoni, senza esserne consapevole.



Pensate che sia tutto qui? E se vi venisse detto che esiste una relazione anche tra geometria e
musica? Ebbene si: ogni spartito pud essere letto in ben tre modi diversi oltre a quello classico,
moto contrario, retrogrado, inverso del retrogrado. Ecco che cosi geometria e musica si fondo-
no, portandodi in un mondo incantato proprio come ci ha dimostrato il maestro suonandodi le
Variazioni Goldberg di Bach.

Una volta usciti dal teatro molti vostri miti saranno sfatati e scoprirete di aver ignorato una sfaccet-
tatura molto interessante della matematica e della musica.

Sicuramente per seguire questo singolare dialogo € necessario avere una discreta cultura musicale,
soprattutto in ambito classico, a cui spesso vengono fatti riferimenti, senza dare qualche dettaglio
in piti. Quindi prestate attenzione a cio che viene detto... e state attenti quando ascoltate musica,
perché potreste accorgervi di qualche elemento matematico o geometrico, nascosto tra una nota
e l'altra!

(Classe 37 C

Licei Sperimentali G. A. PUJATI

Creativita e razionalita: linguaggi complementari

Il senso comune tende a considerare le discipline scientifiche come il simbolo della razionalita
sterile, in contrasto con tutto quello che riguarda in qualche modo la creativita. Partendo da tale
presupposto quindi, associare nella stessa frase parole come “musica” e “matematica”, pud sem-
brare, a primo acchito, qualcosa di paradossale. Nello spettacolo teatrale “La musica dei numeri”,
il matematico Piergiorgio Odifreddi e il musicista Roberto Cognazzo, invece, portano avanti una
conversazione accompagnata da interventi pianistici, il cui scopo e dare prova che due mondi
cosi apparentemente distanti sono, in verita, reciprocamente necessari. La volonta di dimostrare
quanto, in verita, sia impossibile dividere I'indivisibile, & assolutamente ammirabile, ma nonostante
questo I'esito & una conversazione in cui manca la vivacita e il dinamismo che ci si aspetterebbe. Gli
interventi del piano vengono usati come un breve esempio di quanto é stato illustrato e il dialogo
tra i due cattedrattici risulta, ai non dotti, prevedibile e per questo poco accattivante, nonché diffi-
cile e artificioso per la spiegazione tecnica. Testimonianza di quanto affermato & I' esecuzione fina-
le delle Variazioni Goldberg di Bach, il cui ascolto € complesso per orecchi poco esperti. Le nozioni
date, al contrario, per coloro che hanno una buona formazione nel campo musicale, rischiano
di risultare gia note, quindi superficiali e semplicistiche. La conversazione matematico-sonora in
entrambi i casi, non riesce a cogliere pienamente nel segno e a raggiungere I'intenzione che si era
prefissata. Ammettendo la difficolta intrinseca nella trattazione di questo tema, al di la della man-
canza di vitalita ed energia, lo spettacolo instilla nel pubblico il germe della riflessione: creativita e
razionalita sono forse solo due linguaggi diversi, ma complementari, per descrivere la stessa realta?

Marzia Zunarelli

La somma di musica e matematica non equivale ad un successo

Numeri e note che si spiegano I'un I'altro in un dialogo musicato tra Odifreddi e Cognazzo. Questo
il tema della conversazione, il risultato: una lezione difficile per chi di musica non se ne intende e
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quasi banale per i pit dotti. Brevi esecuzioni al piano precedute dalla spiegazione aritmetica che
ne dimostri la qualita. In sé I'intento & lodevole: far capire due opposti ambiti attraverso un curioso
parallellismo tra scienza e arte. Il mezzo usato, riconosciuto I'arduo compito, & probabilmente
meno accattivante del suo nobile scopo: deficiando di vivacita e dinamismo il discorso risulta mac-
chinoso o semplicistico senza mezzi termini.

Certamente utile a rilevare i labili confini tra musica e matematica, lo spettacolo offerto risulta
materia plasmabile. Apprezzato il difficile tentativo di semplificare una lezione per pochi in uno
spettacolo per molti, va riconosciuto che la somma di musica e matematica non equivale ad un
successo esatto, ma la sfida proposta dai due specialisti del loro settore & sicuramente stimolante.

Anna Antoniol

Da Mozart a Bartok, da Gauss a Rossini

Frazioni, intervalli, valori numerico-matematici che in realta, come pochi sanno, sono I'essenza
stessa della musica: I'inizio sembra buono, peccato che col passare del tempo lo spettacolo vada
via via diminuendo il suo valore, il suo impatto, la sua efficacia sul pubblico, il suo scopo.

La rappresentazione consisteva in una conversazione matematico-sonora di e con Piergiorgio
Odifreddi, con interventi esplicativi e pianistici di Roberto Cognazzo, entrambi torinesi e cattedratici
(il primo all'Universita e il secondo in Conservatorio), il cui obiettivo principale era quello di mostra-
re quanto sia profondo il legame tra la musica e la matematica.

IIavoro che abbiamo visto sul palco &, in molte sue parti, molto vicino alla forma della conferenza-
concerto: un genere di rappresentazione a carattere divulgativo in cui un musicista alterna I'ese-
cuzione di brani musicali alla spiegazione dei loro segreti compositivi e del contesto storico in cui
vennero scritti.

Spente le luci, Odifreddi affronta subito il tema usando un aneddoto: attraverso le parole del filo-
sofo Giambico (250-326 d.C. ca) vediamo Pitagora entrare in una bottega attratto dal suono dei
martelli di un fabbro: e questo I'episodio, molto probabilmente leggendario, che Odifreddi pone
all'origine dell'arte musicale come la conosciamo o0ggi.

Si prosegue poi con I'ascolto di un repertorio di brani che va da Mozart a Bartok, da Gauss a Rossini
e che ripercorre le varie epoche della storia della musica, con il quale i due professori cercano di
far capire al pubblico le differenze che intercorrono tra i vari tempi e le varie scale musicali. Certo &
che la differenza tra un quattro/quarti e un tre/ottavi e tra una scala esatonale e una dodecafonica
non e comprensibile semplicemente in seguito ad una 'lezione-concerto’, dove I'importante tema
della relazione musica-matematica viene affrontato con terminologie specifiche e di conseguenza
poco chiare per chi non abbia esperienza in questo campo artistico. L'interiorizzazione e la presa
di consapevolezza della complessita dell'attivita del comporre, ma anche solo del riconoscimento
della suddivisione ritmica di un brano classico o moderno che sia, & frutto di anni di studio, nonché
dello sviluppo di una sensibilita tale da poter capire I'intreccio tra le strutture matematiche e quelle
musicali all'interno di un brano.

Il tema a noi proposto con questo spettacolo era reso in modo troppo articolato per un pubblico
privo di preparazione musicale e in modo scontato per un pubblico che quotidianamente viene
a contatto con questo tipo di musica e che, proprio per questo, risulta essere consapevole delle
dinamiche teoriche affrontate dai due interpreti. Infatti, prendendo come esempio I' esecuzione
finale del maestro Cognazzo, cimentatosi nella riproduzione delle Variazioni Goldberg di J. S. Bach,
& possibile riscontrare come la scelta del repertorio musicale sia stata poco indovinata per pubblico,



poiché troppo distante rispetto ai canoni con cui lo ‘spettatore tipo’ si confronta in fatto di musica.
Un grande spazio € stato inoltre dedicato al periodo barocco e alla tecnica contrappuntistica che
offrono, per loro natura, molti spunti di riflessione soprattutto nei confronti della geometria, ma
che non possono essere compresi senza un corretto approfondimento teorico di base.

La matematica con le sue simmetrie nascoste, la manipolazione delle sequenze di note per mezzo
di regole di traslazione, riflessione e permutazione (si vedano gli esempi proposti con cui cono-
sciutissime arie classiche sono state trasformate in improbabili pezzi ballabili), & in grado di fare la
musica; allo stesso tempo, pero, la musica non é la matematica stessa.

Il tema € vasto e pone domande di carattere generale sulla natura dell'arte e dei diversi linguaggi,
alle quali, fin dai tempi dell'antica Grecia, scienziati, filosofi e artisti cercano di dare una risposta.
Quindi, lo spettacolo non sarebbe dovuto risultare come una lontana riproduzione di un pezzo
della storia della musica, ma come un invito all'awicinamento a questa sfera artistica che piu di
ogni altra riesce ad esprimere I'intensita dell’esistenza umana: «Dopo il silenzio cio che si awvicina di
piti nell’esprimere cid che non si puo esprimere € la musica». (Aldous Leonard Huxley, 1894-1963)
A proposito: quel € lo scopo dello spettacolo? Perché onestamente risulta difficile rispondere. Per
chi gia conosce la raffinata e complessa arte della musica, I'esibizione di Odifreddi e Cognazzzo
non lascia nessun “plus valore"” per cosi dire, per chi invece di musica non ne sa niente o comun-
que molto poco, le spiegazioni totalmente astratte del matematico e le troppo brevi esecuzioni al
piano del maestro, lasciano lo stesso vuoto di quando si era entrati a teatro.

Peccato. Un titolo di tale portata avrebbe potuto riempire dei vuoti riguardo il modo di considerare
la musica e la matematica, invece non ha fatto che lasciare noi spettatori freddi e annoiati.

Classe 5N

Licei Sperimentali G.A. PUJATI

Uno spettacolo complesso e poco accattivante

Lo spettacolo & ben pubblicizzato, i personaggi in scena, il professor Odifreddi, matematico, e il
musicista Roberto Cognazzo costituiscono una garanzia di competenza professionale e comuni-
cativa: entrambi professori universitari, I'uno grande divulgatore conosciuto e stimato in tutto il
mondo, I'altro maestro; ambedue abituati a partecipare a trasmissioni radiofoniche, televisive e
teatrali, sicuramente sanno intrattenere il pubblico con novita straordinarie sul tema. Musica e
matematica: un rapporto che si preannuncia intrigante.

C'é molta attesa, il nostro immaginario si mette in moto, si apre il sipario: numeri, formule e
problemi tradotti in effetti musicali, giochi di luci, colori che si trasformano seguendo i movimenti
ritmici della musica; numeri da sentire e da vedere, numeri da analizzare e da toccare, numeri con
cui stabilire finalmente un rapporto creativo e di amicizia.

Seguiamo lo spettacolo con attenzione ma anche con fatica, alla fine proviamo un po’ di delusione.
In realta assistiamo a una lezione concerto piu che a uno spettacolo teatrale di narrazione.

La scena € vuota, a parte il pianoforte. Gli interpreti della serata incominciano subito la lezione.
Attraverso aneddoti ed esempi significativi il professor Odifreddi mostra il legame tra musica occi-
dentale e matematica; indica I'origine dell'arte musicale; sottolinea le differenze fra un quattro/
quarti e un tre/ottavi, fra una scala esatonale e una dodecafonica; mette in evidenza la complessita
e la razionalita di un'attivita apparentemente spontanea come la composizione musicale. Dedica
un significativo spazio al periodo barocco e alla tecnica contrappuntistica, che, per sua natura,
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offre, attraverso un gioco di variazioni continue e coraggiose, molti esempi di rapporti, di regole
matematiche e geometriche di traslazione, riflessione, permutazione .

La spiegazione risulta pero troppo breve, troppo veloce: semplice per alcuni concetti, un po'troppo
concisa per altri piti complessi, che forse avrebbero dovuto essere maggiormente chiariti, visto il
pubblico eterogeneo presente in sala. Inoltre quello di Odifreddi & uno spiegare tecnico, poco
accattivante: non un gesto, non una variazione di tono nel suo parlare.

Sempre nella prima parte della lezione I'intervento musicale risulta un po'troppo esemplificativo,
con frammenti tratti da repertori molto diversi, troppo brevi per poter essere gustati e compresi
nella trama di relazioni logiche su cui si basano.

La matematica rischia un‘altra volta di sembrare freddo calcolo di rapporti e di percentuali, la
musica semplice esercizio dimostrativo, tecnico, senza anima.

Altro discorso per la seconda parte: i venti minuti di concerto sulle Variazioni Goldberg di J.S.
Bach riempiono la sala, sono espressione di straordinaria interpretazione di un‘opera di elevato e
complesso spessore musicale, voluta da Bach come coraggiosa variazione di rapporti e di distanze
numeriche e geometriche. Ascoltiamo questo concerto impegnativo, lasciandoci prendere dagli
effetti potenti che il maestro crea, ma ¢ difficile per molti di noi “vedere” con precisione i passagg
"numerici”; solo chi tra noi pratica musica da anni gode e, mentre ascolta, immagina di muovere
le dita sulla tastiera a rincorrere le regole dei numeri, a cercare il valore e le distanze che danno
solidita linguistica all'espressione musicale.
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Otello

Una rappresentazione teatrale convincente

William Shakespeare & considerato uno dei piti importanti drammaturghi conosciuti: grandi opere
come Romeo e Giulietta, Macbeth, Sogno di una notte di mezza estate e molte altre continuano
a vivere tutt'oggi, senza mai stancare. Non da meno e Otello, tragedia di cui ci Siamo occupati nel
progetto Adotta uno spettacolo: perché non possiamo fare a meno dei classici. Quest'opera senza
tempo deve essere studiata e trattata considerando numerosi aspetti e sfumature, che abbiamo
cercato di approfondire al meglio assistendo alla rappresentazione teatrale proposta dal regista
e attore Arturo Cirillo, il quale recita nei panni di lago, complicato e ambiguo “villain”(malvagio
shakespeariano). Nell' “Otello” di Cirillo si & potuto, infatti, assistere a una tragedia non totalmente
focalizzata sulla gelosia dello sfortunato protagonista, nonostante solitamente sia questa la parti-
colarita che viene in mente al citare quest'opera, ma in esso si trova tutta una serie di tematiche
fondamentali che non si possono trascurare, cosa che Cirillo infatti non ha fatto. La storia del valo-
roso Otello, innamorato e condannato a soffrire di questo amore, dell'innocenza di Desdemona
e della sua finale rassegnazione all'oblio, di lago, macchinatore insoddisfatto e vittima della sua
stessa parola, i cui piani € un mistero da cosa siano realmente mossi, & ben riportata da Cirillo in
un allestimento privo di costumi sfarzosi e povero di scene, ma ricco di espressivita e significato.

Il fulcro della rappresentazione, infatti, & la parola, con cui lago crea e sviluppa tutta la tragedia.
Ed e la parola, quindi, cid che segna il confine tra essere e apparire nel dramma. Un esempio puo
essere quello di Cassio, luogotenente giovane e piu bello di Otello, che non apparirebbe agli occhi
del protagonista un traditore senza I'intervento di lago e dei suoi seducenti discorsi.

Una scena di cui vorrei approfondire gli aspetti e la scena seconda dell‘atto quarto, la parte ciog
in cui Otello, al cui orecchio lago ha gia insinuato il veleno del dubbio riguardo I'infedelta della
moglie, interroga Desdemona sul suo rapporto con Cassio e le chiede di mostrargli il suo fazzolet-
to (handkerchief), primo regalo del protagonista e simbolo del loro amore e della fedelta di lei. |l
fazzoletto, pero, era stato raccolto da Emilia, moglie di lago e dama di compagnia di Desdemona,
dopo che era caduto di mano a quest’ultima, e consegnato al villain, che fece in modo che finisse
in camera di Cassio, come prova di qualcosa che non c'é mai stato. Infatti lago avrebbe poi usato
questo particolare a sostegno dell'infedelta di Desdemona.

E convincente la rappresentazione teatrale di Cirillo, dove Otello, che durante tutta la parte iniziale
dello spettacolo si & presentato sicuro di sé, convinto delle sue posizioni e nonostante cid accompa-
gnato da una parlata lievemente rozza e cruda a dimostrazione delle sue origini straniere, passa in
questa scena da una situazione iniziale di rabbia trattenuta e calma forzata, a un graduale aumento
della violenza verbale verso la moglie, arrivando a chiamarla squaldrina (whore).

lago ha ormai insinuato in Otello il corrosivo dubbio del tradimento della moglie con il luogote-
nente Cassio, senza mai mostrargli prove concrete, ma attraverso innocui segnali che sono perd
interpretati da Otello in modo negativo, su influenza delle sue parole mirate. lago & un personaggio
ambiguo e contorto, un personaggio diverso e orgoglioso della propria diversita; ad ogni modo,
egli & allo stesso tempo invidioso degli altri ed & quindi spinto a macchinare sempre nuovi piani di
vendetta i cui motivi scatenanti sono subdoli e poco convincenti, tanto che e questa la caratteristica
che rende lago il peggiore villain shakespeariano, ma anche il piu interessante.
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Nonostante egli non appaia in questa scena, e necessario introdurla con tutto cio che I'ha originata
ed ¢ quindi inevitabile citare lago, che ha dato vita a tutta I'opera con i suoi sotterfugi, spinto da
un'ipotetica gelosia per Cassio da una parte, per Otello dall‘altra, amore per Desdemona, amore
allo stesso tempo per Otello. Tutti motivi che, come gia detto, non sono abbastanza fondati e forti
da muovere uno sviluppo come quello fatto nascere da lago. £ stato lago, quindi, a creare nel pro-
tagonista tutte le angosce che porteranno alla tragedia: di conseguenza non c'é piti I'Otello sicuro,
fiero, di inizio tragedia, ma un Otello la cui fiducia  gia stata messa alla prova, ma solo nel mondo
creato dalle macchinazioni di lago, dove Desdemona & infedele e traditrice e lago sincero e fedele.
L'integrita d'animo del Moro aspetta solo un minimo stimolo per sgretolarsi e far esplodere nel
protagonista una rabbia e una violenza che si scateneranno sulla povera moglie, la quale ha perso
a sua volta tutta la forza d'animo di inizio tragedia, diventando un personaggio debole e remissivo.
Un aspetto fondamentale dello svolgimento dei fatti & naturalmente il fazzoletto, per Otello prova
della fiducia della moglie, e anche per Desdemona molto importante; infatti nel momento in cui
lo perde lei si dispera, e non sa che fare quando il marito le chiede di mostrarglielo. Otello vuole
vederlo per spegnere |'ossessione che lo tormenta, I'ossessione malata che gli ruba il sonno. Nel
sentire Desdemona dire che non ha con sé I'oggetto, deviando il discorso in favore di Cassio, Otello
diventa furibondo e perde ogni controllo e sicurezza: questa é per lui la prova, per quanto non
concreta, dell'ignobile tradimento di Desdemona. Ma ormai Otello non si pone il problema della
concretezza, dell'infedelta della moglie, della verita, per lui & tutto assurdamente certo, sono certe
tutte le parole di lago, cosi la accusa insultandola pesantemente.

0.: «What, committed? Committed! O thou public commoner! (...) Heaven stops the nose at it,
and the moon winks, the bawdy wind, that kisses all it meets, is hush'd within the hollow mine of
earth, and will not hear't...what committed? Impudent strumpet!»

0.: «Che, commesso? Commesso! Ah, donna di strada! (...) Il cielo si tappa il naso, la luna chiude
gli occhi; il vento osceno che bacia tutto quello in cui s'imbatte si rintana nelle caverne della terra
per non udire... cos'hai mai commesso? Spudorata squaldrina!»

Desdemona é sconvolta, non capisce perché debba ricevere queste infondate accuse: cosa puo
aver mai fatto per muovere nel suo signore tanta rabbia e rancore? Tutto cio in cui credeva, I'amore
del marito e la sicurezza del loro rapporto, é stato distrutto da qualcosa che lei non si sa spiegare,
e questa insicurezza affievolisce sempre pili la luce del suo carattere.

D..(...) «How have | been behav'd, that he might stick the smallest opinion, on my greatest
abuse?»

D.:(...) «Che cosa ho fatto che possa muovermi il minimo appunto d'un fallo cosi grave?»

Tutta la forza, il carattere e la sicurezza mostrati a inizio rappresentazione sfumano in lei con
I'avanzare del finale. Le accuse del marito tanto amato la distruggono, la indeboliscono, la soffo-
cano, proprio come a fine opera Otello soffochera lei.

Un aspetto interessante nel teatro di Cirillo & costituito dai costumi che esprimono al meglio le
evoluzioni dei personaggi: I'abito bianco di Desdemona ¢ segno della purezza e dell'innocenza di
lei, verita cosi evidente e chiara eppure cosi irraggiungibile per la mente offuscata della protagoni-
sta. Otello, invece, mostra una caratteristica particolare nel viso, che accompagna perfettamente il
suo cambiamento di personalita durante la rappresentazione: il viso & dipinto di nero, colore della
pelle del personaggio di Shakespeare, ma una parte & lasciata chiara, scoperta sulla pelle bianca
dell'attore, e gradualmente durante la rappresentazione viene ampliata, a indicare il graduale
cambiamento di Otello, che sta diventando sempre piti selvaggio e brutale, ossia come i pregiudizi
della gente lo avevano sempre disegnato. Otello, infatti, fin da inizio opera é stato un eroe nero,
un uomo non inferiore agli altri, con numerosi meriti di battaglia, rispettato dai nobili di Venezia,
ma ritenuto comunque dalla gente un uomo diverso, cioé estraneo, diabolico, bestiale. Otello &



sempre stato isolato, ma forte nella sua estraneita, fiero del proprio essere, fiero di essere un uomo
nero nella propria forza e nel proprio valore. Egli era si diverso, ma integro nella propria consape-
volezza di non essere inferiore a nessuno nonostante tutto, e fu grazie a queste doti, infatti, che
Desdemona si innamord di lui. Ma a fine tragedia non & piu il valoroso e affascinante generale. A
fine tragedia & ormai sfiancato dalle circostanze, diventando cosl insicuro e quindi sempre piti con-
vinto che tutto cio che la gente ha sempre pensato di lui fosse vero: la debolezza del suo animo a
fine opera lo rende un uomo hianco, avendo egli perso quella nobilta d'animo che lo caratterizzava
come diverso e nero. E diabolico nell'insultare e mettere alle strette la moglie, bestiale nei modi e
nelle parole, con una collera che raggiunge la pazzia. Queste caratteristiche sono interpretate da
Cirillo come un attenuarsi della vicinanza tra Otello e gli uomini bianchi che lo hanno condotto alla
pazzia, ossia della vicinanza al disprezzo razziale e brutale di questi.

In questa scena, quindi, si assiste alla totale perdita di controllo da parte dell'uno e dell‘altro perso-
naggio, da cui poi gradualmente si passera al completo sgretolamento di ogni rapporto e umanita.
Tale condizione ¢ ben riportata nello spettacolo di Cirillo, soprattutto per l'interpretazione di
Otello, che & piaciuta molto: I'attore €, infatti, riuscito a rendere magnificamente I'idea della
brutalita raggiunta per disperazione, grazie a una voce adeguatamente volgare e cruda. Oltre cio,
I'andatura goffa e rallentata, in modo da sembrare sempre piti un awvicinare Otello alla bestia cui
la gente lo paragonava, ha dato ancora maggior forza all'impatto scenico del personaggio.

Giulia Francescutto

Otello vittima di lago

(...) L'opera diretta da Arturo Cirillo ¢ stata sicuramente molto affascinante, precisa, diretta e
coinvolgente. Tutto cid che awviene fa percepire i sentimenti e gli umori dei personaggi, e questo
non soltanto per la stupenda interpretazione degli attori, ma anche grazie all'atmosfera che si crea
durante lo spettacolo. L'opera mostra chiaramente gli aspetti legati all'inganno e al tradimento,
all'amore e alla forza delle parole, e lo fa tramite una scenografia semplice ma molto efficace e
significativa. A fare da scena ci sono due grandi pareti scure e un letto con le rotelle. A seconda
delle scene le pareti vengono spostate e si crea ogni volta un ambiente diverso, che cerca, pero, di
far capire non soltanto il luogo in cui si svolge la scena, ma le sensazioni, gli umori e i sentimenti
che provano i personaggi. Il fatto che in molte scene la luce sia fioca fa risaltare I'odio, la paura e
I'inganno che lago trasmette agli altri personaggi. Per quanto riguarda i suoni, all'inizio dell'opera
si sentono delle gocce d'acqua: questo per far capire al pubblico che la scena si svolge a Venezia.
Durante I'opera non vengono usati molti suoni, si sentono soltanto il soffiare del vento che si trova
a Cipro e il suono dei tamburi al cambiare delle scene. Nonostante nell'opera i costumi non siano
molto rilevanti, trovo significativo il costume di Desdemona, costituito da una tunica bianca, che a
mio parere simboleggia la purezza d'animo e |'amore verso il marito. Sono di notevole importanza
il trucco e la camminata di Otello. La sua faccia, infatti, & meta di colore bianco e meta nero: questo
vuole mostrare che il Moro credeva nell'amore e ed e diventato bianco come quelli che lo hanno
sedotto. Per quanto riguarda la sua camminata, bisogna dire che mostra molto bene il cambia-
mento del suo stato d'animo nel corso dell'opera: all'inizio cammina bene perché ama profonda-
mente Desdemona e ha fiducia in lei, mentre nel corso della vicenda la sua camminata & sempre
pili zoppicante a dimostrazione del fatto che ha un peso notevole da sopportare, ossia il pensiero
che la sua amata lo abbia tradito con Cassio. L'elemento che personalmente trovo pi rilevante &
il letto con le rotelle, simbolo di amore e tradimento. Il letto, infatti, ha un grande significato, in
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particolare nell'ultima scena, proprio quella che mi ha colpito di pit, quando tutti sono in camera di
Desdemona, che ¢ appena stata uccisa da Otello, mentre Emilia viene uccisa da lago. Mi & piaciuta
perché si vede come Desdemona sia sempre stata fedele a Otello, anche nel momento in cui lui le
dice che vuole ucciderla, ma soprattutto nel momento del pianto, quando afferma di essere stata
lei stessa ad uccidersi, difendendo in qualche modo Otello. Anche Emilia capisce di essere stata
usata da lago solo per rubare il fazzoletto, e si sente in colpa per tutto I'accaduto. A mio parere
I'unica grande colpa di Otello & quella di aver dubitato della fiducia della moglie, credendo invece
a lago. Del resto, pero, lago lo ha convinto con la sua opera manipolatrice, dalla quale nessuno
& stato risparmiato. Ed e proprio alla fine che tutti si rendono conto di essere stati presi in giro, e
Otello, in preda al rimorso, si uccide.

Simone Balzarin

Impatto di “Otello” sui ragazzi

La tragedia che prendiamo in considerazione ¢ intitolata Otello ed e scritta da William Shakespeare
intorno al 1603. Noi della 37A IGEA dell’l.S.1.S. Paolo Sarpi abbiamo analizzato nei minimi dettagli
la tragedia insieme alla professoressa di inglese. Ci siamo soffermati sui temi principali della tra-
gedia vedendo alcune sequenze del film Otello del regista Oliver Parker e lavorando sulle schede
che la professoressa ci aveva consegnato per esercitare anche il nostro inglese oltre ad imparare
la storia.

Nella tragedia di William Shakespeare, scritta nel 1604, si trovano vari temi su cui mi soffermo. La
prima cosa che mi ha colpito di questa tragedia ¢ il comportamento di lago e la sua capacita di
manipolare I'anima delle altre persone a suo piacimento. Arturo Cirillo, il regista della rappresen-
tazione teatrale a cui abbiamo assistito all'Auditorium di San Vito al Tagliamento, ha evidenziato
molto di piU tutti i dettagli della storia. Questo allestimento si presenta con pochi attori che,
sapendo come muoversi, ¢i hanno fatto capire, con il supporto di una scenografia scarsa e di un
essenziale sottofondo musicale, il contenuto del testo. Le scene erano rappresentate da un letto e
due pannelli grigi che gli attori muovevano utilizzando tutto lo spazio del palco in base alla scena;
le musiche, invece, erano semplici suoni della natura che ci circonda: ad esempio, all'inizio c'é il
suono dell'acqua per farci capire che ci troviamo a Venezia e durante la rappresentazione suoni
di tamburi e vento.

La prima cosa che mi ha colpito sono stati tutti i monologhi di lago verso il pubblico durante tutta la
rappresentazione che hanno reso la vicenda pit chiara. Questo mi ha aiutato a capire dove voleva
arrivare lago gia dell'inizio, oltre ad evidenziare la sua bravura nel manipolare I'anima delle persone
che lo circondano per tutta la tragedia.

Spostando la mia attenzione sul personaggio di Otello, si & notata molto bene la differenza di
animo che aveva all'inizio e alla fine della tragedia. All'inizio credeva nell'amore e rispettava tutti e
aveva nell'aspetto una nobile superiorita, ma dalla meta della storia alla fine viene manovrato come
una marionetta dalle parole di lago; credeva a tutto cio che gli diceva e nel finale uccide la moglie
amata: dopo si rende conto di cosa fosse successo e dalla disperazione si suicida.

Spostando ancora I'attenzione sulla terza protagonista della vicenda, Desdemona, il suo carattere
cambia molto in fretta; ad esempio all'inizio & autonoma, anche perché sposa il Moro (Otello) di
nascosto e contro il volere del padre; alla fine invece diventa fragile e vittima innocente del proprio
marito.

La storia della tragedia non mi & particolarmente piaciuta perché I'ho trovata molto lontana da noi



ragazzi riguardo i pensieri e gli atteggiamenti rispetto ad un'altra tragedia shakespeariana “Romeo
e Giulietta” che si basa sulla storia di due adolescenti e del loro sentimento d'amore, finita male
solo per uno sfortunato malinteso. Questa non mi & piaciuta perché si basa sui tradimenti e la cre-
denza a tutti i pettegolezzi costruiti ad arte, senza verificare se siano veri. Nonostante queste riserve
gli attori sono stati talmente bravi che sono riusciti a coinvolgermi grazie alla loro interpretazione.

Mara Zorzi

[l valore di un classico

Definendo “classico” un libro, lo etichettiamo immediatamente come un testo antico o almeno
non recente, e al cui interno vengono trattati temi molto distanti da quelli che vengono affrontati
al giorno d'oggi. Eppure il termine classico nasconde una trama talvolta cosi contemporanea che
sembra scritta da un nostro coetaneo.

E quello che @ capitato al noto scrittore seicentesco Shakespeare che all'interno di una sua opera
letteraria come I'Otello, va a toccare temi e situazioni che sono straordinariamente ricorrenti in
questo secolo. £ la storia d’amore tra due persone che, per colpa della gelosia, si tramuta in trage-
dia con I'assassinio da parte del generale Otello della moglie Desdemona.

Quante volte non abbiamo sentito storie simili a queste? Storie con una tragica fine per colpa della
gelosia. Di certo la gelosia puo essere considerato il tema principale di quest'opera shakespeariana,
ma di certo non & I'unico punto che lo scrittore inglese vuole toccare.

Di rilevante importanza & il fatto che il protagonista, Otello, sia un uomo di colore, I'unico di etnia e
classe sociale diversa rispetto gli altri personaggi che lo trattano quale straniero, ma che ne portano
rispetto per il suo ruolo di comandante.

Il tema dello straniero ritorna anche per il fiorentino Cassio che, oltre al fatto di rappresentare uno
sconosciuto per gli uomini veneti, si & immediatamente inimicato personaggi come lago, geloso
molto probabilmente per il ruolo di luogotenente che Otello ha conferito allo ‘straniero’ piuttosto
che al ‘fedele’ lago.

Queste situazioni sono frequenti anche nel mondo del lavoro, della scuola, dello sport... dove il piu
delle volte si tende a isolare chi e estraneo o chi rappresenta una minaccia per le nostre aspirazioni.
Detto questo, ecco che spunta il secondo punto raccontato tra le righe del testo: I'isolamento, che
viene visto come una cosa negativa, non conforme all’essere umano, che i filosofi reputano essere
nato per stare in compagnia.

Questo & un messaggio sempre attuale che sembra urlarci di non stare soli, di non abbattersi alle
prime difficolta, di vivere pienamente perché e qui che Shakespeare vuol farci capire che I'uomo
¢ debole e che, se messo in solitudine, mostra in modo evidente le sue debolezze, i suoi dubbi e
lo rende facile preda di persone cattive, come lago che con il solo uso della parola é riuscito a far
impazzire un uomo, dipingendogli una realta di vita che poco assomigliava a quella reale.

La parola. £ strano come I'uso della parola possa ferire, far star male. Non servono grandi discorsi
o insulti per questi fini, ma semplicemente le parole ‘giuste’.

E se si dice che la parola ferisce e il silenzio uccide, & proprio quello che é successo a Desdemona
che, stanca di essere ingiustamente accusata di aver tradito il marito, rinuncia a difendersi e subisce.
E questo silenzio che, confrontato con le parole di lago nei confronti della donna, fa si che Otello
creda a lui piuttosto a cio che egli stesso crede sia vero.

Nicole Mio
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Una tragedia dominata dall'irrealta

(...) L'allestimento teatrale prevede una semplice scenografia fatta da luci e da due mura mobili
(che intrappolano le parole di lago e dove la gelosia non riesce a “volare via”) che sono sospinte
dai personaggi stessi, e da un letto a rotelle (luogo in cui il potere s'indebolisce a favore dell'im-
maginario e dell'allucinazione). Questo aiuta lo spettatore a soffermare I'attenzione maggiormente
sui contenuti dell'opera quali:

- la gelosia che va oltre la ragione umana

- la questione razziale, dove il bianco rappresenta la purezza e il nero il male

- laforza delle parole, esercitate da lago per far credere a Otello I'esistenza di una presunta relazio-
ne fra Desdemona e Cassio, per convincere Emilia a portargli il prezioso fazzoletto, per trascinare
Roderigo nelle sue macchinazioni.

| personaggi sono vestiti in modo semplice per “esaltare” la loro interiorita:

- Otello, dalla camminata zoppicante & coperto da una maschera di trucco marrone, che gli copre
meta volto e che man mano ¢ lavata via da una gestualita nervosa e inquieta, e, proprio nel delitto
finale diventa bianco.

- lago: personaggio maligno, insinuatore, personifica I'intelligenza al servizio del male. Lui stesso
afferma nelle prime battute di non essere quello che é.

- Desdemona: si mostra alquanto ottusa, & una donna dolce e fedele, che fino alla morte cerca di
proteggere il marito, anche dopo averla assassinata, rimanendo quindi fedele a se stessa.

— Emilia: donna disarmante caratterizzata da un'incerta lealta.

L' "Otello”, dunque, € una tragedia in cui I'irrealta domina, infatti non hanno peso le realta con-
crete ma le realta immaginate dai personaggi. E in esso non vi si trovano vincitori. Otello ha perso
il suo onore e ha concluso la sua vita col rimorso di aver ucciso la moglie, Desdemona & morta non
avendo la possibilita di avere una vita felice con I'amato, Cassio ha perso la sua guida.

Maria Luli

La bellezza del quarto atto dell’ “Otello”

(...) L'atto che ci ha colpito di pit ¢ il IV, dove lago continua la sua opera di sobillatore, parlando
continuamente ad Otello del fazzoletto, che Iui ha dato a Desdemona in segno di amore, e inven-
tando che Cassio si & vantato di avere giaciuto con Desdemona. A tali parole Otello sviene. lago
propone al suo padrone di tendere una trappola a Cassio: Otello si nascondera i vicino mentre lago
lo fara parlare riguardo i suoi rapporti con Desdemona. Ma, al suo arrivo, lago comincia a parlargli
di Bianca, per cui Cassio si profonde in sorrisi e atteggiamenti ironici che vengono scambiati da
Otello come ostentazioni della sua relazione con Desdemona. | due vengono raggiunti proprio da
Bianca, che restituisce il fazzoletto a Cassio: alla vista di cio, Otello decide di uccidere Cassio e la
moglie Desdemona. Poi entrano I'accusata e il cugino Lodovico, che manda una lettera con I'ordine
direcarsi a Venezia e della nomina di Governatore di Cassio. Otello, leggendo la lettera, va su tutte
le furie, e ai rallegramenti della moglie per il passaggio di grado dell’amico la schiaffeggia pubblica-
mente. Otello interroga Emilia sul colloquio avwenuto poco prima tra la moglie e Cassio, e la donna
non puo che difendere appassionatamente I'onesta della sua signora. Lasciata sola con Emilia,
Desdemona la prega di prepararle il letto con le lenzuola delle nozze. Accorre anche lago, che non
riesce a darsi una spiegazione del comportamento del suo signore. Emilia intuisce che ci sia un
calunniatore che ha annebbiato la mente di Otello e lo maledice, ignara di star parlando del marito.



Per evitare la resa dei conti, e allo stesso tempo continuare nella sua tragica beffa, adatta a suo
vantaggio le nuove notizie appena sopraggiunte, proponendo a Roderigo di assassinare Cassio per
trattenere Otello sull'isola, con la vana promessa di un sicuro incontro amoroso con Desdemona. |l
delitto dovra avvenire dopo la cena presso Bianca, alla quale partecipera lo stesso lago.

Questo atto ci & piaciuto perché era la parte dove lago é riuscito a far credere nel modo migliore
che Cassio e Desdemona avessero una relazione, usando non solo parole false, ma anche prove,
come il fazzoletto che ha preso e ha messo nella camera di Cassio. lago & anche riuscito a farsi dei
suoi complici senza che loro lo sapessero, e imbrogliando anche loro.

Linda Cordenos, Alberto Simoncioni

Classe 3MA Igea

Gelosia e questione razziale: i temi portanti dell’”Otello”

Opera drammatica di Shakespeare, rispecchia in generale la drammaticita delle opere del suo auto-
re. Ambientata nella Repubblica veneziana (per poco tempo, poiché i personaggi si spostano subito
a Cipro) & un'opera irregolare. Ha un inizio da opera romantica, con il matrimonio segreto di due
giovani innamorati, Otello e Desdemona, ma una fine drammatica, con la morte di Desdemona,
provocata dalla gelosia di Otello. Il tema principale dell'opera é la gelosia, causata dalle abilita
manipolative di lago, assistente di Otello, che gli fa credere un tradimento di Desdemona con
I'amante Cassio, un giovane fiorentino che aveva ricevuto I'incarico di luogotenente da Otello.
La gelosia & una questione generale dell'opera, accompagnata dalla questione razziale, poiché il
personaggio principale era di una razza diversa. In quest'opera possiamo apprezzare le doti degli
attori che, attraverso le loro abilita comunicative, riescono a far interessare gli spettatori in maniera
molto efficace. Molto abile & stato Shakespeare nel creare il personaggio di lago, il finto buono.
Egli possiede un'innata capacita di manipolare le menti altrui, attraverso le sue azioni, neanche
motivate da una ragione precisa, provocando la distruzione totale di molti personaggi principali.
In lui possiamo apprezzare la sua abilita di comunicazione con gli altri protagonisti, la forza delle
parole usate per il conseguimento del suo piano, il prendersi gioco degli altri mettendoli in con-
flitto. Le sue azioni hanno una base forte, ossia eliminare Otello, ma sono contemporaneamente
"improvvisate” in base allo svolgimento della trama. Egli & stato avvantaggiato nel conseguimento
del suo scopo dalla giovane eta di alcune sue vittime: Cassio e Desdemona. Un altro elemento a
suo favore é la fiducia che Otello ripone in lui, questa si rivelera fondamentale nel corso dell’opera.
L'altro tema principale & la questione razziale poiché a causa del colore della sua pelle Otello non e
ben visto da molte persone dal momento che il nero rappresentava il male; il bianco di Desdemona
invece la purezza. Egli pero era profondamente rispettato dalle persone che gli erano intorno grazie
alla sua elevata posizione di generale nella Repubblica veneziana.

Si puo affermare che “Otello” & un’opera notevole, con una trama abbastanza awincente, non
come quella di Giulietta e Romeo, ma con interpreti che hanno saputo attirare I'attenzione del
pubblico. La scenografia & stata essenziale, priva di riferimenti anche simbolici ai luoghi ove &
ambientata la vicenda.

Andrea lervolino
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Differenze tra "Otello” e “Romeo e Giulietta”

Ore 20.45 del 9 dicembre 2010 presso I'Auditorium Zotti di San Vito al Tagliamento, in collabora-
zione con Adotta uno spettacolo, si € svolta la rappresentazione della tragedia di “Otello”, portata
in scena da Arturo Cirillo, attore e regista.

Si-apre il sipario, su uno sfondo nero appaiono lago e Roderigo in mantello e cappello nero a tre
punte, sul volto una maschera bianca. Troviamo un richiamo alla Commedia dell’Arte che verra
ripresa anche dalla comparsa del Doge di Venezia, che potrebbe vestire i panni di Pantalone, e del
senatore Brabanzio, che indossa quelli di Pulcinella.

II'regista ha cercato di concentrare la vicenda su pochi personaggi, tagliando scene, dando ad
ognuno un carattere ed una responsabilita sull'andamento della vicenda.

Grazie ad un precedente approfondimento dell’opera siamo riusciti a cogliere meglio la personalita
dei vari personaggi. Arturo Cirillo, I'interprete di lago, & presente quasi in ogni scena, ed & visto
come un personaggio al di sopra degli altri, diverso nei movimenti e nel modo di parlare, abile nel
suo esser burattinaio, che muove i fili dei burattini, senza che questi se ne accorgano.

Con la sua andatura quasi strisciante, con tono di voce convincente, con I'assenza totale di gesti
(le mani sono quasi sempre raccolte dietro la schiena) ha messo in evidenza tutte le fasi dell'odio
di lago nei confronti di Otello, prima per non esser stato nominato suo luogotenente, poi per il
sospetto che Otello in passato sia stato con sua moglie Emilia, poi per una probabile attrazione nei
confronti di Desdemona, mostrando cosi le mille sfaccettature della gelosia che lo ha condotto a
prendersi gioco di Otello, sino a farlo impazzire.

Il Moro, Otello, & I'uomo di colore, il diverso; un uomo che cadra vittima della propria passione,
che durante la rappresentazione ha assunto diverse forme, trasformandosi da passione amorosa
a fame di vendetta. Un Otello che lascia ampio spazio sul palco agli altri personaggi, che recita
spesso piegato o con il viso rivolto verso il basso, in ombra, donando alla figura del Moro dei tratti
di fragilita. L'utilizzo del bianco e del nero nel volto di Otello rappresentano I'uno la similitudine
con lago e I'altro la sua persona.

La tragedia ha un doppio registro: da un lato troviamo un linguaggio piti aspro e rude da parte di
lago, dall'altro Otello & caratterizzato da una retorica nobile e un linguaggio elevato, che muta nel
corso della vicenda con la comparsa delle incertezze riguardo I'amore di Desdemona.

Notevole ¢ stata I'interpretazione delle due donne, Desdemona ed Emilia. L'una ha, infatti, saputo
mettere in evidenza la purezza e la determinazione che caratterizza la giovane innamorata e fedele
al suo Otello, tanto da rendersi nemico suo padre. Ma alla fine si lascia condizionare da suo marito
e si prende la colpa della sua morte come segno di perdono. L'altra ha tirato fuori tutta la forza e
la dinamicita della donna di mondo, che ha esperienza e che pur di portare avanti la verita, mette
in gioco la sua vita.

La scenografia & caratterizzata da due alte mura che, spostate di volta in volta dai personaggi,
rappresentano la strada, il porto e la casa di Otello e Desdemona, fino a chiudersi in uno stretto e
claustrofobico spazio in cui si consumera la tragedia. Queste mura di primo impatto hanno dato
allo spettatore un senso di smarrimento poiché é stato difficile comprendere la loro utilizzazione
senza conoscere I'opera.

Al centro del palco, come unico altro elemento scenografico, vi era un lettino da ospedale in
ferro: in quel letto & stato svegliato Brabanzio, viene portato il Doge al cospetto di Otello e si &
trasformato da letto nuziale di Otello e Desdemona a loro sudario. L'uso delle lenzuola nuziali da
parte di Desdemona indica la sua fedelta; Otello decide di soffocare con un cuscino la moglie per
non rovinare il suo corpo.

Le luci appaiono sempre fredde sulle pareti dando profondita alla scena; la luce piu significativa e



stata quella posta sopra il letto di morte di Desdemona, che rappresenta la vita della donna posta
nelle mani di Otello.

| suoni quasi inesistenti: il rumore di gocce d'acqua cadenti, rappresentano I'ambientazione,
Venezia, e |'uso di tamburi indicano le scene pit importanti e scandiscono il tempo.

Nella scelta dei costumi avremmao preferito che utilizzassero abiti che aiutassero a dare una collo-
cazione storica della vicenda.

Rispetto all'interpretazione e alla resa scenica si & notata |'aderenza al testo e quindi alla personalita
dei vari personaggi rispetto a cio che Shakespeare aveva scritto.

Lo scorso anno abbiamo partecipato a questo progetto con la visione dell'opera “Romeo e
Giulietta”, trovando alcune differenze sul tema dell'amore.

L'amore tra Romeo e Giulietta, & un amore adolescenziale, immediato e sincero. E un amore
represso e infelice che riesce a trovare come unico shocco finale solo la morte. L'amore tra Otello e
Desdemona ¢ un fatto scandaloso per I'epoca, si innamorano a prima vista. Due persone di cultura,
ma diverse per eta e colore della pelle; Otello ex schiavo, nero, molto pit vecchio di Desdemona;
lei invece & giovane, bella, bianca e nobile. L'amore di Otello e Desdemona, come quello di Romeo
e Giulietta, viene ostacolato ed entrambi si sposano di nascosto; Otello viene accusato dal padre
di Desdemona di aver usato arti magiche per sedurre Ia figlia.

L'amore di Otello e Desdemona & un amore spirituale ed ha fine solo per la gelosia che acceca
Otello e che lo fa uccidere Desdemona. Tra Romeo e Giulietta |'unica soluzione & la morte di
entrambi solo perché non si pud combattere contro il destino.

Carmen Falco, Giulia Santarossa

Tra amore, inganno e gelosia

Anche quest'anno abbiamo avuto la possibilita di partecipare al progetto Adotta uno spettacolo e,
nuovamente, abbiamo scelto una tragedia di Shakespeare: Otello.

Come poter descrivere un‘opera di cosi grande importanza? Amore, gelosia, perfidia, inganno. Le
storie intrecciate dei personaggi. Tra la realta e I'incomprensione, tra la cecita e gli interpretabili
piani. Immersi nella distanza e nell'isolamento. Un dramma a dir poco intrigante.

La compagnia teatrale ha interpretato I'opera con costumi di scena, a nostro awiso, poco adatti
perché in stile moderno rispetto alle usanze del ‘400-"500.

Nella scena d'apertura, dal punto di vista scenografico, gli attori non hanno reso comprensibile
I'ambientazione e il ruolo dei personaggi, poiché gli attori, disposti troppo vicini tra loro, non sono
riusciti a valorizzare posture, mimiche e movimenti dei personaggi. Inoltre non abbiamo capito il
significato del trucco su Otello, meta volto era scuro e meta era bianco. Abbiamo provato a dare
una nostra interpretazione e siamo giunti alla conclusione che la parte chiara serviva a simboleggia-
re il bene che c'é nel personaggio: le sue qualita, la sua bonta, il suo vero amore; mentre la parte
truccata simboleggiava I'altra personalita di Otello: il male, la gelosia, la cecita.

L'effetto delle luci ha arricchito I'opera, dando un'intensita profonda alla storia soprattutto nella
scena precedente la morte di Desdemona, quando & scesa una luce sopra il letto: Otello paragona
quella luce ad una candela che, anche se spenta, potra essere riaccesa. Ma Desdemona, una volta
soffocata, non brillera piu.

Per quanto riguarda le musiche, esse sono state particolarmente suggestive e sono riuscire nell'in-
tento di creare pathos e di favorire I'immedesimazione del pubblico nei vari personaggi. Nella prima
scena e stato utilizzato come elemento il suono delle gocce d'acqua, per suggerire I'ambientazione
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veneziana. Nel terzo atto, il passaggio dell'ambientazione da Venezia a Cipro ¢ stato agevolato
anche mediante un sapiente gioco di musiche.

Gli attori sono riusciti a calarsi nelle rispettive parti in maniera professionale. Il personaggio che
ha maggiormente catturato la nostra attenzione durante lo spettacolo é stato senza dubbio lago:
I'attore € riuscito a valorizzare bene caratteristiche quali la perfidia, I'astuzia e la capacita manipo-
latoria del personaggio il cui intento era quello di distruggere Otello.

E difficile interpretare e commentare le opere di un grande genio della letteratura come
Shakespeare, ma grazie a questo progetto e al lavoro svolto in classe con i nostri docenti siamo
riuscite ad apprezzare e ad awicinarci al mondo del teatro shakespeariano.

Francesca Ceron, Moira Musso

Otello, opera dell'ambiguita e dei tradimenti

Otello & un'opera molto particolare, costituita da passioni, veri amori e amicizie ma anche da
ambiguita e tradimenti. Quest'opera € ambientata a Venezia e in un secondo momento a Cipro;
i protagonisti sono Otello, Desdemona, lago, Cassio e Roderigo mentre in ruoli di contorno com-
paiono Emilia, Bianca, Brabanzio, il duca di Venezia, Montano, Lodovico e Graziano. Gli elementi
che emergono maggiormente sono I'amore e la gelosia. Il tema principale, infatti, e la gelosia
alimentata ad arte da lago, che riesce a convincere Otello che Desdemona lo tradisce con Cassio.
L'opera ha un inizio romantico, con il matrimonio segreto dei due innamorati, ma ha un finale
drammatico con la morte di Desdemona provocata dalla gelosia di Otello. Un personaggio molto
significativo & lago, molto abile nel manipolare gli altri attraverso le sue parole e le sue azioni.
Viene utilizzato un linguaggio molto rude, ad esempio Otello viene definito “the Moor” (il Moro),
"the thick-lips” (il labbrone), “old black ram” (vecchio caprone nero) e “barbary horse” (cavallo
di Berberia). Durante la rappresentazione a teatro, gli attori sono stati in grado di attirare molto
bene I'attenzione degli spettatori; essi parlavano con voce molto alta, la gestualita era ben definita
e i movimenti non erano molto estesi. Gli oggetti utilizzati erano pochi, due letti e due mura, ma
rappresentavano molto bene I'ambientazione. Le luci erano scarse, solo nelle scene piu importanti
era presente piu illuminazione; la musica era totalmente assente ma ci sono stati dei suoni che
erano ben precisi e definiti, come la goccia che cade, i tamburi, il vento. | vestiti dei personaggi
erano molto adatti al periodo, infatti erano semplici, anni Venti, ed il trucco era utilizzato solo per
Otello, il quale aveva mezza faccia chiara e mezza faccia scura. Questo rappresentava inizialmente
la purezza, la saggezza dell'uomo bianco e la rudezza, I'oscurita dell'uomo nero, ma alla fine si
rivelato il contrario. Il valore attribuito dal regista a questi due colori si svela progressivamente nel
corso dell'opera, ¢ la ricerca del significato & stata come una sfida per noi spettatori. L'essenzialita
della scenografia e I'inevitabile ristrettezza di ogni spazio teatrale non ci sono stati di ostacolo alla
comprensione di una vicenda, che ben conoscevano, soprattutto per aver visto il film.

Sara Bravin, Sara Dreon

| lati positivi e negativi di “Otello”

Per il secondo anno consecutivo abbiamo partecipato al progetto Adotta uno spettacolo e abbiamo
assistito alla rappresentazione di “Otello” di Shakespeare.



La nostra professoressa di Inglese ci ha a lungo parlato di questo testo, aiutandoci cosi ad immer-
gerci nell'ambiente di quell'epoca per capirne gli stili di vita e gli atteggiamenti.

E stato molto utile andare preparati ad una rappresentazione, per poter cosi concentrarci sulla
teatralita, cioé sul modo in cui quel testo & stato rappresentato da quella compagnia teatrale.
L'anno scorso sono stata molto entusiasta dello spettacolo che avevo visto, quindi ero fiduciosa e
positiva dell'effetto che mi avrebbe lasciato anche quest'ultimo che pero, devo ammettere, mi ha
delusa un po'.

Forse mi ero fatta troppe aspettative sul modo in cui avrei voluto veder rappresentata |'opera, e la
mia inesperienza nel campo teatrale mi é stata di ostacolo nella comprensione del significato che
il regista Arturo Cirillo voleva trasmettere.

Per esempio, mi aspettavo che gli attori indossassero costumi diversi. In quell'epoca la moda preve-
deva vestiti appariscenti, sfarzosi nei colori e nelle fantasie che non c'erano nella rappresentazione.
| vestiti erano degli anni Venti e ricordavano la guerra, molto semplici e sobri ma, se avessero vesti-
to Desdemona con i vestiti tipici veneziani quando segue il suo amato a Cipro, avrebbe dato I'idea
di come anche lei, come tutti, si trovasse sperduta e sola, abbandonata a se stessa, che & il tema
dell'opera: I'isolamento dei protagonisti. Tutto cio non vuole essere una critica; ho apprezzato
molto certi aspetti che mi hanno colpito molto.

Un punto in cui vorrei complimentarmi con il regista ma, soprattutto con I'attore, ¢ la recitazione
di Jago. E stato fantastico! E stato I'attore pit bravo!

Con la sua voce é riuscito a rappresentare la malignita comica e trasgressiva che Shakespeare
voleva far trasparire con le sue battute.

| suoi soliloqui, rivolti al pubblico, erano i momenti piti divertenti e travolgenti; era ironico ma
allo stesso tempo mostrava il suo lato piu scuro; era capace di giocare con le parole come con le
persone, e come esperto giocatore stava per dare scacco matto a Otello ma, alla fine tutto gli si
e rivolto contro.

Mentre parlava, € venuta in mente a molti un'immagine: ricordava un corvo per la postura che
assumeva mentre recitava, segno di disgrazia imminente.

Una tecnica di recitazione che mi é piaciuta moltissimo!

Un particolare che mi ha lasciata un po’ perplessa é stato il trucco di Otello.

Il suo viso colorato per meta nero e per meta bianco ricordava molto il segno d'Ing e Jan che
rappresenta due lati di una persona, in questo caso di Otello: la parte bianca rappresenta la sua
gentilezza, la sua lealta, la sua bonta, il suo coraggio mentre la parte nera rappresenta la sua parte
oscura, la sua pazzia, le sue ossessioni, la sua testardaggine e la sua ingenuita.

Il detto “il bene e I'amore vincono sempre contro il male” & cid con cui termina questa storia,
anche se con esiti non molto felici perché, in verita, questa vittoria non comporta il “vissero felici
e contenti” con cui si concludono le classiche storie a lieto fine.

Alessandra Padovan

Un"Otello” non per tutti i tipi di pubblico

Abbiamo assistito alla rappresentazione teatrale di «Otello» con la regia di Arturo Cirillo. La sua
regia pud convincere o meno, a seconda del gusto personale e al significato che ciascuno attribu-
isce alla tragedia di William Shakespeare.

L""Otello” si basa sull'isolamento dei personaggi e sulla mancanza di comunicazione tra di essi.
Il regista ha tentato di rendere al meglio i temi fondamentali dell’opera attraverso una scenografia
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scarna, in certi casi inappropriata e inconsistente, che si basava nell'utilizzo di due pezzi di legno
che, spostandosi, cercavano di rendere I'idea dell'isolamento. Tuttavia, I'utilizzo di questa sceno-
grafia si é rivelata inadatta poiché ha reso difficile la comprensione della trama.

La musica ¢ stata in assoluto uno degli elementi maggiormente trascurati poiché é stata pressoché
nulla: anche se in certi casi sarebbe stata determinante, per rendere pili partecipe il pubblico.
L'elemento che crea piu scalpore ¢ stata I'eccessiva modernizzazione dei costumi, che erano ben
diversi dall'epoca alla quale dovevano riferirsi (costumi anni '20 anziché dell'epoca di Shakespeare).
Per quanto riguarda la recitazione, si & notato un'eccessiva rigidita emotiva da parte degli attori
che impersonificavano lago e Otello. Soprattutto lago, che nella tragedia ha in mano le redini della
storia (¢ apparso con poco carattere rispetto alle aspettative del pubblico): per esempio nella scena
finale in cui vengono scoperti i raggiri di lago, ci si aspettava una maggiore personalita dell'attore
nelle sue scene.

Otello ci lascia perplessi per lo pit per il suo trucco facciale, che viene rappresentato con un divi-
sione a meta della faccia. Per una meta bianca e per I'altra nera. Sicuramente questa divisione
fa riferimento al concetto di lin e Yang che sta a significare il lato buono e quello cattivo di ogni
essere umano.

L'unica interpretazione che ci ha realmente soddisfatto é stata quella di Desdemona, la quale ha
svolto il suo ruolo con disinvoltura e rispecchiando con maestria I'idea fisica e morale che cisi era
fatta del personaggio. Un riferimento va sicuramente fatto alla parte finale quando Desdemona
viene uccisa per mano del marito: I'attrice ¢ riuscita a trasmettere forti emozioni al pubblico, ren-
dendolo quasi partecipe al proprio dolore.

In conclusione, consigliamo questa rappresentazione teatrale prettamente ad un pubblico amante
del teatro e con un certo livello di conoscenza della trama dell'opera. £ sconsigliabile per cio ad un
pubblico alle prime armi perché data la complessita dei temi trattati potrebbe deludere e annoiare.

Aaron Santin, Lucia Stefanato

Il grande valore estetico dello spettacolo di Cirillo

Tutte le opere di Shakespeare hanno un messaggio. “Otello” & una storia d'amore, gelosia, invidia
e anche d'isolamento perché & proprio quest'ultimo a determinare I'inizio della catastrofe!

lago, interpretato dal regista Arturo Cirillo, sfrutta soprattutto I'isolamento tra i personaggi e ha
una certa bravura a manipolare ogni desiderio dei vari personaggi. lago riesce quasi a fare sua la
storia. Tutto ha inizio, si suppone, con la nomina di Michele Cassio ad alfiere, il posto a cui aspirava
lago; forse il luogotenente di Otello ¢ arrabbiato perché é stato oltrepassato per la nomina o forse
perché lago pensa che il Moro I'abbia sostituito “nel lavoro d'ufficio” con sua moglie, ma la vera
causa e ignota.

Otello ama alla follia Desdemona e lago per rovinarlo insidia nel protagonista il tarlo malefico
della gelosia, facendogli credere che la sua amata neo sposa abbia una tresca con Cassio. A lago
questo riesce molto bene, anche perché Cassio dopo esser stato degradato dal Moro si sfoga con
lago, il quale gli dice di fare pressione su Desdemona per far cambiare idea a Otello e reintegrarlo
come alfiere. Otello, fattosi convincere dall'alfiere del tradimento della moglie, toglie la vita a
Desdemona, ma, quando scopre I'inganno, per il troppo dolore si toglie la vita egli stesso.

Ma & tutto il teatro ad avere un'ispirazione chiaramente espressionista, dato che € un continuo
alternarsi di luci e di ombre, il piti delle volte proiettate sui muri. Si veda a proposito la sequenza in
cui il Moro sta per portare a termine il suo intento di uccidere la moglie. Qui vediamo la sua enorme



ombra stagliarsi sulle pareti e alle spalle della povera donna, inconsapevole del proprio destino e
delle sue colpe. Scenografia, illuminotecnica, musiche, recitazione, sono dunque le caratteristiche
che caratterizzano positivamente la rappresentazione.

| costumi sono molto sempliciin linea con le prime rappresentazioni shakespeariane al “The Globe”
ma forse troppo moderni. Le due pareti scarne all'inizio non sembrano parte integrante della scena,
ma verso la fine si rivelano fondamentali per I'uccisione di Desdemona da parte di Otello!

La gelosia e I'invidia sono i sentimenti piu diffusi e sia nell'opera di Shakespeare sia nella vita reale.
Infatti I""Otello” & un'opera che pud rappresentare aspetti ricorrenti della nostra eta giovanile, in
cui si & capaci di amori folli, di gelosia immotivate e di invidie improwvise e tenaci!

In conclusione si puo affermare che "Otello” possiede un elevato valore estetico, come pure una
forza comunicativa non indifferente, grazie soprattutto alle giuste atmosfere create dal regista. La
giusta metafora dell'agitazione di Otello, al tempo stesso vittima e carnefice.

Marika Martinuz, Andreea Savulescu

Un “Otello” poco classico e troppo innovativo

"Otello” & la tragedia della parola, intesa come mistero e inganno. Otello & un eroe tragico che
non riesce a leggere la realta di fronte alle parole di lago.

L" "Otello” di Arturo Cirillo ne & un esempio di pregnante essenzialita. Un'essenzialita che & uno
dei tratti che volutamente differenziano tale performance dalle innumerevoli altre che fino ad
0ggi si sono potute ammirare. La ricerca del nuovo, pero, — per chi la apprezza - obbliga in alcuni
momenti una precisa conoscenza del componimento, senza la quale non si potrebbero nemmeno
apprezzare tali innovazioni.

La scenografia & costituita da un’ambientazione che evoca Venezia a Cipro mai esplicitamente deli-
neati, suggerita da uno spazio nudo, illuminato da basse luci di taglio e delimitato da quinte nere.
Come elementi scenici, solo due pareti grigie, asimmetriche e semoventi, e un semplice letto con
ruote. Rumori acquatici e suoni di impronta tribale rievocano un luogo remoto, lontano dalla real-
ta, una proiezione pit mentale che fisica.

Veri protagonisti, infatti, non sono tanto gli eventi, guanto i sentimenti e le pulsioni che animano i
personaggi, interpretati da otto attori, alcuni in doppia parte: inizialmente, in mantello e maschera
secondo la perfetta tradizione shakespeariana del travestimento.

Costumi moderni, del *900; stivali per Otello, scarpe per gli altri interpreti; ecco in scena un altro
classico del teatro shakespeariano, tanto classico da essere per forza di cose rivisitato in chiave
moderna.

Alle volte in queste situazioni qualche dubbio fa capolino: lo sapranno le scolaresche, o gli spetta-
tori di medio spessore culturale in platea, che lo spettacolo cui assisteranno & una rivisitazione che
costringe a conoscere molto bene la trama per poterne godere appieno? Ne saranno consapevoli?
Piacera loro questo sforzo o, per alcuni e in alcuni casi, sara un motivo per essere poco attratti
dall'opera? Dubbi. Sara giusto che Desdemona incarni la propria fragilita anche nel fisico fin troppo
asciutto? Come Emilia, moglie di lago? E che lago, nell’ordire le sue trame, risulti a volte addirittura
petulante fino a rischiare di sfociare nel divertente per non dire comico? Evidentemente ogni scelta
¢ legittima. Come, ad esempio, la prostituta Bianca, rappresentata come un “trans”. Non me ne
vogliano gli attori e il cast, ma nell" “Otello” di Cirillo il personaggio di Bianca ha fatto da capro
espiatorio: ben venga I'innovazione, la creativita, la ricerca, ma ogni tanto credo sia comprensibile
avere nostalgia per classici rappresentati come tali, proprio per fare cultura.

- OTELLO

Perché non possiamo fare a meno dei classici



- OTELLO

Perché non possiamo fare a meno dei classici

II'risultato e il senso subalterno alla realta di tale innovazione, é difficilmente percepibile da un
pubblico poco documentato. Tant'é vero che gli applausi del pubblico e degli studenti per altro
attenti sono stati contenuti.

L'idea dell'essenzialita & apprezzabile, ma chiaramente migliorabile attraverso un maggior equili-
brio con il classico, o qualche delucidazione a riguardo delle innovazioni in questione.

Gli attori, invece, fanno una performance quasi ineccepibile.

Ilviscido lago da inizio alla giostra dell'inganno e del sospetto: si esprime con flemma, quasi sempre
con le mani dietro la schiena, a celare la violenza di un odio esternato con un eloquio che, a tratti, si
fa piu frenetico e vigoroso; impressionante la disinvoltura con cui gestisce i monologhi e i dialoghi
pili incalzanti, nella bella traduzione in versi liberi.

A lago e Otello ¢ riservata la maggior parte degli spostamenti delle pareti, che sezionando via via
lo spazio, divengono parte integrante della recitazione.

II'vigoroso Danilo Nigrelli & un Moro con andatura e oratoria scomposte, fisicamente scosso da
tutte quelle nevrosi che lo portano alla tragedia finale: con il volto tinto di nero solo nella meta
destra del viso, € tanto forte e determinato quanto fragile nel cedere alla gelosia.

Desdemona (Monica Piseddu) ed Emilia (Sabrina Scuccimarra) sono dolci e incredibilmente filifor-
mi, di una delicatezza fisica che contrasta sensibilmente con la loro determinazione di donne che
amano e soffrono; sono entrambe disarmanti, la prima per la tenerezza con cui reagisce alle accuse
del Moro, la seconda per la disperata isteria al compiersi della vicenda.

In conclusione, I'opera di Cirillo impressiona per la semplicita e I'abilita degli attori, e quindi, per
le emozioni che esci riescono a suscitare nello spettatore e anche per I'innovativo allestimento.

Gabriele Callegarin

Classe 4"\A Igea

“Otello”, tragedia della parola

Otello & un generale moro, al servizio della repubblica veneta, al quale ¢ stato affidato il compito
di comandare I'esercito veneziano contro i turchi nell‘isola di Cipro. All'inizio del dramma, Otello
parte da Venezia in compagnia del luogotenente Cassio, lo avrebbe sequito Desdemona, sposata al
Moro in gran segreto (ma fatto svelare da lago) scortata da lago ed Emilia. All'arrivo, scoprono che
la flotta turca ¢ stata distrutta dalla tempesta. L'infido alfiere lago tenta in vari modi di far destituire
Cassio, riuscendoci infine con uno stratagemma, grazie all'aiuto di Roderigo. Con I'ignara compli-
cita della moglie Emilia, lago fa arrivare un prezioso fazzoletto di Desdemona tra le mani di Cassio,
convincendo Otello (che lo osserva di nascosto su consiglio di lago) del tradimento di Desdemona.
Le false difese di Cassio da parte di lago e le sue studiate reticenze sono la parte centrale dell'opera
di persuasione che sfocia nella furia cieca del Moro. Otello uccide Desdemona nel letto nuziale,
travolto dalla gelosia. Nell'immediato epilogo, Emilia rivela che il tradimento di Desdemona era
soltanto un’invenzione del marito lago, il quale freddamente la uccide seduta stante. Otello, preso
dal rimorso, a sua volta si toglie la vita. lago infine viene portato via, condannato a subire tortura.
Cassio, invece, prende il posto di Otello.

Otello ¢ la tragedia della parola, intesa come mistero e inganno. Otello & un eroe tragico che non
riesce a leggere la realta di fronte alle parole di lago.

II'buio, nebbioso e raggelato, altro non & se non quel vuoto indefinito necessario a far riemergere il
tutto della mente, del discorso in quanto pensiero, parola e verita ultima dell'uomo, tanto da ren-



dersi artefice della sua stessa negazione e della nascita dell'irrazionale. Awvicinandosi al palco quel
vuoto cittadino comincia ad articolarsi e in scena appaiono due grandi pareti, le uniche, accanto
ad un letto a rotelle, in grado di sostenere la pesantezza della ragione che si umilia ad intervenire
su di essi per mezzo dei soli corpi degli attori.

Le scene sono prevalentemente buie ed offuscate, non hanno nulla da far vedere o svelare, il loro
senso ultimo sta quindi nel manifestarsi il meno possibile come elementi attivi in scena. In questo
senso la loro completa dipendenza dal fare di ogni singola “mente” in scena é rivelatrice.

Quel che conta infine & ritmo e voce, tempo e modo dell’evoluzione dell'animo umano, del suo
sdoppiarsi non a causa di “qualcosa” che agisce su di esso ma proprio per il fatto di essere fin
da subito molteplice: il viso di Otello e dipinto a meta fin dall'inizio; le maschere impediscono a
qualsiasi tipo di fisicita di determinarsi come unita: quelle cadono e determinano solo quando
comincia a rivelarsi il pensiero.

Judith Anzalone, Benedetta Barbui

Uno spettacolo pieno di tensione emotiva e suspence

L'Otello & una tragedia di Shakespeare scritta intorno al 1603 divisa in 5 atti. Otello & un valoroso
generale al servizio della Repubblica di Venezia, che sceglie Cassio anziché lago come proprio
luogotenente. Geloso del successo di Otello ed invidioso di Cassio, lago trama la caduta di Otello
facendogli credere che Desdemona, la fedele moglie che Otello ha da poche ore sposato, abbia
una tresca con Cassio.

La tragedia si apre con una furiosa lite tra lago e Roderigo. Alla natura del litigio vi & un dissapore
sulla reale opinione che lago ha nei confronti di Otello (detto il Moro). Roderigo accusa lago di non
dire abbastanza riguardo Desdemona, e questo dimostrerebbe che lago ¢ leale nei confronti del
suo superiore, ma lago risponde che odia il Moro perché si sospetta che abbia fatto le sue veci nel
letto con la moglie Emilia, e perché ha scelto Cassio come suo luogotenente, anziché lo stesso lago.
Giunto a questo punto, lago per riacquistare la fiducia di Roderigo si dirige a casa del padre di
Desdemona per dire che la ragazza ha ceduto alla lussuria nel letto del Moro. Nel frattempo lo
stesso lago comunica a Otello del guaio venutosi a creare incolpando Roderigo.

Al Moro non resta altro che dichiarare di avere sposato in segreto Desdemona. Otello intanto viene
convocato dal Doge a causa di una crisi a Cipro. Anche il padre di Desdemona, si reca dal Doge,
per accusare Otello di aver sedotto con I'inganno sua figlia. | due sposi si difendono, e convincono
il Doge che il loro matrimonio si basa su reale amore, inoltre il Doge & pressato dalle minacce dei
turchi, quindi necessita della piena collaborazione di Otello, e cerca di far accettare il matrimonio
al padre. Ordina quindi che Otello, con Desdemona al sequito, venga trasferito a Cipro, per com-
battere contro i turchi, accompagnato dal fedele lago. Roderigo vede cosi infrante le sue speranze
di conquistare Desdemona. Da solo lago esprime le sue vere intenzioni: il diabolico piano prevede
di dire a Otello che Cassio e Desdemona sono amanti, insinuando il sospetto e fornendo indizi di
una tresca, fingendo una totale lealta nei confronti del Moro.

Dall'inizio della tragedia si percepisce una tensione emotiva nello spettacolo, il monologo finale di
lago che chiude il primo atto, crea una suspance che alimenta il fermento.

A Cipro, aspettano I'arrivo di Otello. Cassio, che € gia arrivato, conforta Desdemona, con la quale
ha un rapporto leale, e lago pensa che questa stima reciproca tra Cassio e Desdemona possa essere
fraintesa facilmente, in modo da attuare il proprio piano. Otello finalmente arriva a Cipro, e lago
inizia a mettere in pratica il piano di far credere ad Otello che Desdemona e Cassio siano amanti.
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Durante dei festeggiamenti, lago incita Cassio a bere del vino per toglierne la lucidita, cosi viene a
crearsi un battibecco tra Cassio e Roderigo. Nonostante la profonda stima che Otello nutre nei con-
fronti di Cassio, si trova costretto a “dimettere” Cassio dal suo incarico. lago continua a sfruttare la
fiducia che hanno in lui e rincuora Cassio, consigliandoli di parlare con Desdemona, che potrebbe
dissuadere Otello dalla decisione presa. Successivamente, lago fa in modo che sua moglie si assicuri
che Cassio e Desdemona si parlino, in modo tale da riuscire a mostrare, con uno stratagemma, la
scena al Moro per fargli credere che sua moglie stia diventando infedele.

II'piano di lago si sta attuando, il dubbio si sta insinuando nella mente e soprattutto nel cuore del
Moro.

Cassio ottiene pero di poter parlare con Emilia, moglie dilago e dama di compagnia di Desdemona.
Emilia lo rassicura sul fatto che Cassio & stato allontanato per precauzione, ma I'allontanamento
¢ solo temporaneo: inoltre Emilia promette che fara in modo di farlo incontrare con Desdemona.
Tempo dopo Cassio parla con Desdemona, che lo rassicura sul fatto che Otello ama Cassio come
prima dell’episodio della rissa, inoltre promette che fino a quando sara di nuovo il luogotenente
di Otello, continuera ad argomentare in suo favore. All'incontro assistono Otello e lago, non visti:
¢ 'occasione perfetta, per lago, per iniettare il veleno della gelosia, che inizia a trasformare i pen-
sieri di Otello in dubbi su Desdemona, e sullo stesso Cassio. Al termine della scena, Otello & quasi
convinto che sua moglie sia amante di Cassio. In sequito Otello si lamenta con Desdemona per un
mal di testa, conseguenza dello smarrimento, da parte di Desdemona, di un fazzoletto decorato
con fragole, che era il primo regalo che Otello fece a Desdemona, e da lui considerato un pegno
d'amore. Emilia trova il fazzoletto e lo da a lago. II diabolico lago fa in modo che il fazzoletto
vada nelle mani di Cassio, abbandonandolo vicino alla residenza di questo, con la speranza che
Cassio, inconsapevole, lo tenga con sé, e che Otello, vedendo il fazzoletto, lo consideri una prova
del tradimento di Desdemona, che oltre a tradire col corpo regala anche il suo pegno d'amore a
Cassio. Tuttavia Otello pretende una prova dell'infedelta di sua moglie, altrimenti lago sara punito
con la morte. lago rivela cosi di aver visto Cassio pulirsi la fronte con il fazzoletto di Desdemona.
Otello a questo punto & convinto. Desdemona, a sua volta, ha la premonizione che, a causa dello
smarrimento del fazzoletto, Otello possa dubitare della sua fedelta. Quando ad Emilia viene chiesto
se ha visto il fazzoletto, mente, negando di averlo mai visto. Otello entra, e insiste nel chiedere il
fazzoletto. Desdemona, impaurita, assicura che non ¢ stato smarrito, e che lo ritrovera. Desdemona
prova ad intercedere in favore di Cassio, e questo non fa altro che alimentare la follia di Otello.
All'arrivo di Cassio, Desdemona riferisce che i suoi tentativi di riappacificare Cassio e Otello, non
danno il risultato sperato. Cassio da il fazzoletto di Otello alla sua amante.

La tragedia giunta a questo punto & nel pieno del suo svolgimento; i malintesi creati da lago hanno
awvelenato la mente di Otello, che sente ferito il proprio onore e pili di tutto sente d'aver perso il
proprio amore.

lago si burla di Otello, dice che non & accaduto nulla poi di cosi grave. Il risultato é di fare infuriare
ulteriormente Otello che decide di nascondersi e di osservare con quale malizia Cassio parli e si
vanti della sua tresca con Desdemona. Otello assiste alla scena, ed ogni sorriso o gesto di Cassio lo
mandano su tutte le furie. La scena ¢ particolarmente veritiera in quanto si parla in realta della tre-
sca tra Bianca e Cassio. Quando anche Bianca arriva sulla scena, e restituisce a Cassio il fazzoletto,
Otello si infuria: Desdemona ha dato il suo pegno d'amore a Cassio. Decide, dunque di uccidere
I'innocente Desdemona strangolandola nel suo letto. Da parte suo, lago, promette di uccidere
Cassio. Nel frattempo, Otello & stato rimosso da governatore di Cipro ed il suo posto é stato preso
da Cassio. Desdemona & contenta di questa notizia, perché significa che Cassio ¢ stato riabilitato, e
lei potra tornare a casa col suo amato Moro a Venezia. Otello fraintende e si infuria. Otello chiede
a Desdemona se ha una relazione con Cassio, e non crede alle rassicurazioni di lei. Oramai dispe-



rata per la rabbia di suo marito verso lei, supplica le sorde orecchie del Moro di credere che non
esiste nessun tradimento. Otello, la cui mente ¢ ormai accecata dalla gelosia, ordina a sua moglie
di andare a dormire e di aspettarlo a letto piu tardi. La fedele Desdemona obbedisce all'ordine del
marito. Emilia nel frattempo ha preparato il letto con il corredo nuziale, cosi come richiestole, e
Desdemona esprime il desiderio, nel caso morisse prima di Emilia, di essere sepolta in quelle stesse
lenzuola. Desdemona ha un presagio: morira la sera stesso, proprio tra quelle lenzuola.

La tragedia sta per concludersi, I'odio, i dubbi e il dolore lancinante accecano totalmente il Moro
che organizza I'uccisione dei due amanti con la complicita del perfido lago.

lago e Roderigo aspettano in una strada che arrivi Cassio al quale stanno tendendo una imboscata.
Quando Cassio arriva viene subito aggredito da Roderigo, ma Cassio ha la meglio. Interviene allora
lago, che ferisce Roderigo ad una gamba. Otello, sentendo I'urlo di Roderigo, lo crede morto, ed
annuncia che sta per fare lo stesso con Desdemona. Nella camera nuziale di Otello e Desdemona,
il Moro di Venezia tenta di auto convincersi che uccidendo sua moglie le farebbe del bene, impe-
dendole di compiere ulteriore male. Bacia sua moglie, immobile e addormentata, per I'ultima
volta. Desdemona si sveglia, ma Otello le chiede di dire le sue ultime preghiere per farsi assolvere.
Per I'ultima volta Desdemona chiede cosa ha fatto di male, e Otello le rivela di avere la prova del
suo tradimento: il fazzoletto dato a Cassio. La bella allora chiede di essere condotta da Cassio per
provare la sua innocenza, ma Otello dice che Cassio ha confessato ed & morto. Lo stupore ed il
dispiacere di Desdemona nel sentire questo, generano I'ennesimo fraintendimento, e cosi Otello
soffoca Desdemona, che non muore subito. Intanto arriva Emilia, e Desdemona pronuncia le sue
ultime parole: fedele, non accusa Otello per la sua morte, anzi pur di difenderlo fino all'ultimo,
si autoaccusa di essersi uccisa. Otello dice ad Emilia di avere ucciso Desdemona, e questa rivela
I'equivoco del fazzoletto, nonostante lago compia I'estremo tentativo di portare via sua moglie,
non riesce stavolta a depistare la verita. Otello ora & consapevole del suo madornale errore. lago
uccide sua moglie, e scappa. Otello si getta disperato sul corpo di Desdemona. lago viene inca-
tenato. Otello si scaglia su lago. Da delle lettere ritrovate si scoprono tutti i colpevoli ed Otello
¢ mortificato, adesso quello che prima solo sospettava, & provato: ha ucciso sua moglie che era
innocente. Non gli rimane altro che uccidersi. «Prima d'ucciderti, io t'ho baciata. Non mi restava
altro modo che questo: uccidermi morendo in un tuo bacio».

L'opera € un continuo susseguirsi di colpi di scena e di intrighi. Il personaggio di lago mostra una
gelosia corrosiva che alla fine viene ripagata con la distruzione di ogni suo rapporto umano. La sua
cattiveria e ambizione hanno fatto di lui un essere malvagio.

Desdemona & una donna intelligente, bella e terribilmente fedele: cio rende la sua accusa di colpe-
volezza ancora piu struggente sino all'ultimo atto. Donna che per la purezza del suo animo e per
il suo grande amore non riuscirebbe mai a tradire il compagno, gesto d'onore che compie fino la
fine. Al momento della sua morte si incolpa dell'accaduto pur di non rivelare la colpevolezza del
marito e accusarlo.

Naomi Chiarotto, Teresa Colussi

Classe 5MA Igea
1.5.1.5. P. SARPI
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Fantasmi in nero

Fantasmi, preludio di morte

Nella vita I'unica cosa certa & la morte, cioé |'unica cosa di cui non si pud sapere nulla con certezza.
Con questo celebre aforisma I'insigne filosofo danese Saren Kierkegaard immortala il piti grande
mistero che awolge, turba e sconquassa le menti umane: il mistero della vita, I'arcano del divenire
eterno. Sin dal principio del creato, dall'epoca in cui Adamo ed Eva misero per primi piede nella
meraviglia dell'Eden, o meglio nell'era in cui fece la sua comparsa quel che la scienza oggigiorno
definisce australopithecus, I'uomo si trovo di fronte a questo interrogativo senza tempo. Civilta
assai sviluppate videro nella morte I'apice vero e proprio della vita, I'approdo all‘aldila; basti pen-
sare all'unico esemplare delle Sette Meraviglie del mondo a noi rimasto, la piramide, o meglio le
piramidi; una su tutte I'immane tomba funeraria del faraone Cheope, la cui cuspide e due fori
diretti allinterno dell'ipogeo stesso, fungono da tramite tra terra e cielo, proiettando angelica-
mente |'anima del venerabile faraone tra le costellazioni dell'etere, nell'imperituro connubio spirito-
vita. Pensatori d'ogni epoca piegarono il capo davanti alla muraglia del Nulla, dell'incertezza,
dell'onnipresente dubbio Essere-Non Essere. La piu icastica ed affascinante soluzione dell'enigma
¢ stata a noi data in dono dall'unico uomo che, con le sue dottrine stillanti d'amor fraterno, fu
in grado di mettere in crisi millenari schemi di pensiero: Gesu. Ma note cupe e sibilline aleggiano
ancora nell'aria, si propagano nel buio di un arcano degno del piti tormentato inquisitore dosto-
evskijano, si proiettano nella mente come ombre di fantasmi. Fantasmi appunto é I'opera messa
in scena da Enzo Vetrano e Stefano Randisi, con la collaborazione di Margherita Smedile. Essa
muove i suoi passi dalle riflessioni novecentesche di Luigi Pirandello e Franco Scaldati, prodotti
quanto mai differenti di un secolo ricco di poliedricita ed eclettismo artistico che fonda il principio
della propria crisi nell'eterno conflitto classico-romantico di ‘700-'800, facce, secondo I'Argan, di
una stessa medaglia, apollineo-dionisiaco, estetico-estatico, razionale-irrazionale, bello-sublime;
termini variegati e dissimili per definire elegantemente I'antitetico binomio presente all'interno
dell'animo d'ognuno di noi, come sostiene il giornalista Marcello Veneziani. Uno spettacolo che
nell'intensita delle vedute, nel sottosuolo letterario su cui si radica esprime la profondita e I'acume
del messaggio con toni sommessi. Lunghi monologhi, brevi dialoghi, un‘ora scarsa di show, tre
attori, un palcoscenico quasi spoglio, sobrio ed essenziale; una ricetta semplice, tipica di un menu
contadino, frutto della pura terra siciliana da cui nasce. Quest'interpretazione anomala e oserei dire
estrema, rievoca il tema della morte attraverso I'umorismo e I'angoscia dell'attesa, della negazione
e dell'accettazione. Tutto & awolto da un'atmosfera che Holderlin direbbe colorare di rosso la paro-
la. Un solo binario, proiezione dell'infinito, si staglia lontano tra colori caldi e densi, simbolo del
continuo trascorrere della vita, del suo percorso, emblema dell'addio, annunzio di morte. Un treno
che percorre il suo viaggio verso I'ignoto per farsi tutt'uno con la luce del sole, come pellegrino
vagabondo nel suo pastorale, per divenire infine ombra di fantasma al chiarore della luna, nelle
tenebre del sonno eterno. Compare come spettro nell'animo umano, nei meandri dell'inconscio,
come voce tonante nel profondo dell'essere; diviene preludio interiore e infrange |'armonia arcaica,
quella melodia d'arpe che addolcisce la vita. Questa originale rappresentazione della compagnia
palermitana rimane tronca; lascia allo spettatore liberta d'interpretazione. Sicuramente difficoltoso
darne una visione d'insieme. La messa in scena pud senza dubbio dar adito a critiche, per la neces-
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saria conoscenza di base richiesta delle opere evocate a livello storico-letterario. Se non altro ha
pero il pregio di congedare il pubblico nell'acme dell'entusiasmo per lo sviluppo scenico in corso,
accompagnandolo a casa con I'incertezza del messaggio. Potendo fissare, bloccare ed immortalare
per un secondo la scena nel suo svolgersi sul palcoscenico, la fotograferei con dipinti daliniani,
raffigurazioni pittoriche esotiche e multiformi, capaci di immergere I'animo nella fonte del surreale,
facendolo sentire una goccia nell'immenso mare dell'universo.

Luca Pellarin
Classe 37\Ec

Liceo LEOPARDI-MAJORANA
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Misantropo

Lettera ad Alceste, il Misantropo

Caro Alceste, fino ad oggi ho sempre sentito cosa pensi degli altri. Ora & giunto il momento che
qualcuno parli di te. Fin da piccolo ritenevi che la verita fosse I'unico valore in grado di far girare il
mondo nel verso giusto; col tempo tuttavia, non ti sei reso conto che il tuo modo di vedere, non
& mai stato preso in considerazione.

Le persone, caro Alceste, non sono tanto semplici come credi. Una cosa che tu ritieni giusta,
potrebbe non essere ritenuta tale se vista da un'altra prospettiva.

La verita, infatti, nasce dal contrasto fra le diverse opinioni; al contempo, percio, |'eccessiva sfron-
tatezza nel dire cio che si pensa porta solo guai, perché in questo modo si manifesta il desiderio di
supremazia sugli altri, i quali cominceranno a provare odio nei tuoi confronti, in maniera tale che
prima o poi rimarrai solo.

Per me, Alceste, la tua e solo una paura infantile di esser considerato inferiore agli altri. Cerca di
sconfiggerla confrontandoti con gli altri e vedrai che la vita & piu bella se vissuta in maniera piu
"civile", senza crearsi troppi problemi.

Allo stesso modo cerca di essere maggiormente razionale in amore, dato che Celimena si comporta
in modo diverso a te, parlando alle spalle male degli altri e dicendo, pur di mantenere una buona
reputazione, tutto cio che puo.

Tutto questo non fa altro che renderti infelice nel tuo mondo, ed evidenzia come tu abbia in realta
bisogno di un po’ di sana “falsita” e furbizia per sentirti completo.

Ormai sei adulto, e sono sicuro che se sequirai i miei consigli e raggiungerai lo scopo per cui sei
nato: la felicita.

Federico Marcuzzi

Un’esegesi del testo

Il misantropo & definito come una persona poco socievole, che vive ritirata e odia gli altri uomini
e la loro compagnia.

Il protagonista del “Misantropo” di Moliére, Alceste, rientra perfettamente nella descrizione.
Rappresentato anche come un anticonformista, é uno strenuo difensore dei propri principi, rifiuta
Iipocrisia che caratterizza I'epoca in cui vive e dice la verita in ogni occasione, anche quando
puod essere scomoda. Altro personaggio importante di questa commedia ¢ Filinte, che puo essere
considerato I'alter ego del protagonista: migliore amico di Alceste, si trova in parte d'accordo con
il suo modo di pensare, ma pur di riuscire ad essere ben inserito e accettato in societa, accoglie
di buon grado tutte le convenzioni dell’epoca cercando di convincere anche I'amico. Ma Alceste
si dimostrera irremovibile fino alla fine, continuando a ripetere che accettare tutte le concezioni
imposte dal bon ton dell'epoca (mostrarsi sempre cortese con tutti, dire una bugia per non offen-
dere qualcuno) sarebbe come tradire se stessi, e questo per lui non e concepibile. Scena emble-
matica & quella in cui Alceste si ritrova costretto da Oronte a dover commentare sinceramente un

- MISANTROPO

Perché non possiamo fare a meno dei classici



- MISANTROPO

Perché non possiamo fare a meno dei classici

sonetto composto da Oronte stesso: non riuscendo a mentire, il protagonista si trovera a criticare
pesantemente la composizione indignando profondamente il poeta.

L'unico e ultimo legame che pare esistere tra Alceste e il mondo sembra essere I'amore che il pro-
tagonista nutre nei confronti di Celimene, una vedova molto piti giovane di lui che, purtroppo, rap-
presenta in pieno i costumi dell'epoca che Alceste odia tanto: civettuola per antonomasia, le piace
stare al centro dell'attenzione e si mostra cordiale (e anche di pil)) con tutti, senza pero esitare a
parlare male alle spalle di quelle stesse persone per accrescere la propria popolarita presso altre.
Quando anche questo legame cessera di esistere, rotto dalla stessa Celimene che rifiuta di com-
piere il gesto che avrebbe provato il suo amore per Alceste (ossia andare a vivere isolata con lui),
al nostro misantropo non rimarra altra soluzione che ritirarsi ad una vita solitaria lontano da tutto
e tutti. Questa non & perd la prima e unica volta che un misantropo viene introdotto nell'ambito
della commedia. Un esempio lo troviamo in Menandro (342-291 a.C. circa). Commediografo
ateniese, mise in scena una commedia in cui il protagonista & molto simile ad Alceste. Menandro,
pero, non realizzo la sua commedia per rappresentare e criticare I'epoca in cui viveva come effet-
tivamente fece Moliére. A quel tempo, infatti, le commedie venivano proposte come semplice
intrattenimento e il loro scopo non era quello di informare o addirittura “istruire” le persone che
assistevano. Questo non sarebbe stato possibile perché il pubblico non era colto e non avrebbe
potuto comprendere un eventuale messaggio della commedia (erano considerate rappresentazioni
con la funzione di istruire semmai le tragedie, accessibili ad un pubblico gia di piu alta classe socia-
le). Inoltre le commedie avevano il compito di far ridere e divertire le persone, con il rischio che, se
tale scopo non fosse stato persequito, il pubblico abbandonasse il teatro. E quella del misantropo
¢ una figura che a volte puo risultare troppo complessa sul piano psico-sociale. Si trattava dunque
di rendere il misantropo come figura comica, quindi di dare corpo ad una figura assolutamente
iperbolica. Possiamo notare questo anche nella commedia di Moliére, in cui Alceste non puo fare
a meno di dire sinceramente quello che pensa, spesso in modo esasperato. Proprio questa caratte-
ristica del misantropo porta spesso a situazioni equivoche che riescono a far sorridere il pubblico.
Figura affine a quella del misantropo & anche quella di colui che spregia le donne. Se ne trova un
emblematico esempio nella Locandiera di Carlo Goldoni (1753). In realta questa commedia non
presenta un personaggio misantropo, infatti il Conte di Ripafratta (il personaggio in questione) &
un uomo misogino che quindi ostenta disprezzo nei confronti delle donne e non degli uomini in
generale, ma le situazioni che si creano durante la commedia sono sempre molto simili a quelle
delle due commedie precedenti.

Elisa Salomoni

Un allestimento poco originale

Gennaio 2011. Mario Perrotta mette in scena a Pordenone la sua versione del “Misantropo”,
ambientandola in uno spazio vuoto, riempito unicamente da otto sedie. Sebbene il regista abbia
palesemente voluto una scena spoglia per togliere ogni cosa che ritenesse superflua e lasciare solo
I'essenziale, probabilmente anche perché ci si concentrasse soprattutto sui personaggi cosi ben
caratterizzati in questa commedia di Moliére, la scelta si & mostrata forse un po’ eccessiva, per la
mancanza di un punto di riferimento per lo spettatore e di un contesto: questo ha determinato
una certa impressione di incompletezza.

Gli attori sono in larga parte riusciti a riempire gli spazi del palco, con la loro voce e gestualita,
accompagnati anche da oggetti come alcuni bastoni, utilizzati anche come delle sedie, e degli



specchi, che rappresentano le maschere indossate da ciascuno di noi ogni giorno e la falsita che le
accompagna, che rappresentano poi i bersagli piu o meno espliciti di Alceste.

Un altro elemento inserito per attenuare la sensazione di vuoto sono stati alcuni motivi rock accom-
pagnati da balli degli attori, che, con questo pretesto, si potevano muovere liberamente per il palco
e occupare le sedie, ma il risultato ottenuto non é forse esattamente quel che Perrotta sperava.
Infatti, il suo tentativo di awvicinamento al pubblico giovanile, si & dimostrato poco originale. Se
da un lato il richiamo implicito di personaggi famosi, sia politici sia televisivi, & stato una buona
attualizzazione delle satire dei tempi di Moliére, le canzoni rock erano scontate e fuori luogo.
Nonostante queste imperfezioni, la recitazione di Perrotta si & dimostrata brillante e appropriata
al suo personaggio. Un po’ meno adeguata quella di alcuni altri attori, che hanno forse esagerato
nell'interpretare il loro ruolo, dando un’impronta in alcuni casi troppo “caricata”.

Alessandro Burigana, Laura Pilotto
Classe 37

Liceo Scientifico M. GRIGOLETTI

Un'attualizzazione molto convincente

Lo spettacolo “Misantropo”, andato in scena al Teatro Verdi di Pordenone con la regia di Mario
Perrotta, si & rivelato una lieta sorpresa per quanto riguarda effetti ed espedienti usati per rivisitare
I'opera in chiave moderna. Anche la scenografia, costituita da un grande quadrato delimitato da
linee bianche sul palco con attorno una serie di sgabelli su cui sedevano i personaggi non coinvolti
in una determinata scena, ha concorso all'efficacia del testo. Curiosi la cornice e gli oggetti sce-
nici utilizzati, con significati profondi e allegorici atti a rendere lo spettacolo piu interessante e a
stimolare I'immaginazione degli spettatori. In chiave moderna e insolita sono stati pensati anche i
costumi e le musiche che hanno conciliato passato e presente in unione perfetta. Ottima la prova
recitativa di tutto il cast, in particolare quella di Marco Toloni, nelle vesti del protagonista Alceste,
e del regista Mario Perrotta nei panni di Oronte. Impeccabile la rivisitazione del testo originale da
parte del regista che ha avuto il coraggio e I'idea di sostituire la scena nella quale i membri corrotti
della corte del Re Sole vengono sbeffeggiati dai personaggi dell'opera da una in cui sono esposte
alle critiche le figure del panorama politico e televisivo attuale.

Lo spettacolo & stato molto apprezzato dagli spettatori cha hanno pili volte, durante la perfor-
mance, manifestato, con molteplici applausi, il piacere, I'attenzione e il divertimento nel seguirlo.

Leonardo Trevisan

Il “Misantropo”, una riflessione sull’esistenza

Ne il “Misantropo” di Moliére, messo in scena da Mario Perrotta al Teatro Giuseppe Verdi di
Pordenone, i personaggi si muovono su un palcoscenico vuoto, disadorno. Tutto ¢ lasciato nelle
mani degli interpreti: Alceste (Marco Toloni), Filinte (Lorenzo Ansaloni), Celimene (Paola Roscioli),
solo per citare alcuni attori.

Otto sgabelli ai bordi della scena, apparentemente immersi nel vuoto, otto i personaggi. Gli abiti
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utilizzati sono un mix di antico e moderno, come prova dell'attualita delle tematiche affrontate
nella commedia: I'ipocrisia e la superficialita imperanti nei rapporti umani, I'adulazione verso i
potenti, la prepotenza sprezzante del potere nei confronti di chi non si adegua. Piccoli specchi nelle
mani dei personaggi sono strumenti per tentare di scoprire I'apparenza e la vanita. Gesti e modi
di muoversi accentuati per rappresentare meglio il carattere. Il camminare in linea retta senza mai
deviare, infatti, rappresenta perfettamente I'ostinazione e la determinazione del misantropo che
tira dritto, non si adatta alla realta circostante.

Certo, in alcuni momenti, la rappresentazione teatrale puo essere percepita come lenta, ma proprio
la lentezza lascia il tempo allo spettatore di riflettere sui problemi affrontati.

La commedia &, infatti, una critica al potere malato e una ricerca di principi su cui fondare i rap-
porti fra gli uomini, una riflessione sulla vacuita di esistenze misere, prigioniere dell'apparenza e
assetate di potere.

Nell'amaro finale gli uomini sono per natura ipocriti e falsi, non cercano il vero, I'autentico, il
nobile, ma perseguono I'utile. Al misantropo non resta che la solitudine, estrema protesta contro
la menzogna.

Pietro Vendruscolo

Un’opera densa di significati

Unico e sorprendente teatro della parola quello messo in scena da Mario Perrotta in questa sua
performance a Pordenone; in maniera ottimale ha attualizzato la tragicommedia piu famosa di
Moliere: il “Misantropo”.

Un'ora e quaranta e un atto unico per riprodurre la storia di Alceste (interpretato da Marco Toloni),
disgustato dagli uomini corrotti della sua epoca ma paradossalmente innamorato di Célimene
(Paola Roscioli), donna estremamente legata alla vita di corte, ai vizi del tempo e agli uomini che
tanto la desiderano. Numerosi, infatti, i suoi spasimanti, rappresentati con estrema originalita:
i marchesi e Oronte, nobile ipocrita di corte e interpretato dal regista stesso. In opposizione a
quest'ultimi, i personaggi di Filinte e Eliante (Lorenzo Ansalone e Francesca Bracchino) che, rasse-
gnati davanti alla corruzione del tempo, incarnano I'amore disinteressato. Singolare il personaggio
di Arsinoé, vedova trasandata e invaghita del protagonista.

Il tutto incorniciato dentro una scenografia priva di suppellettili e sfarzi: ci sono solo otto sgabelli ai
bordi della scena, segnata in terra con linee bianche che formano un ring ideale. Proprio all'interno
di quest'ultimo si muovono i personaggi, interpretando cosi gli scontri, le riflessioni e gli sfoghi
d'ira, in diversi momenti scanditi tra loro dal suono di un campanello.

| costumi sono moderni ma con particolari che rimandano all'epoca di Moliere, come, per esempio,
i lustrini sui bordi della giacca di Alceste, mentre i colori (rosso passione per Célimene e bianco per
Eliante), implicitamente “raccontano” la natura dei personaggi.

Un significato particolarmente simbolico & quello dello specchietto che ogni personaggio, eccezio-
ne fatta per Alceste, possiede attaccato alla vita. Esso, quasi come un amuleto, sembra smaschera-
re la “doppia faccia” dei personaggi. Cosi tra la sofferenza e la rabbia di Alceste, spesso calmato
da Filinte, le civetterie di Célimene e le sfide tra gli spasimanti, Mario Perrotta trasmette un forte
messaggio che, anche al giorno d'oggi, conserva invariate la sua importanza e profondita. Infatti,
come Alceste si ritira dalla societa perché contrario alla natura di quest'ultima, cosi chi al giorno
d'oggi non vuole omologarsi ai vizi e alle usanze moderne ne viene escluso. Questa attualizzazione
del messaggio, e complessivamente dell'intera opera, spiega anche i riferimenti alla politica, da



alcuni ritenuti troppo diretti.
Il “Misantropo”, & un‘opera appartenente semplice ma in realta densa di significati nascosti: un
successo, decisamente.

Federica Marzotto

Una rappresentazione piena di ritmo

Il regista e attore Mario Perrotta racconta e ragiona su un classico tragicomico del teatro, il
"Misantropo” di Moliére, lanciandosi in questa sfida con I'obiettivo di riportare oggi in scena una
storia d'amore impossibile e deludente, I'esercizio del potere per rapporti di interesse e una societa
gerarchica ricca di civetteria e di doppiezza.

Perrotta ha affrontato un‘altra sfida pero: rappresentare un classico ma non in modo scontato e
soprattutto senza intaccare la gia perfetta materia teatrale di Moliére.

Infatti questo spettacolo non contempla la tradizione, a partire dalla scenografia, molto scarna o
meglio vuota, che prevede, dieci sgabelli, uno spazio d'azione e recitazione e uno ai margini dove
i personaggi rimangono fuori dalla lotta ma visibili allo spettatore.

Sul palco crea cosi una particolare idea di spazi, delimitati da linee e illuminati da luci, entro cui c'é
il vero cuore dello spettacolo, il ring dove i personaggi si affrontano senza sosta.

Gli attori, che indossano vestiti comuni con solo alcuni accessori barocchi, hanno cercato di rap-
presentare al meglio i personaggi del “Misantropo”, compito non facile, che & stato raggiunto del
tutto dalle figure, anche se marginali, dei due marchesi Acaste e Clitandro (interpretati rispettiva-
mente da Giovanni Dispenza e Alessandro Mor): al contrario, forse ¢ stato dato un rilievo eccessivo
al personaggio di Arsinoé che, nell'opera di Moliere, non spicca in modo cos evidente.

Lodevole I'attore Marco Toloni che ha rappresentato Alceste, il protagonista e il vero Misantropo,
di rilievo anche il personaggio di Filinte (Lorenzo Ansaloni) amico fedele del protagonista; Oronte
(interpretato da Mario Perrotta) che cerca invano |'amicizia di Alceste ma si scoprira essere rivale in
amore per Celimene (Paola Roscioli), graziosa e civettuola donna aristocratica, sequita dalla cugina
Eliante (Donatella Allegro) donna discreta e meno espansiva.

Sicuramente un elemento curioso, ed anche un messaggio lanciato allo spettatore per la compren-
sione di uno dei temi della commedia, & I'uso da parte di ogni attore di un piccolo specchietto
portatile che durante le scene & impiegato da tutti i personaggi ed usato anche per mostrare ad
Alceste (I'unico, pero, che non lo porta!) il suo volto. Questo piccolo oggetto ha il significato di
rivelare la falsita e la doppia faccia dei personaggi.

L'intero spettacolo, della durata di un‘ora e venti minuti circa, senza pause e cambi di scena, ha
un ritmo travolgente, grazie al mix di scene di sola recitazione per nulla statica e di scene di stacco
con musica rock e danze scatenate, sommate ad effetti di luce quasi psichedelici.

Tutto lo spettacolo risulta movimentato e caratterizzato da uno stile di recitazione “fisico” e dalla
gestualita accentuata che colpiscono lo spettatore e ne provocano il sorriso.

Una particolare scena prevede una critica, né leggera né velata, ad alcuni famosi politici italiani
odierni; il testo di Moliere era infatti una critica ai signori della societa monarchica del tempo, che
vengono sostituiti e ben attualizzati. Questa scelta da parte del regista ¢ stata forse azzardata e
per alcuni del tutto inadeguata, ma sicuramente molto coraggiosa.

Nella sua unita, una rappresentazione teatrale ricca di ritmo e di profonde verita o sentenze che
pero lascia dell'irrisolto e dell'amarezza, e forse anche una leggera vena di noia, data dall'impegno
di seguire senza pause un atto unico.
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Di sicuro lo spettatore uscira dalla sala stordito e un po’" appesantito, ma con molte interessanti
riflessioni sulla realta che vive e sul profondo significato di quest'opera straordinaria e per nulla
anacronistica, perché facilmente lo spettatore la confronta con la societa opportunistica e di fac-
ciata in cui vive ogni giorno.

Anna Battistella

La solitudine di Alceste

Lo spettacolo il “Misantropo” di Moliere € andato in scena al Teatro Verdi di Pordenone sabato 15
gennaio 2011, con la regia di Mario Perrotta. Il regista ha deciso di rappresentare la commedia in
un unico atto; la piece si sviluppa intorno al protagonista Alceste, personaggio cinico, distante dalla
realta che lo circonda, infatuato della dama Celimene, donna dai facili costumi che non ricambia
con fedelta il suo amore, circondata com’e da parecchi pretendenti.

Al contrario Filinte, il migliore amico di Alceste, & un uomo sincero e leale che tenta di persuadere
il protagonista a accontentarsi di una donna piu modesta, ribadendogli, inascoltato, che equilibrate
dosi di tolleranza e ipocrisia sono necessarie per rapportarsi col prossimo.

La quasi assenza di scenografia (sul palco erano presenti unicamente dieci sgabelli dai quali gli atto-
ri si alzavano e sedevano rispettivamente a seconda del ruolo che interpretavano nella commedia)
fa risaltare in modo particolare la recitazione stessa e il comportamento degli attori. La regia ha
quindi il pregio di sintetizzare di molto il testo, pur mantenendo comunque la tensione dei dialoghi
con una certa efficacia. Tutti, tranne il protagonista, hanno uno specchio, forse simbolo di vanita,
di superficialita, al punto da usarlo non solo per guardarsi ma anche come arma contro Ialtro.
Efficace il finale, con Alceste che resta in platea, di la dal sipario chiuso, senza luce né parole: solo,
in un mondo che gli appare ormai estraneo.

Claudlia Donadel

Un inutile attacco alla politica dei giorni nostri

Mario Perrotta porta in scena, rivisitata in chiave moderna, una personale versione della celebre
opera di Moliere, “Misantropo”.

(...) L'intento dell'opera di Moliére & quello di condannare senza pieta la falsita e la finzione che
regnano sovrani nell'ambiente della corte; questo suo obiettivo si esplica chiaramente nel perso-
naggio di Alceste, tanto intollerante nei confronti degli uomini da decidere di relegare se stesso
nella pit totale solitudine.

Perrotta, per focalizzare all'attenzione del pubblico sui personaggi e sui dialoghi, elimina quasi la
scenografia, lasciando unicamente un semplice quadrato bianco al centro del palco, come a sim-
boleggiare un ipotetico ring, all'interno del quale gli attori recitano e si alternano. Intorno ad esso
si trovano gli sgabelli dove siede chi non ¢ di scena.

Interessante & anche la scelta operata dal regista per quanto riguarda i costumi: infatti a capi
d'abbigliamento attuali vengono abbinati pizzi, bastoni da passeggio, fibbie tipiche dell'epoca di
Moliere.

Particolare non trascurabile & lo specchietto che ogni personaggio, fatta eccezione per il prota-
gonista, porta al collo; questo oggetto e da interpretare forse come simbolo di vanita, di culto



dell'esteriorita o di superficialita, e viene usato non solo per guardare la propria immagine riflessa,
ma anche come “arma” contro I'altro. Ingegnoso é anche I'uso della voce fuori campo, che inter-
viene a scandire un certo ritmo e riportare I'ordine sulla scena. All'interno dello spettacolo risulta
perd troppo spudorato e soprattutto superfluo I'aperto attacco alla politica dei nostri giorni, ampli-
ficato dalla stucchevole spiegazione finale data dal regista, che giustifica la propria scelta dicendo
che anche Moliere stesso era solito precisare nomi e cognomi dei nobili che metteva in ridicolo.
Inoltre potrebbero risultare quasi inutili e fastidiosi i momenti musicali, come per esempio nella
scena a casa di Selimene, mentre alcune interpretazioni, in particolare quella di Arsinog, sono in
parte monotone e eccessive. Nonostante cio, lo spettacolo si conclude con un finale particolarmen-
te efficace, nel quale Alceste abbandona il centro del ring e scende nella platea rimanendo oltre il
sipario, solo ed escluso da un mondo e da un'umanita a lui ormai estranei.

Chiara Marchetto

La dimensione eroica di Alceste

Al Teatro Verdi di Pordenone, sabato 15 gennaio, si apre il sipario: scenografia decisamente pove-
ra, ma che mette in risalto la scena e i personaggi che in essa si muovono.

Appare Alceste, interpretato da Marco Toloni, scosso e nervoso, insieme a Filinte, Lorenzo
Ansaloni, che cerca di calmarlo. £ la propria intransigenza a rendere Alceste un “misantropo” . Per
questo I'amico Filinte lo sprona a cambiare, perché la sua sincerita rischia di causargli guai. Lo invita
cosi ad accettare i difetti degli altri come fa, per amore, nei riguardi di Celimene, Paola Rosciol, la
vedova frivola e vanitosa di cui Alceste & innamorato.

Alceste ha il coraggio di affrontare la sua amata Celimene, invitandola a cambiare il suo com-
portamento nei riguardi degli uomini. A dispetto di tutto quello che le & stato detto, Celimene
inizia a sparlare di molti suoi conoscenti, appoggiata dagli amici presenti, tra cui la cugina Eliante,
interpretata da Donatella Allegro, e contrastata, invece, da Alceste.

Avrriva sulla scena Arsinoe, Maria Grazia Solano, I'amica “buona” di Celimene che la mette in guar-
dia su alcuni pettegolezzi che si sentono su di lei e sul suo comportamento. Arsinoé cerca anche di
sedurre Alceste, senza riuscirci. A causa di uno scandalo dovuto a delle lettere, Alceste e Celimene
litigano. Quando Alceste, costretto a dover scappare, le chiede di sposarlo, lei, dichiarandogli tut-
tavia il suo amore, dice di non volerlo sequire; per questo Alceste, rimasto solo, lascia Celimene e
quel mondo ipocrita per cercare un mondo dove essere finalmente se stesso.

E la descrizione di una societa priva di identita politica e sociale, dove i personaggi si muovono
in modo ipocrita e incoerente, senza una meta e uno scopo. | personaggi si muovono cosi sulla
scena in modo confuso, cercano un'immagine in cui specchiarsi per trovare la propria identita. Tutti
tranne Alceste, che si allontana da quel mondo ipocrita e falso per trovare un posto dove vivere
rimanendo se stesso.

Lo spettacolo di Mario Perrotta & quanto mai attuale poiché rispecchia la societa moderna, malata
di potere, senza valori di giustizia sociale, senza un'identita politica con la quale i cittadini possa-
no identificarsi, dove prevale il profitto e I'interesse individuale a quello collettivo. Un modello di
societa dove I'individuo perde la propria identita, rischiando I'emarginazione. In questo contesto
Alceste assume un profilo quasi eroico perché non rinuncia alla propria identita, non scende a
compromessi con quella societa corrotta; lo possiamo notare nel suo atteggiamento nei confronti
di Oronte, interpretato dallo stesso Mario Perrotta, un nobile presuntuoso e stolto, che quando
chiede ad Alceste e Filinte un giudizio su dei versi da lui composti per I'amata Celimene, mentre
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Filinte esprime un giudizio ipocrita, Alceste, invece, senza curarsi delle conseguenze, non riesce a
trattenere un giudizio sincero e obbiettivo.

Alceste, cosl, trasferisce il suo potenziale e la propria realizzazione altrove, magari in una societa
ideale, ma possibile.

llaria Zaca

La grande attualita del “Misantropo”

Il Misantropo, commedia in versi di Jean-Baptiste Moliére, divisa in cinque atti, ha per protagonista
Alceste, uomo fortemente idealista dai ferrei principi etici che lo spingono ad assumere compor-
tamenti talvolta eccessivamente schietti. Egli porta avanti una personale crociata contro uomini e
donne, suoi contemporanei, come Oronte, Eliante, Acaste, Clitandro e Celimene. Persone ipocrite,
perbeniste, sleali e affatto sincere. La commedia verte principalmente su questo aspetto; viene piu
volte messa in risalto la lotta personale di Alceste, che quasi assume il ruolo di ultimo difensore della
corretta etica, contro questi atteggiamenti. Egli, pur provandoci, nonostante i consigli dell’amico
Filinte, che lo spinge ad una maggiore tolleranza e leggerezza nell'affrontare la vita, non riesce ad
adattarsi a questi comportamenti opportunistici. Risulta incapace di convivere serenamente con
alcuno: da questo gli deriva I'appellativo di misantropo, che ben si addice al protagonista. Alceste
¢ tuttavia innamorato della giovane Celimene, donna completamente diversa dal protagonista:
rappresenta il perfetto esempio di persona che lui disprezza, amante della vita mondana, opportu-
nista e pettegola. Celimene adora sentirsi corteggiata, ma ancora di piu si diverte facendo credere
ad ognuno dei suoi adulatori che costui sia I'unico uomo a cui sia riservato nel cuore della donna
un posto speciale. Alceste, nonostante il suo carattere e pur conoscendo gli abituali costumi della
donna, ne & profondamente attratto e tenta inutilmente di cambiarla per renderla una persona
dagli atteggiamenti sinceri. Tuttavia il carattere civettuolo della donna e i continui corteggiamenti
da parte di Acaste e Citandro rendono vani gli sforzi del protagonista. Questo condurra i due
"amanti” ad una graduale rottura che si concludera con il definitivo addio di Alceste, che decidera
diritirarsi e condurre una vita solitaria lontano dalla “civilta” dell'epoca.

Mario Perrotta, celebre attore e regista teatrale, rielabora la classica versione del “Misantropo”
in chiave moderna per adattarlo alla “Trilogia sull'individuo sociale”. Lo spettacolo, svoltosi al
Teatro Verdi di Pordenone il giorno 15 gennaio 2011, ha perfettamente messo in luce gli aspetti
che il regista ha modificato rispetto al copione originale. Il cambiamento piti notevole apportato
da Perrotta consiste nella scelta di proporre il testo sotto forma di dialoghi diretti tra i personagg
in scena. Un azzardo é stata anche la decisioni di recitare con una scenografia minimale, compo-
sta unicamente da un quadrato tracciato sul palco, quasi un ring ideale, nel quale si affrontano
i personaggi; e dieci sedie disposte ai lati della figura, sulle quali sedevano gli attori che non
comparivano nella scena. Anche i costumi degli attori non erano particolarmente elaborati: essi
infatti non sempre vestivano abiti secenteschi, come previsto nella classica rappresentazione, bensi
alternavano abiti barocchi con capi propriamente moderni. Bastoni per camminare e specchi per
individuare e riconoscere difetti o debolezze altrui, sono gli unici oggetti utilizzati dai personaggi
in scena. Alceste e perfettamente riprodotto nella sua dura compostezza e moralita da Marco
Toloni, lo stesso regista Mario Perrotta interpreta il presuntuoso e vanesio Oronte mentre Celimene
¢ magistralmente impersonata da Paola Roscioli, che riesce con precisione ad emulare il carattere
mondano ed opportunista che la figura femminile assume nel testo originale dell’opera.

I tutto per sottolineare che quest'opera, pur essendo stata ideata e composta da Moliére nella



seconda meta del 1600, & molto vicina alla realta odierna. La societa francese del XVII secolo
viene dunque magistralmente paragonata all'attuale societa contemporanea, dove I'opportunismo
sembra ormai essere legge.

Alessandro Signori

Uno spettacolo di grande energia

Una scenografia semplice, costituita da otto sedie poste intorno a uno spazio centrale in cui i per-
sonaggi si muovono: questa la cornice in cui € ambientato “Misantropo”, curato da Mario Perrotta
e basato sull'omonima opera di Moliére. Sono quindi I'energia e il movimento degli attori a dare
forma alla storia e a imprimerle valore teatrale.

Alceste, interpretato da un abile Marco Toloni, nonostante la sua awversione per la maggior parte
dell'umanita, & innamorato di Celimene, interpretata da Paola Roscioli, nota per la sua frivolezza e
la sua tendenza ad accogliere ogni uomo a braccia aperte. Alceste non esita a criticarla per questo,
e a rimproverarla, ma lei & spesso occupata a danzare o a specchiarsi e in casa sua C'é sempre
movimento: tra marchesi ammiratori e amiche invidiose il protagonista non riesce mai a concludere
il discorso. Ma quanto durera il doppio gioco di Celimene? In un atto unico, ricco di movimento
e addirittura di singolari coreografie, non mancano gli inconvenienti e i colpi di scena, coronati da
un finale a sorpresa.

La commedia € riproposta in chiave moderna, non solo per la semplicita della scena, ma anche per
la particolarita dei costumi, e il fine di ridicolizzare alcuni personaggi famosi di oggi, politici o tele-
visivi, al posto di quelli di quell'epoca; a cid concorre anche la musica, Sicuramente anacronistica
rispetto all'opera originale, ma non di poco impatto.

Una particolarita, inoltre, & data dagli specchi, che tutti i personaggi tranne Alceste, e non a caso,
portano con sé per buona parte della rappresentazione, e nei quali ogni tanto si guardano di
sfuggita, come per controllare I'immagine di sé che danno a chi li ascolta, o per vedere se la loro
apparenza coincide con I'immagine interiore che costituisce la loro vera essenza.

Il ritmo incalzante e il linguaggio semplice ed efficace coinvolgono il pubblico dal primo all'ulti-
mo secondo, tanto da comprendere a fondo quanto la critica al sistema di valori della societa di
Moliére sia vicina ed applicabile alla societa di oggi, anche se forse ora nessuno fa I'” Alceste” della
situazione, e quindi nessuno ha il coraggio di attaccare concretamente.

Emilia Schinella

Azzardati i riferimenti alla politica attuale

Il dramma farsesco “Misantropo” di Moliére, in un atto unico racconta la storia di un uomo,
Alceste (Marco Toloni), che non riesce ad adeguarsi alla societa della sua epoca e non si fa nessun
problema nell'esprimere i propri pensieri come notiamo nella scena iniziale nella quale offende il
modo di scrivere di Oronte (interpretato da Mario Perrotta, anche il regista dello spettacolo).

Il protagonista, Alceste appunto, & innamorato di una donna di nome Celimene (Paola Roscioli),
amante del lusso, delle feste e della mondanita, che purtroppo non ricambia il suo amore perché
troppo affezionata alla sua vita piena di futilita. Altro personaggio principale é Filinte (Lorenzo
Ansaloni): alter ego di Alceste, uomo passivo che si adatta a tutto senza fare un minimo sforzo
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per cambiare le cose. La commedia si conclude con la sconfitta di Alceste che, ripudiato da tutti,
abbandona la sua societa e si ritira in solitudine.

In scena solo dieci sedie: nessuna scenografia, nessun costume particolare, nessuna musica del
tempo. Molto originale invece il ring, dove gli attori agiscono per un'ora e quaranta scontrandosi a
suon di parole e gesti con I'ausilio di specchi che ogni personaggio porta al collo, il cui significato
¢ chiaro: vedere il doppio in ognuno degli altri per smascherarli, per andare a fondo.

Apprezzabili ancora i cambi di scena tramite musica e luci a intermittenza. Ingegnoso I'utilizzo della
voce fuori campo del servo che reclama un po’ di attenzione da parte dei personaggi. Azzardate
tuttavia le battute in campo politico che rischiano di banalizzare I'intera opera. Lenta la parte iniziale
e balli un po’ fuori luogo di Celimene con Acaste (Giovanni Dispenza) e Clitandro (Alessandro Mor).

Jasmine Wiley

Le affinita del mondo di Alceste con quelle di oggi

(...) La rappresentazione teatrale viene rielaborata e messa in scena dall‘attore e regista Mario
Perrotta, il quale con indubbia destrezza cerca di portare ai giorni nostri i personaggi e la trama.
La scenografia & praticamente assente: sul palcoscenico un quadrato dal perimetro bianco funge
da ring dove gli attori si incontrano e si scontrano a suon di battute. Intorno al quadrato ci sono
dieci sgabelli su cui siedono i personaggi quando non spetta a loro recitare. Anche la scelta degi
abiti e degli accessori non & casuale. Ogni personaggio & dotato di uno specchietto che porta
sempre con sé, simbolo di vanita ma anche I'oggetto che riflette la nostra immagine per com’e e
non per come noi la mostriamo agli altri. | personaggi puntandosi lo specchio tra loro cercano di
smascherarsi a vicenda durante tutto lo spettacolo.

Alceste, interpretato da Marco Toloni, indossa una giacca nera classica e tradizionale; Celimene
(Paola Roscioli) invece ¢ vestita con un abito rosso, simbolo della passione amorosa che la donna
dimostra ai suoi diversi spasimanti; Eliante (Donatella Allegro), che interpreta la cugina di Celimene
dai tratti pii moderati, porta un lungo vestito color bianco, che simboleggia la purezza e la castita.
La figura del servo menzionato nell’opera di Moliére non & rappresentata in scena, ma viene sosti-
tuita da una voce fuori campo; la medesima si occupa di fare il punto della situazione durante la
spettacolo. Soluzione originale, come per le musiche che Mario Perrotta ha scelto: rock, allo scopo
di attualizzare e modernizzare il tutto. Il sottofondo musicale viene utilizzato in particolare per la
rappresentazione dei pettegolezzi di corte.

Scelte molto original, il pit delle volte adeguate.

Il carattere dei personaggi € stato ben reso dagli attori. L'unica figura forse eccessivamente caricata
di un carisma non riscontrato nel testo ¢ stata Arsinoe, interpretata da Maria Grazia Solano.
Mario Perrotta tuttavia riesce perfettamente nel suo intento. La riflessione nasce spontanea: il
mondo di Alceste & una realta fatta di costante captatio benevolentiae al fine di promuovere
amicizie di comodo, procurarsi il favore di chi ci sta di fronte e/o arrivare al potere. Cosa distingue
quel mondo dal nostro? Ancora 0ggi, sembra alludere Mario Perrotta, esistono, purtroppo, uomini
disposti a tutto al fine di raggiungere una posizione di prestigio e, una volta occupato quel posto,
indossare una maschera che assicurera loro I'incolumita.

Francesca Bolzan



Attori come burattini

La messa in scena del “Misantropo” di Moliere rappresenta il punto di partenza per I'indagine che
Mario Perrotta svolge sull'individuo in relazione con I'altro e la societa, osservandone i rapporti che
lo portano allo scontro/incontro con il prossimo; tale scelta é forse la piu azzeccata per awviare la
"Trilogia sull'individuo” e risulta inoltre ricca di spunti per attualizzarla: I'intento primo era, infatti,
quello di denunciare I'ipocrisia e la falsita radicate nei rapporti fra gli uomini della corte. Marco
Toloni interpreta il personaggio di Alceste, paladino della sincerita, che si scontra con un mondo
privo di lealta in cui ritrova personaggi inclini a rivestirsi di maschere per mantenere vivi i loro rap-
porti nell‘alta societa di corte. Egli, infatti, dimostra da subito una certa opposizione nei confronti
degli atteggiamenti della amata Selimene, donna incline a stabilire rapporti molto stretti con alcuni
adulatori, come i marchesi Acaste e Clitandro e il conte Oronte, e circondata da “amicizie” come
quella di Arsinog, priva di qualsiasi scrupolo nel mostrare all'amica stessa la volonta di sedurre
Alceste. Con lo svolgersi delle vicende tutto questo fragile impianto verra alla luce culminando nella
disgregazione totale di Selimene, scoperta nello scrivere false promesse a tutti, e nella sconfitta
di Alceste, patetico nel suo intento radicale e inadatto all'alto mondo parigino. Fuori da questa
cerchia di personaggi c'é perd una piccola “isola felice” costituita da Filinte, amico di Alceste, ed
Eliante, cugina di Selimene, i quali si differenziano per una sincerita non estremizzata come quella
di Alceste e riescono a salvarsi in mezzo a tutti questi “giochi” dichiarandosi I'un I'altro il loro
vero amore. La storia si sviluppa all'interno di un quadrato, chiuso da quattro linee bianche e da
dieci sgabelli disposti lungo tre lati su cui vi sono seduti gli attori, con un ritmo costante e privo di
intervalli, anche se non troppo incalzante, e scandito da musiche rock associate a giochi di luci ad
intermittenza. Questi piccoli intermezzi sono accompagnati da movimenti degli attori paragonabili
a quelli dei burattini, legati a fili immaginari e mossi da una mano dall'alto che é la stessa che detta
tutti gli obblighi cui bisogna sottostare per rimanere nella vita mondana francese. Alla scenografia
semplice si aggiungono costumi a meta fra il moderno e quel gusto tipico della Parigi secentesca e
I'utilizzo di specchietti in cui i personaggi si riflettono ossessivamente: attraverso questa essenzialita
Perrotta mette cosi in luce un struttura delle relazioni costruita su castelli di carta, su un impianto
che non é saldo, che & vuoto come la scenografia. Per quanto riguarda I'aspetto interpretativo, gli
unici attori che si sono distinti maggiormente sono stati Lorenzo Ansaloni e Alessandro (Acaste e
Clitandro) per una recitazione che richiama molto quella della satira e di stampo classico, ricca di
gestualita e cambi di tono di voce. Al contrario eccessiva é risultata |'esasperazione di Arsinoé: inter-
pretazione, la sua, dai tratti troppo forti e ostentati, mentre quella di Toloni non presenta nulla di
particolare, anzi, tende spesso a sembrare priva di cambi di toni e monotona. Non si riesce in questo
modo a scorgere quella tensione che lentamente aumenta, fino a culminare con lo smascheramen-
to dei giochi di amicizie e amori di Selimene che portano alla distruzione di alcuni personaggi: dalla
meta dell'atto unico in poi cadono tutte quelle finte promesse fatte dalla donna ad Alceste che si
andranno ad aggiungere a un processo perso da lui stesso, gravando cosi sulla sua figura e portan-
dolo a diventare appunto il “misantropo”; il tutto, sotto forma di climax ascendente, non sempre
percepibile. Sul piano della scelte stilistiche I'attacco politico appare eccessivo invece nell'utilizzo di
nomi e cognomi di alti esponenti del nostro panorama politico: buona, certo, I'idea di attualizzare
la situazione in cui Selimene schernisce molti uomini della corte del Re Luigi, ma, probabilmente,
attuabile con una differente modalita, magari utilizzando un artificio che non fosse troppo esplicito.
Apprezzabile ¢, invece, la scelta dell'utilizzo degli specchietti, simbolo di vanita e del predominio
dell'aspetto: i personaggi non li usano solo su se stessi ma anche sugli altri, trasformandolo nel caso
di Selimene in un'arma contro Alceste per piegarlo a fargli comprendere la sua fedelta.

Lorenzo Cinelli
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[l labile confine tra vero e falso

Lo spettacolo il “Misantropo”, in scena sabato 15 gennaio al Teatro Giuseppe Verdi di Pordenone
e diretto dal regista Mario Perrotta, ha messo in luce grandi temi di fondo del testo del comme-
diografo francese Moliére, in particolare il labile confine fra mondo reale e fittizio nella societa.

II' protagonista Alceste, interpretato da Marco Toloni, e un idealista che pretende di comportarsi
senza ipocrisie e senzaadeguarsi alle convenzioni sociali, incapace pero di conciliare i propri principi
morali ed etici con quelli della societa in cui vive.

In ogni presa di posizione si trova infatti braccato e contrariato o dall'amico Filinte (Lorenzo
Ansaloni) uomo insensibile verso |'astratto e fantasioso mondo di Alceste, o dalla cortigiana ruba-
cuori Celimene (Paola Roscioli), che rappresenta magistralmente, insieme ai due marchesi Acaste e
Clitandro, la vita di corte pervasa da immoralita e ipocrisia.

Doppie le chiavi dilettura: se da una parte, attraverso I'ambiente di corte frenetico e disinteressato,
si vuol dare sfogo a un’idea di potere malato, dall'altra, mettendo in scena rabbiose passioni e
insani slanci d'affetto, si da vita a una concezione di amore anch'esso malato perche fondato solo
sull'apparenza e false attenzioni.

Gli artifici scenici utilizzati contribuiscono a mettere lo spettatore di fronte al problema fonda-
mentale di quella societa francese: gli attori si specchiano ad ogni cambio di scena, senza in realta
riconoscere quello che sono veramente; si stanno infatti nascondendo dietro alla maschera del
conformismo, dell'ipocrisia, della dissimulazione, che verra tolta solo alla fine quando, dopo essersi
riconosciuti per quello che sono veramente, si accasciano davanti alla triste realta.

Curiosa e azzardata I'idea di porre gli otto attori in scena senza elementi scenografici, eccetto gli
altrettanti sgabelli posti attorno a quello che rappresenta un ring metaforico: quello della vita, dove
mettersi in gioco significa valicare la stretta linea bianca che ci divide dalla partecipazione attiva
nella societa.

Le musiche, insieme ai giochi di luce, riescono a rendere palpabili gli stati d'animo dei protagonisti:
il rock &, infatti, associato ai rumors di corte, al caos e al furore aristocratico; i brevi ma intensi
rintocchi di carillon evidenziano invece il momento di riflessione dei personaggi che pervasi da
inquietudine e tormenti, si interrogano sul senso della proprie azioni.

Infine il tentativo di attualizzazione e di satira contribuisce a lasciare un interrogativo aperto, alla
fine della rappresentazione: abbiamo un atteggiamento abbastanza critico davanti alla societa
contemporanea, o lasciamo che tutto ¢i passi sopra, indolore?

Sara Bosser

Da Moliére a Maria De Filippi

I regista Mario Perrotta, con lo spettacolo tratto da il Misantropo di Moliere, offre una rappresen-
tazione indubbiamente innovativa e “sobria”. Egli mette in scena |'opera a nudo: non esiste alcun
tipo di scenografia, a parte dieci sgabelli posti come perimetro a un immaginario ring nel quale
i vari personaggi si “scontrano” durante la recitazione. Attraverso questa scena spoglia il regista
concentra cosl I'attenzione sugli attori, sulle loro azioni, sui loro caratteri, in forte contrapposizione
con un'etica giusta e incontaminata. Il regista critica pesantemente, proprio come fa Moliere a suo
tempo, le figure di spicco dei giorni nostri e con I'uso di moderne musiche rock, rende attuali le
smodate feste cortigiane e porta cosl a un'innovativa attualizzazione del testo (prende per esempio
in giro attraverso allusioni e giri di parole i nostri politici, dal Presidente del Consiglio al suo acer-



rimo nemico Fini, alla presentatrice televisiva Maria De Filippi). Ogni attore ha, del resto, un carat-
tere molto forte e contrastante con quello degli altri personaggi: si parte dal protagonista Alceste
(interpretato da Marco Toloni) personaggio fin troppo sincero e prodigo di un'aspra critica nei
confronti della sua societa carica di vizi, alla vezzosa e pluri-corteggiata Célimene (Paola Roscioli)
che incarna appunto gli ideali della borghesia del tempo per arrivare a una dolce e innamorata
Eliante che fa da paciere.

Dotando di piccoli specchi ciascun personaggio, il regista ha voluto dare un'ulteriore lettura alla
commedia, facendo riflettere cosi non solo I'aspetto esteriore ma anche i pensieri pit profondi
e nascosti di ogni personaggio, che si trova davanti a una vita fittizia cosi come lo & in generale
ognuno di essi, persino il sincero Alceste.

Federica Cestaro

L'intransigente idealismo di Alceste

Sabato 15 gennaio, al Teatro Verdi di Pordenone, & andato in scena, con la regia di Mario Perrotta,
il “Misantropo” di Moliére. Lo spettacolo, durato circa un'ora e mezza, si é basato principalmente
su un animato dialogo tra gli otto personaggi, disposti su degli sgabelli intorno a una linea che
formava un quadrato sul palcoscenico. A ogni cambio di scena i personaggi coinvolti si alzavano e
parlavano, muovendosi lungo i lati del quadrato.

Perrotta ha cosi eliminato tutto cio che gli sembrava “superfluo” dell’'opera originale, come,
appunto, qualsiasi tipo di scenografia e ornamento; in compenso ha aggiunto alcune trovate
simboliche e originali, quali I'utilizzo di bastoni sui quali sedersi e con i quali “sfidare” I'avversario,
oppure degli specchietti, simboleggianti probabilmente la vanita, utilizzati da tutti gli attori fuorché
dal protagonista, Alceste; forse ad indicare il fatto che egli si rifiuta di guardare in faccia la realta.
Il tutto & reso ancora pili efficace dai richiami evidenti alla contemporaneita: la musica rock, che
si pud intendere come il rumore della vita movimentata e frenetica di corte, e owiamente le varie
allusioni alla societa moderna. Infatti, il Misantropo & Alceste, il protagonista della commedia, un
intollerante e intransigente idealista, che conduce una vita sincera al massimo grado, senza false
ipocrisie, criticando e condannando la societa corrotta che ormai pone in primo piano I'apparenza
e il denaro al posto dell'etica e di tutto cio che si pud definire morale; tutto cid & deducibile, per
esempio, dai comportamenti dei marchesi Alcaste e Clitandro, che “squazzano” nella loro vita da
ricchi aristocratici.

Alceste, innamorato di Celimene, giovane donna frivola e un po’ civettuola, cerca in tutti i modi
di convincerla, in nome del suo amore, a rinunciare alle abitudini, alle persone e a quel mondo
in generale al quale & abituata; tutto cio invano. Ella non cede e Alceste, deluso anche dall'unica
persona che ama, decide di uscire amaramente di scena. Diversi i temi che Perrotta fa emergere
dalla sua rappresentazione: una sana denuncia delle lusinghe al potere, che lo stesso Alceste non
puo tollerare; accuse nascoste rivolte anche verso i nostri leader e owvie indignazioni per le escort
d‘alto bordo, rappresentate in questo caso dalla stessa Celimene. Tutti argomenti perfettamente
adeguati e ricollegabili all'attuale situazione politica (e non solo) dell'ltalia. Forse proprio questo
I'aspetto ha contribuito a rendere lo spettacolo davvero interessante e coinvolgente.

Francesca Bocus
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Uno spettacolo curato in ogni dettaglio

Sul palco, un quadrato bianco, dieci sedie e otto attori seduti di spalle; scenografia pressoché
assente. Gli attori si affrontano su questo ipotetico ring con movimenti quasi coreografici, utili
anche a caratterizzare ciascun personaggio (come i passi di danza di Celimene - Paola Roscioli).
Tutti i personaggi sono muniti di uno specchietto, oggetto dal doppio significato: arma per scalfire
le apparenze altrui e strumento per creare la propria maschera. L'unico a non farne uso & owvia-
mente il misantropo Alceste — Marco Toloni. Rappresentante pili autorevole di tale costume é
invece |'Oronte di Mario Perrotta, simbolo della corte e i suoi intrighi.

L'intero spettacolo rispetta fedelmente I'opera di Moliere, proiettandola pero nella contempora-
neita. Questa capacita del “Misantropo” di essere cosi attuale e resa particolarmente bene nei
costumi, studiata combinazione di stile barocco e moderno. Singolare e degna di apprezzamento
anche la scelta di musiche rock, che ben realizzano quest'incontro fra passato e presente.
Tecnicamente buona la recitazione, anche se risultava di difficile ascolto I'interpretazione di Arsinoé
di Maria Grazia Solano, troppo pesante e a volte esagerata (seppur volutamente). Monotono a trat-
ti anche I'Alceste di Marco Toloni. Vincente invece |'accoppiata dei marchesi Clitandro (Alessandro
Mor) e Acaste (Giovanni Dispenza), coinvolgenti e opportunamente leggeri. Piacevoli anche Paola
Roscioli, Lorenzo Ansaloni (Filinte) e Donatella Allegro (Eliante).

Uno spettacolo nell'insieme convincente benché discontinuo, in cui spicca la cura - gradita - di
Mario Perrotta per ogni dettaglio.

Donolo Giulia

Uno spettacolo non riuscito

I Misantropo di Moliére & senza dubbio la sua opera pili tragica, riflessiva e la pit difficile da rap-
presentare. Mario Perrotta ci prova dando a questa tragicommedia |'onere d'aprire la sua trilogia
sull'individuo che vedra come secondo capitolo “I cavalieri” d'Aristofane e come terzo “Bouvard e
Pecuchet” di Flaubert. Fin dall'inizio, con i giochi di luci e il sottofondo rock, si intuisce la volonta
di attualizzare questa storia in cui il protagonista Alceste, un Marco Toloni non dinamico, critica i
costumi corrotti di corte per poi innamorarsi perdutamente di Celimene, donna che incarna tutti i
vizi da lui sempre biasimati. Evidente e feroce la critica di Perrotta verso la societa odierna, sempre
piti simile a quella settecentesca, ma cio non basta a rendere lo spettacolo coinvolgente e soprat-
tutto a far assaporare allo spettatore I'opera nella sua interezza. Infatti il “Misantropo” & il testo
di Moliére meno satirico e critico, i personaggi non sono piu delle semplici maschere attinte dalla
Commedia dell’Arte, come ad esempio i medici cialtroni ed incompetenti o gli adulatori ambiziosi;
tocca piuttosto temi pit intimi: I'amore e la disperata convinzione di poter migliorare la persona
che si ama; I'amicizia, quella di facciata che come una malattia corrode dal di dentro e quella vera
e profonda che rischia sempre d'essere compromessa nei salotti di corte; e, infine, I'inevitabile
solitudine che porta il non riuscire ad adequarsi alle leggi del vivere quotidiano. Tutti questi temi
vengono affrontati solo marginalmente per dare spazio a dell'inutile moralismo.

La scenografia & inesistente, a parte dieci sgabelli e un quadrato tracciato per terra, quasi fosse un
ring dove gli attori, sempre in scena, recitano. Inesistenti sono anche i tentativi di coinvolgere gli
spettatori, che, superata la meta di questo atto unico, tendono forse ad assopirsi sulla spalla del
vicino. Motivo? Gli attori, non essendo aiutati né dalla scenografia né dai costumi, devono suppor-
tare tutto lo spettacolo “sulle loro spalle”. Ma spesso risultano piuttosto piatti e incolore; ¢ il caso



di Marco Toloni che recita le scene d'astio uguali a quelle d'amore, a loro volta identiche a quelle di
disperazione. Anche nelle scene pili frizzanti usa pause troppo lunghe che rallentano il ritmo fino a
renderlo pesante ed insostenibile con il risultato di suscitare ben poche risate tra la platea. A volte,
come nel caso d'Arsinog, Maria Grazia Solano, la recitazione & esasperata ed estenuante, in altri
casi invece insipida e insapore come Eliante e Celimene, interpretate da Donatella Allegro e Paola
Roscioli. Note positive sono da rilevare nella parte dei due marchesi, Alessandro Mor e Giovanni
Dispensa, seppur nulla d'originale, ironiche maschere tipiche della tradizione farsesca di Moliére;
nella scena molto criticata, in cui Celimene attacca personaggi dell'attualita italiana, perché solo in
quel frangente gli attori sono frizzanti, mantengono un ritmo veloce e una buona intesa fra loro;
apprezzabile, infine, anche I'uso degli specchi che spesso i personaggi si puntano addosso per
prendere coscienza di chi sono veramente.

Insomma uno spettacolo con alte pretese, che vuole ironizzare, criticare, far ridere e pensare, ma
alla fine ne risulta un “minestrone” non gustoso e per niente efficace che lascia ben poco allo
spettatore. Forse il teatro é fatto di pochi segnali, ma forti e precisi! Questo ¢ I'unico modo per
riuscire a comunicare qualcosa agli altri per mezzo di questa splendida arte.

Gianna Carbonera

Una commedia dal ritmo veloce e incalzante

Sabato 15 gennaio é andato in scena presso il Teatro Giuseppe Verdi di Pordenone “Misantropo”
di Moliére con la regia di Mario Perrotta.

Il regista ha deciso di rappresentare la commedia in un unico atto della durata di un‘ora e quaranta
minuti circa. Singolare anche la scelta di non usare alcuna scenografia; tutti gli attori sedevano su
sgabelli in ombra intorno ad un perimetro ed entravano nel quadrato illuminato solo nelle scene in
cui erano protagonisti. Possiamo immaginare il quadrato come un ring sul quale i vari personaggi
sono costretti dalla vita a scontrarsi oppure il perimetro rappresenta i limiti di una vita falsa e
ipocrita (come quella di corte) alla quale tutti perd sottostanno perché altrimenti non si viene con-
siderati nell'alta societa (per questo solo il quadrato ¢ illuminato, come a dire che chi non rispetta
alcune usanze é costretto a vivere nell’'ombra). Alla fine della commedia solo I'onesto Alceste ha il
coraggio di ribellarsi, mettendo un piede al di la del perimetro.

Perrotta adotta una traduzione che rispecchia la struttura ritmica dell'opera originale e questo
contribuisce a dare alla commedia un ritmo veloce e incalzante e permette anche allo spettatore
di calarsi maggiormente nella rappresentazione.

Il regista mantiene per lo pili intatta anche la trama originale. Alceste (Marco Toloni) & un gio-
vane dal carattere iroso, odia I'ipocrisia e decide di dire sempre la verita. Proprio sul fatto che
questo atteggiamento sia giusto o meno verte il dialogo d'apertura fra il protagonista e I'amico
Filinte (Lorenzo Ansaloni). Il dialogo, come tutti quelli che seguono, & accompagnato da plateali
spostamenti che sottolineano i passaggi piti importanti del discorso. La narrazione prosegue e i
presenta in scena Celimene (Paola Roscioli), di cui Alceste & innamorato. La donna & una nobile con
molte amicizie e con molti corteggiatori, con i quali ha una fitta corrispondenza in particolare con
due marchesi Acaste (Giovanni Dispensa) e Clitandro (Alessandro Mor) e con un aspirante poeta
Oronte (Mario Perrotta). L'opera dimostra la propria attualita in particolare in uno degli incontri
nel salotto di Celimene, durante il quale vengono citati e criticati esplicitamente personaggi della
politica e dello spettacolo odierni. Scelta che lo stesso regista spiega grazie ad un intervento meta
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teatrale nel finale.

Nella penultima scena compare il personaggio di Arsinoé (Maria Grazia Solano), la cugina invidiosa
di Celimene. Come tutti i personaggi, che poi si rivelano fondamentali per lo svolgimento della
vicenda, anche Arsinoé ¢ introdotta in scena da una voce fuori campo (rappresentante il servo),
inquietante tanto da ottenere il silenzio dell'intero teatro. Grazie a questa donna tutti i corteg-
giatori di Celimene capiscono che quest'ultima nelle sue corrispondenze elogia il destinatario ed
evidenzia e deride i difetti degli altri spasimanti. Celimene diventa dunque emblema di massima
falsita e viene abbandonata da tutti. Nell'ultima scena Alceste decide dunque di chiedere la mano
di Eliante (Donatella Allegro), amica sincera e buona di Celimene. La ragazza rifiuta il giovane a
favore di Filinte. L'amore vero, non dettato da interessi, trionfa, dunque, nel finale, a discapito
dell'amore falso, interessato e meschino anche in un ambiente corrotto come la corte. Questa
inversione di tendenza ¢ sottolineata dal fatto che questa é I'unica scena non introdotta da una
musica rock a volume piuttosto alto, forse per coprire il rumore e gli intrighi di corte.

Perrotta decide di innovare gli abiti dei personaggi: a tratti moderni, a tratti costumi dell'epoca.
Tutti possiedono perd uno specchio: semplice vanita o strumento di verita?

Silvia Marchi

Una regia magistrale

La rappresentazione il “Misantropo” (commedia di Moliére), tenutasi al Teatro Verdi di Pordenone
e diretta da Mario Perrotta, vede I'attore Mario Toloni nei panni del tormentato Alceste, uomo
che lotta contro I'ipocrisia della societa. Accanto a questo personaggio singolare troviamo la
bella Celimene (magistralmente interpretata da Paola Roscioli), frivola nobildonna doppiogiochi-
sta amata dal protagonista. Nemico giurato di Alceste e rivale per il cuore di Celimene & Mario
Perrotta, nel ruolo di Oronte. Nella soluzione adottata dal regista la lotta di Alceste contro il mondo
ipocrita attorno a sé, si svolge in un atto unico, nella casa di Celimene, come un quadrato nello
spazio scenico simile a un ring con otto sedie lungo i tre lati, occupate dagli attori non in scena; due
sedie restano perd sempre vuote. L'intero spettacolo gioca sull'opposizione di elementi moderni e
antichi: i costumi sono sobri, con qualche nota d'abbigliamento d'epoca (le scarpe di Alceste o il
gusto barocco nei vestiti di Oronte) mischiato con elementi contemporanei. | dialoghi rispecchiano
gli usi del tempo, con la traduzione impeccabile del regista. Calata nel contesto dei nostri giorni
¢ invece la scena del salotto di Celimene, dove costei, con le altre dame, sheffeggia tutti gli altri
personaggi in vista nella corte del Re Sole, ma che ben si identificano come i protagonisti della
cronaca (politica e non) attuale. Ogni personaggio inoltre ha con sé un piccolo specchio, unico loro
contatto con la realta, traccia del loro vero aspetto, senza vanita e false bugie. Unica eccezione é
Alceste, che, con la sua inflessibile etica, & perfettamente cosciente di cio che € e cid che sono le
persone che lo circondano. Come tutti i grandi classici, il “Misantropo” si puo leggere anche in
chiave moderna: i temi principali, quali I'amore e la strumentalizzazione del potere, sono infatti
attualissimi, e la magistrale regia di Mario Perrotta ci guida nella lettura dello spettacolo, offrendo
molti interessanti spunti riflessivi: un'accusa contro falsita, adulazione, immoralita e ipocrisia che
sappiamo riconoscere ma che a volte vogliamo ignorare, per pigrizia 0 comodita proprio come |
personaggi del “Misantropo”.

Giada Bazzo



Un “Misantropo” minimalista

Lo spettacolo “Misantropo” di Moliére con la regia di Mario Perrotta & andato in scena il 15 gen-
naio 2011 al Teatro Verdi di Pordenone.

Versione, la sua, minimalista: la scenografia, quasi inesistente, era infatti costituita solamente da
sgabelli attorno ai quali, al cambio di ogni scena, prendevano a girare vorticosamente gli otto
personaggi della commedia.

Sono infatti le parole a fare da protagoniste sulla scena: parole vere, pessimiste come quelle di
Alceste, interpretato da Marco Toloni, adulatorie e false come quelle di Clitandro e Acaste, vuote
e retoriche invece le frasi pronunciate da Oronte che lo stesso regista interpreta, acute, intelligenti
e spregiudicate quelle di Celimene.

Molta invece la luce utilizzata: uno specchio in mano ad ognuno dei personaggi, ad eccezione di
Alceste, I'unico a guardare il mondo con occhio critico, forse sin troppo.

Lo specchio diventa quindi I'amabile compagno di tutti gli altri protagonisti di questa commedia,
riflesso allo stesso tempo della loro ipocrisia e vanita. Non di rado, infatti, gli attori prendevano a
specchiarsi o, al contrario, facevano riflettere sul proprio specchio I'immagine di un altro personag-
gio, in un continuo gioco tra vero e falso, apparenza e realta.

Regina di questo futile mondo, quello di corte, & Celimene, impersonata da Paola Roscioli, che
trova in questo ambiente una perfetta corrispondenza con il suo modo di essere.

In antitesi, totalmente al di fuori dalla cornice aristocratica, si pone solamente I'innamorato della
donna, Alceste, indignato e disgustato alla visone della societa di corte messa a nudo, nelle sue
debolezze e nei suoi difetti, da Moliére.

Alla frivolezza e all'eleganza di questo mondo & quindi imposta, e giustamente contrapposta, dal
regista una scenografia povera, capace di spogliare dalle false apparenze il vero io del personaggio,
forse per incoraggiare lo spettatore a non commettere lo sbaglio dei protagonisti della commedia.
E uninvito il suo, allora, a non quardare all'apparenza delle cose, ma a saper andare oltre all'appari-
re, cogliendo la vera essenza della loro natura. Contemporaneamente solido e attuale il messaggio.

Alice Bortolin

Una scenografia essenziale che esalta I'opera di Moliére

Lo spettacolo “Misantropo”, diretto da Mario Perrotta, pur attenendosi fedelmente alla trama
dell'originale di Moliere, si propone tuttavia di dare maggior rilievo alla riflessione psicologica che
domina le azioni di Alceste, intransigente idealista che fa fatica a convivere con I'ipocrisia, che
caratterizza ogni tipo di relazione nell'ambiente della Corte e che quindi causa il suo allontana-
mento volontario da essa e dagli altri personaggi.

Tale caratteristica & supportata da una scenografia semplice ma non priva di significato, interamen-
te composta da sgabelli, disposti in uno schema geometrico somigliante a un quadrato, dai quali
i personaggi si alzano e partecipano attivamente alla scena, dando cosi un senso di continuita allo
spettacolo e rendendolo assolutamente privo di ogni tipo di interruzione; per quanto riguarda i
costumi di scena e la musica usata, prevale un senso di rifiuto di qualunque tipo di connotazione
storica precisa, grazie all'uso di abiti moderni e di una colonna sonora alquanto originale.

Cio che rende il teatro di Moliere e, particolarmente, I'opera ” Misantropo” altamente innovativa,
¢ la maggiore importanza che i personaggi, i loro sentimenti e le relazioni che nascono fra di essi
rivestono, a discapito di caratteristiche, quali I'ambientazione, che non vengono, a detta di molti,
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sviluppate a dovere.

Tuttavia a mio parere, la scelta di una scenografia essenziale riflette appieno I'universalita che il
teatro di Moliere si propone di esprimere, cercando di rendersi piu “vicino” e quindi piu com-
prensibile al pubblico, cancellando I'eventuale distrazione che un’ambientazione esotica o lontana
potrebbe suscitare.

Se alcuni personaggi riescono a dare un senso di realismo allo spettacolo, come I'Alceste di Marco
Toloni, il quale rispecchia il turbamento interiore che lo affligge ma anche caratterizza egregia-
mente la personalita del protagonista, altri, come I'Arsinoé di Maria Grazia Solano, non riescono, a
mio parere, a rappresentare il loro personaggio in modo soddisfacente, limitandosi a dare alle loro
azioni un tono esageratamente drammatico ed esplicito, rasentando la pateticita.

Amedeo Della Valentina

Una commedia capace di farsi dramma

La commedia “Misantropo”, diretta da Mario Perrotta e tratta dall'omonimo testo di Moliere, vede
come protagonista Alceste (interpretato da Marco Toloni), uomo che vive un'esistenza fondata su
forti valori morali, primo fra tutti la sincerita, la quale lo spinge a dire la verita su qualsiasi questio-
ne. Questo gli provoca pero numerose difficolta nel relazionarsi con I'ambiente falso e opportunista
all'interno del quale vivono il migliore amico Filinte (Lorenzo Ansaloni) e Selimene (Paola Roscioli),
la donna di cui & innamorato. Quando tuttavia quest'ultima si dimostra indecisa fra lui e il suo
awversario in amore Oronte, impersonato dallo stesso Perrotta, Alceste capisce che I'unico modo
per sfuggire alla falsita e all'ipocrisia umana & condurre una vita ritirata, lontano dalla societa cor-
rotta. Questo il messaggio che traspare dalla commedia, costituita da un unico atto e rappresentata
in uno spazio essenziale, quasi privo di oggetti di scena. L'attenzione & quindi tutta rivolta verso gli
attori, che si muovono all'interno di un semplice quadrato disegnato sul palco, il quale delimita la
scena stessa. | protagonisti portano inoltre con sé dei piccoli specchi, nei quali rimirano la propria
immagine, inizialmente con soddisfazione o calma tranquillita, ma, in seguito, assumono espres-
sioni sempre pili disgustate dinnanzi al loro riflesso, a significare che hanno finalmente intuito la
falsita e 'ipocrisia che dominano i loro animi. Lo spettacolo & poi ben strutturato anche per le scelte
di suoni e musiche: da notare ad esempio I'uso di una voce fuori campo posta a rappresentare il
servo di Alceste. Cio che colpisce & pero I'utilizzo di un pezzo rock durante una delle scene, all'in-
terno della quale i personaggi si muovono caoticamente al ritmo della musica, a simboleggiare la
sfrenata, appassionata, eccessiva vita di corte. | toni generali sono del resto quelli di una commedia,
ma assumono sfumature drammatiche mano a mano che la trama si sviluppa, in corrispondenza
con la presa di coscienza del protagonista, che si rende conto sempre di piti della falsita e del tripu-
dio di menzogne che lo circondano. Ogni cosa, infatti, non rispecchia il vero oppure & comunque
in un certo senso “malata”: valori come il potere e I'amore risultano inevitabilmente corrotti dalla
continua e subdola azione della societa, che cancella tutto cio che c'é di buono in essi, rendendoli
finti, ipocriti. Solo I'amicizia, quella sincera, sembra resistere a questo deterioramento, come nel
caso di Alceste stesso e Filinte, amici e rispettosi I'uno dell'altro nonostante le diverse vedute. “Il
Misantropo” & quindi uno spettacolo in grado di tenere viva I'attenzione del pubblico, con il solo
uso del testo originale e della bravura degli attori, eliminando tutto il superfluo per lasciare spazio
ai versi ma soprattutto alle riflessioni che questi portano con sé.

Giulia Gambron



Alcune perplessita

Considerando in generale lo spettacolo, il mio giudizio in merito & complessivamente positivo,
sebbene siano state molte le scelte operate a non incontrare la mia approvazione. Da un punto di
vista prettamente estetico non ho gradito molto i costumi e la colonna sonora, ma, dal momento
che era chiara la volonta di attualizzare e modernizzare la tragicommedia, seguendo una linea
alquanto minimalista, possiamo non tenerne conto.

Cio che tuttavia mi ha lasciato sgomento é stata la politicizzazione di un'intera scena, ove i rife-
rimenti erano fin troppo espliciti. A mio awiso avrebbero sortito un effetto molto pit mirato e
giustamente critico degli accenni mascherati, ma al contempo non troppo difficilmente decifrabili.
Apprezzabile in ogni caso é stata la recitazione degli attori, in particolare I'enfasi con cui alcuni di
essi, pit di altri, come ad esempio il protagonista Alceste, hanno condotto i dialoghi, forti anche
di una presenza scenica significativa.

Ho trovato tuttavia fin troppo esasperato lo slancio recitativo in Arsinog, che ¢ finita per risultare
pesante ed estremamente impostata, del tutto poco naturale.

Indubbia, in ogni caso, la professionalita della compagnia, dal momento che sono riusciti a dar
vita ad uno spettacolo tutto sommato piacevole, rivisitando un'opera estremamente complessa e
per nulla scontata.

Sebastiano Cattaruzza

Uno spettacolo un po’ lento

Lo spettacolo “Misantropo” di Moliere, tradotto e diretto da Mario Perrotta, € andato in scena
presso il Teatro Verdi di Pordenone. La compagnia teatrale, formata da otto attori, ha interpretato
le vicende a corte della tragi-commedia, proponendo in versi le battute dei personaggi: Alceste (il
protagonista, innamorato della giovane Selimene), Eliante (la cugina di Selimene), Filinte (Iamico
di Alceste), Oronte (corteggiatore di Selimene), Clitandro e Acaste (due marchesi nonché amanti
della ragazza), e Arsinoé (una donna vedova e sfiorita). Le personalita dei personaggi sono state
interpretate con convinzione; per esempio Selimene, la giovane donna contesa da molti uomini,
passionale ed attraente, era vestita con un abito rosso; al contrario, la cugina piu introversa e timi-
da era vestita con un abito bianco, chiara illusione al suo carattere pudico. La scenografia, scarna,
priva di sfarzi, ha perd probabilmente attirato maggiormente I'attenzione del pubblico sui momenti
e le battute degli attori, che, al cambio di scena, entravano chi uno chi I'altro nello spazio scenico
delimitato da un quadrato tracciato sul palco e attorniato da delle sedie occupate dal resto del cast.
Cio pero non ha sempre garantito un ritmo veloce: lenta la parte iniziale dello spettacolo, invece
poi lo sviluppo della vicenda € risultato pit movimentato e piacevole da sequire.

Personalmente non ho apprezzato molto il modo di interpretare le chiacchiere di corte: musica rock
che accompagnava movenze e sherleffi dei protagonisti. Inoltre la personalita di Arsinoé mi é parsa
troppo caricata, esagerata negli atteggiamenti e nei toni di voce.

Rossi Fabiana
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Il senso dell’amore per Alceste

“Misantropo” di Moliére & la prima opera della trilogia sull'individuo sociale proposta da Mario
Perrotta. Mostrando le varie sfaccettature dei personaggi, che entrano ed escono dal ring del pal-
coscenico, il regista e attore Perrotta pone la sua attenzione soprattutto sui due personaggi princi-
pali: Alceste interpretato da Marco Toloni, e Celimene da Paola Roscioli. | due attori danno corpo e
voce a due giovani innamorati dal carattere diametralmente opposto e che si sposano perfettamen-
te con le caratteristiche degli individui della societa di oggi. Da un lato c'é Alceste, fiero, spavaldo,
onesto, colui che crede nella sincerita e che occorra sempre mostrare il proprio lato umano e dire le
cose come stanno, se pur sgradevoli; anzi, lo indispongono le persone che invece non lo fanno ma
fingono falsi complimenti. Quest'ultime caratteristiche riassumono quella che &, invece, I'indole di
Celimene, attenta solo all'apparenza, propensa ad una vita lussuosa, piena di divertimenti e amori.
Pretesa da molti uomini, non disdegna affatto le attenzioni che questi mostrano per lei, ma, anzi,
fa di tutto per tenere puntati su di lei i riflettori. Nella quarta scena Celimene intrattiene i suoi ospiti
con chiacchiere da salotto e fa descrizioni che riflettono I'ipocrisia dei personaggi del suo tempo,
ma che ben corrispondono anche a quelli della nostra realta contemporanea. Da civettuola qual é
la protagonista risulta molto audace, incline a spettegolare sui suoi coetanei, inoltre appoggiata dai
suoi ospiti. Solamente Alceste li condanna, apostrofandoli come doppiogiochisti (con Celimene in
primo piano), davanti alle persone tanto criticate, pronti ad inchinarsi facendo buon viso a cattivo
gioco. Amare per Alceste significa riconoscere i difetti dell'altro, non glorificarli ma segnalarli alla
persona amata, cosi che possa migliorarsi. Ma, nonostante questa sembri la condotta migliore
da tenere in societa, viene lo stesso criticato da tutti. Alceste cosl, nel processo contro Oronte,
nonostante abbia la giustizia dalla sua parte, lo perde ugualmente: la buona fede soccombe al
tradimento. Alceste, per aver detto la verita ad Oronte riguardo i suoi versi poetici, per essere stato
sincero, viene infatti accusato da questi di un crimine inventato. Facile il passaggio. Solo la frode
oggigiorno ha la meglio. Ma ecco che nell'atto finale Alceste si ribella, e, deluso da tutto cio che
lo circonda, decide di allontanarsi, diventando appunto un misantropo, per vivere lontano dalla
societa corrotta e ingiusta che lui tanto disprezza.

Singolare la scelta registica di Perrotta, in quanto decide di omettere ogni tipo di scenografia e
costumi sfarzosi. Scaglia in uno spazio vuoto i personaggi e le otto sedie ai bordi della scena,
segnata in terra con linee che formano un quadrato. Niente suppellettili, niente scene, solo basto-
ni per sorreggersi, trascinare, sfidare e piccoli specchi, simbolo della vanita e della frivolezza, ma
anche strumento di verita per riconoscere la superbia e le maschere dei personaggi dello spettacolo
e anche di quelli del mondo d'oggi.

Nicol Tonello

Classi 2/\A, 27F

Misantropia oggi

Inizio stridente, graffiante, quasi cacofonico. Niente parrucche, tappezzerie, crinoline: Moliere &
stato strappato al suo Seicento, portato in una dimensione atemporale. E stato svuotato di ogni
elemento superfluo, raschiato fino al midollo. Quello che si vede sono otto sagome che si stagliano
nette su uno sfondo nero. Al centro, un simbolico quadrato tracciato per terra a linee bianche, a
ricordare I'antica pedana della Commedia dell’Arte. Sgabelli. Nient'altro.



E su questi toni insoliti che comincia “Misantropo” portato in scena da Mario Perrotta, sia regista
che traduttore. Un Moliére svuotato di ogni elemento superfluo, raschiato fino al midollo, ma non
per questo privato del suo spirito originale. Anzi, & proprio lasciando tutto il potere alle figure dei
singoli personaggi, alle movenze, alla parola (da notare, nella traduzione, la fedelta al verso ales-
sandrino) che I'attualizzazione di quella che potremmo a buon diritto definire una tragicommedia
trova la sua realizzazione pili alta. In fondo si parla di potere, relazioni sociali, corruzione, ipocrisia.
Temi vivi tanto allora, a Versailles, quanto oggi, alla corte del Re Sole di turno.

Il grido di Alceste, additato da tutti come misantropo, € destinato a restare inascoltato: la sincerita
viene schiacciata dalla falsa cortesia, I'amicizia dalle convenienze sociali, I'amore dalla sete di pote-
re. Un manto di perbenismo awolge individui destinati, nella loro frenetica ricerca di popolarita, a
restare soli. Incapaci di provare veri sentimenti, si pugnalano alle spalle a vicenda, ridono squaiata-
mente gli uni degli altri salvo poi, trovandosi faccia a faccia, sfoggiare il loro migliore e piu cortese
sorriso. E contro questa cerchia di awoltoi che si erge il grido di Alceste, unico palesemente malato
e unico, in fondo, sano. £ giustificabile la sua misantropia? E giusta questa "malattia” che lo porta
a rifiutare il mondo, a muovere un passo fuori dalla pedana, a scegliere una vita di solitudine ed
emarginazione? Dal finale non traspare alcuna speranza, alcun barlume che possa fare credere
in un domani migliore. L'intento di Moliére era colpire, con tutta la sua causticita e la sua forza,
una classe corrotta e ipocrita, destinata ad accartocciarsi su sé stessa. Noi, 0ggi, rischiamo di non
trovardi affatto in una situazione migliore. Possiamo pero tentare il miglioramento? Ci & concesso
sperare? Possiamo scegliere di “ammalarci”, magari in forma lieve, della stessa malattia di Alceste,
e creare, relazione dopo relazione, un intreccio sociale migliore? Gia il fatto di apprezzare uno
spettacolo come questo potrebbe essere il primo passo verso qualcosa di nuovo.

Maria Da Re
Classe 27\E

Liceo LEOPARDI-MAJORANA

Misantropia: un’ossessione geometrica

Venerdi 14 Gennaio, al Teatro Verdi di Pordenone, & andato in scena il “Misantropo” di Moliére.
Scritto nel 1666, & una commedia francese in 5 atti in versi, considerata il capolavoro di questo
autore. Rivisto in chiave moderna da Mario Perrotta, regista e attore dello spettacolo, risulta una
perfetta combinazione tra modernita e classicita, in un mix efficace che fa respirare I'aria della corte
di Luigi XIV, ma allo stesso tempo conduce a riflettere sugli stereotipi della societa in cui viviamo. La
traduzione di Perrotta risulta fluida senza rinunciare all'uso dei versi, e sintetizza il testo di Moliére
dilungandosi maggiormente nei dialoghi essenziali come quello tra Alceste e Filinte a inizio dello
spettacolo. Se Moliére ha inserito nella sua commedia riferimenti ai personaggi scomodi per la sua
epoca, Perrotta usa lo stesso espediente per riferirsi ai personaggi della nostra epoca, in linea con
il carattere moderno della rappresentazione.

La scenografia & minimalista, ponendo maggiormente I'attenzione sui personaggi e i loro profili
psicologici, che traspaiono dai dialoghi e dalle azioni in scena. Nel palcoscenico buio e vuoto, spicca
solo una forma geometrica quadrangolare incorniciata da otto sedie, una per ogni personaggio.
Affascinante, inoltre, I'uso de bastoni con I'impugnatura a forma di mano, all'occorrenza trasfor-
mati in sgabelli.

- MISANTROPO
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La commedia rappresenta la storia di un misantropo che, innamorato di una donna che incarna
I'opposto degli ideali in cui crede, cerca di farle cambiare modo di vedere il mondo, tuttavia la sua
testardaggine lo portera ad inevitabili delusioni. Alceste, interpretato da Marco Toloni il quale &
riuscito a farne emergere pienamente il carattere spigoloso, & un personaggio che buca la scena:
il suo cinismo, il suo disprezzo nei confronti dell'ipocrisia del genere umano, la sua misantropia,
lo portano a continui contrasti con gli altri personaggi e il suo ossessivo camminare lungo il peri-
metro quadrangolare lo rendono angosciante. Mario Perrotta interpreta Oronte, poeta sognatore
la cui composizione viene crudelmente sminuita da Alceste, Celimene, 'unica donna amata dal
misantropo, & interpretata da Paola Roscioli, Filinte, amico di Alceste & Lorenzo Ansaloni e gli altri
personaggi sono affidati al talento di Francesca Bracchino, Maria Grazia Solano, Nicola Bortolotti
e Alessandro Mor.

| costumi sono coloratissimi, i personaggi non escono mai di scena, ed alcuni stacchi rock rendono
I'idea dell'estrema modernita del capolavoro scritto da Moliére. Questa rappresentazione, insieme
a "l cavalieri” di Aristofane e “Bouvard e Pécuchet” di Flaubert, fa parte di un progetto intitolato
“La trilogia dell'individuo sociale”, che mira ad analizzare I'individuo nel contesto della societa
riflettendo su una semplice domanda: I'uomo é pitl portato ad essere un individualista o a far parte
di una societa? Queste opere sono “datate”, e come tutti i classici, come ci ricorda Lella Costa,
sono tali grazie al pregio di essere sempre attuali, di essere sempre compatibili con ogni epoca. La
tecnologia si sviluppa, la scienza si evolve, la societa cambia, ma un personaggio come Alceste, &
sempre presente nella nostra societa. Basti pensare ai vari misantropi che spopolano nella televi-
sione e che, appunto, riscuotono ancora grande successo. Molte delle fiction televisive piu famose
infatti propongono questo tipo di carattere che affascina incredibilmente il pubblico, in quanto
circondato da un alone di mistero che lo rende straordinariamente accattivante.

Beatrice Corazza

Grande prima al Verdi di Pordenone: tra critiche ed applausi

Buio. Musica assordante. Luce!

Cosl inizia, il 14 gennaio, la commedia “Il Misantropo” a Pordenone.

Teatro Verdi gremito di alunni e cittadini. Sul palco, la scenografia & talmente semplice da risultare
inesistente: vi & disegnato un quadrato, utilizzato per la recitazione e per i “combattimenti” verba-
li. Intorno ad esso degli sgabelli e nella mano degli attori degli specchietti. Questi sono metafora
della loro interiorita: riflettono le azioni dell'uomo e fanno emergere la vera persona che si cela
all'interno.

Alceste e Filinte aprono lo spettacolo come nel testo francese: un dialogo dai toni aspri. Il primo é
il Misantropo, a cui I'umanita ¢ ostile, il secondo ¢ il suo amico, pili pacato e ragionevole.

Man mano che lo spettacolo prende vita entrano sul ring tutti i personaggi: arriva Celimene, la
popolana sfrontata di cui tutti sono innamorati, Acasto e Clitardo i due nobili pretendenti, Oronte
il poeta alle prime armi, la giovane Eliante, Arsinoe la bacchettone e i servi.

Nel ring non si affrontano solo i personaggi, ma soprattutto gli stili di vita differenti. Il misantro-
po e |'ottimista, la donna di facili costumi e la pudica. Gia dalle prime battute emerge I'odio del
Misantropo per la societa, causato dalla sua esasperazione della sincerita in una societa ipocrita
e falsa.

II protagonista & diretto, a volte anche troppo, e non si cura degli effetti delle sue parole.
Nonostante sia burbero e spregiudicato, nulla puo contro la forza dell'amore. Il suo & un amore



malato per Celimene che portera la ragazza a prenderlo in giro e infine ad abbandonarlo. | due
personaggi appartengono a mondi completamente diversi e la loro unione & dunque impossibile.
Unione impossibile come quella tra Gil Grissom (attore della serie televisiva CSI: scena del crimine)
e Lady Heather, lui un misantropo, lei, invece, una donna mondana che gestisce una casa d'appun-
tamenti per single. Questo per dimostrare che la misantropia non & un tratto estinto nel passato
settecentesco, ma & tuttora presente, anche in televisione:«sedere su una zucca che sia solo mia
piuttosto che stare stretto su un cuscino di velluto» dice Grissom.

Azzeccato quindi il tema, ancora attuale, ma meno la rappresentazione teatrale. E stata statica e
monotona forse per la recitazione gridata ma priva di pathos e per la scenografia inesistente. | per-
sonaggi avrebbero dovuto riempire il vuoto scenico, ma cosi non é stato: sempre presenti sul palco
hanno privato lo spettacolo di azione. Il regista Perrotta ha cercato di attualizzare la commedia
con musiche rock e riferimenti politici, ma in questo modo ha fatto perdere credibilita all'opera. La
nostra societa non gradisce la mescolanza tra passato e presente.

Giorgia Castenetto, Giulia Meozzi

Perrotta e il “Misantropo”: successo rivoluzionario o tentativo azzardato?

Il 14 gennaio al Teatro Verdi di Pordenone ha avuto luogo la prima rappresentazione regionale del
"Misantropo” di Perrotta. Il misantropo, un “carattere” presente nel passato come nella societa
odierna, ¢ colui che essendo poco socievole non ama stare in compagnia e per questo Spesso vive
ritirato. Nella rivisitazione di Perrotta & evidente il riferimento al ventunesimo secolo, infatti, duran-
te lo spettacolo, vengono pili volte citati personaggi conosciuti della nostra epoca. Proprio come
nel cinema e nella letteratura anche nel teatro si vuole far vedere come, nonostante i cambiamenti
in campo economico e culturale, i caratteri e le problematiche siano le stesse di duecento anni fa.
Il regista e attore ha voluto eliminare completamente la scenografia sul palco lasciando solo otto
sgabelli, tanti quanti erano i personaggi, disposti attorno ad una sorta di ring che voleva rappre-
sentare la nostra vita, una continua lotta contro tutto e tutti per realizzare i propri sogni e progetti.
Una scelta difficile. Assieme a quella delle musiche. Perrotta ha affermato di aver rifatto Moliére
facendo Moliere. Ma come puoi fare Moliére senza un minimo di scenografia? Per quanto il regista
possa essere bravo lo spettacolo risentira comunque della mancanza di un'atmosfera settentesca,
trucco e parrucche compresi!

L'alternanza di recitativi a coreografie forse troppo azzardate, accompagnate da musiche non
sempre adeguate al contesto d'ambientazione, tolgono fascino alla rappresentazione in qualche
passaggio.

Le luci e le voci fuori campo risultano talvolta troppo cupe e lugubri rispetto al modo di fare dei
personaggi molto disinvolti e tranquilli. Infine bisogna fare i complimenti agli otto attori che hanno
interpretato i ruoli loro assegnati con passione e fedelta verso il testo originale e che hanno saputo
riempire con la loro gestualita esagerata il vuoto creato dall'assenza di scenografia.

Per quanto si possa apprezzare il voler attualizzare I'opera di Moliere, e quindi il voler mettersi in
gioco, ancora una volta il gusto del pubblico perd tende ad essere conservatore e piti incline alle
tradizionali rappresentazioni, con tanto di parrucconi, carrozze e cavalli!

Eliana Hysollari
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Tradizione e ricerca nel “Misantropo” di Perrotta

Un semplice quadrato delineato da una striscia bianca, che sembra essere un ring da pugilato, con
intorno otto sedie ai bordi; & cosi che si presenta il palcoscenico voluto dal regista e attore Marco
Perrotta, il quale mette in scena la celebre opera di Moliére, Il Misantropo. Il protagonista della
storia & Alceste, un valido Marco Toloni, che conduce la sua vita senza falsi perbenismi e non pie-
gandosi mai a compromessi, incapace di conformare il proprio carattere alle le consuetudini sociali.
Innamorato di Celimene, una giovane donna un po’ smorfiosa ed amante della vita in mezzo alla
gente, cerca di convincerla, ma invano, a rinunciare per amor suo al mondo a cui & abituata, fatto
di divertimenti e uomini pronti a corteggiarla. Alla fine Alceste perduto anche un processo mossogli
contro, decidera dolorosamente di uscire di scena. Quest'opera & un miscuglio di tradizione e ricer-
ca, il testo di Moliere & quasi del tutto rispettato, ma il regista ha avuto la bravura di attualizzarlo il
pil possibile, traducendo le ironie e le prese in giro, dal passato al presente. Otto sgabelli, uno per
ciascun attore, che si muovono in sincronia, facendo qualche volta delle piccole coreografie con la
scelta adeguata del sottofondo musicale, che trasmette affanno e angoscia; quando i personaggi
non recitano, non escono completamente di scena, ma stanno seduti di spalle al pubblico, ognu-
no nel proprio sgabello posizionato sul perimetro del quadrato. La messinscena é quindi affidata
completamente alla recitazione degli attori, che devono coinvolgere gli spettatori senza contare su
qualsiasi altro elemento scenografico, ma con il solo aiuto dei costumi che comungue non sono
molto fantasiosi. Alla fine lo spettacolo & un momento di puro intrattenimento fatto di riflessioni e
considerazioni, che muovono da un classico per rappresentare in modo originale la realta odierna.

Miriam Bottos

Il misantropico gioco della vita

I misantropo: un uomo che odia gli uomini. Ed & proprio nel ring della vita che Mario Perrotta
rappresenta la storia di Alceste, un efficace Marco Toloni, intransigente realista che conduce la
sua vita senza false ipocrisie non piegandosi mai a compromessi, incapace di conciliare la propria
eticita con consuetudini sociali. Innamorato di Celimene, una giovane donna mondana e seducen-
te, cerca di convincerla, ma invano, a rinunciare per amor suo al mondo a cui & abituata. Questo
amore, pero, non é a lieto fine, infatti Alceste, perduto anche un processo intentatogli, decidera
con tristezza di uscire di scena.

L'opera di Moliére, messa in atto con notevole successo il 14 Gennaio 2011 al Teatro Verdi di
Pordenone, & stata rivisitata anche con riferimenti alla politica del giorno d'oggi non troppo
azzeccati e velenosi, il minimo indispensabile per imitare una satira che si ferma al piacere della
battuta. Un'ora e mezza ben utilizzati per realizzare uno spettacolo in cui gli attori si scambiano
battute forti, spigolose o seducenti che richiamano i ritmi di una musica lenta e travolgente per
sottolineare la passione e il gioco della seduzione o a ritmo incalzante per accusare le falsita del
mondo e denunciarle a gran voce.

Su un palco e uno sfondo completamente neri, un nastro bianco mette in evidenza un quadrato
dove i personaggi combattono, battuta dopo battuta. Ai lati ci sono otto sgabelli, uno per ciascun
attore, che si muovono alla fine di ogni scena per entrare nel ring e “giocare” con il loro personag-
gio. Questo gioco si snoda poi attorno agli specchietti che ciascuno porta con sé, appesi al collo
o legati ai fianchi, geniale trovata per far vedere come possono essere indispensabili nella vita di
0gnuno per comunicare con se stessi, per guardare e guardarsi, riconoscersi e criticare i modi di fare



degli altri, mettendoli di fronte alla triste verita; o semplicemente per mostrare la realta dei fatti,
il mondo corrotto, senza le quotidiane maschere che lo sostengono a forza di bugie e tradimenti.
Bravi gli attori, che, con i toni alti e bassi di voce, giocano sul palco, enfatizzando le battute o
sminuendole nel modo e nel momento giusto, con gesti ampi e movimenti studiati, magari a volte
esagerati. Le luci donano alla scena un'atmosfera di suspance alternando momenti di buio con
momenti di nitidezza, tipici di una lotta con spiragli di pace che purtroppo durano poco. Una voce
di sottofondo, quasi la coscienza dello stesso Alceste, suggerisce le mosse o i personaggi che il pro-
tagonista dovra incontrare e sfidare sul ring. Le espressioni del volto degli attori sono degne di lode,
tanto che mostrano chiaramente I'inadeguatezza di un Alceste o la sicurezza di una Celimene, la
paura della cugina o la sciocchezza dei conti, amici di Celimene.

Il pubblico numeroso, presente alla prima, ha apprezzato lo spettacolo, con applausi ripetuti e il
silenzio attento durante la rappresentazione. La tematica dell'opera é si intrigante, ma talvolta
trattata in modo ritmicamente ossessivo e ripetitivo con scambi di battute troppo velodi.

Linda Fabbro
Classe 3AM

Liceo Scientifico M. GRIGOLETTI

Le intenzioni del regista Mario Perrotta

Leggendo la lunga carriera di Mario Perrotta si pud capire che ha gia molta esperienza in teatro,
avendo trattato opere di grande importanza.

Lui stesso pero dice che 'opera di Moliére, il Misantropo, lo ha spiazzato. Lo ha fatto sentire ina-
deguato e immaturo a causa dell'importante “materia” teatrale. Interpreta il Misantropo fin da
subito, assegnandogli dei valori forti come I'amore impossibile e il potere: ogni cosa o fatto che
accade in quest'opera fa parte di un intreccio fra I'amore e il potere, perché ogni cosa é collegata
all'una o all'altra.

La prima chiave di lettura per Perrotta & proprio lo scontro iniziale tra Alceste (il misantropo) e
Oronte (colui che ha il potere) perché proprio da li parte I'analisi della societa malata di potere e
di interessi che permea I'intera opera. Cosi il regista ha voluto far vedere attraverso lo spettacolo
come tutte le vicende dei personaggi siano fortemente influenzate dagli obblighi sociali.

E proprio come scrive Perrotta, per affrontare Moliére bisogna avere la mente sgombra da tutto
quello che potrebbe turbare un accostamento laico al testo. Bisogna definire la propria posizione
per affrontare un classico, ma soprattutto avere le spalle robuste ed “aprirlo” per conoscere ogni
singolo particolare.

Infatti, come egli stesso dice alla fine dello spettacolo, ci vuole coraggio a fare Moliére, non cam-
biando il significato dell'opera, ma interpretandolo e mettendolo in scena cosi com” é.

Marta Bianchini

Filinte, il personaggio piu contemporaneo del “Misantropo”

Come si puod odiare I'intero genere umano? Colui che ci riesce & il misantropo.
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Alceste & un uomo che condanna la sua epoca caratterizzata da scandalosi intrecci di potere, di
politica e sociali. Lui & disgustato da ogni persona che lo circonda a tal punto che non vuole avere
nemmeno al suo fianco I'amico Filinte che, sebbene giudichi e condanni la societa nella quale vive,
cerca comunque di relazionarsi con le persone che ne fanno parte dimostrandosi cosi falso agli
occhi di Alceste. Il misantropo che appare dunque forte contro tutto e tutti ha perd un suo punto
debole: Célimene.

Célimene ¢ una giovane vedova che dopo la perdita del marito si & concessa ogni frivolezza che
la vita le ha riservato, passando i suoi pomeriggi in nobili palazzi dove si circonda di amiche ma
soprattutto di innumerevoli spasimanti che costituiscono I'alta borghesia.

Alceste non approva i comportamenti dell'amata ma e convinto che con il suo amore riuscira a
farla cambiare ¢ sara proprio la sua convinzione che lo portera a perdere Célimene. Chiamato
in giudizio, Alceste, sapendo di essere dalla parte della ragione non si presenta in tribunale per
portare prove a suo favore perdendo cosl la causa. A quel punto essendo totalmente disgustato
dalla societa che lo circonda chiede a Célimene di andarsene via con lui per vivere finalmente una
vita serena lontano dalle menzogne e dagli inganni ma questo comporterebbe per lei la perdita
della sua vita. Célimene, dunque, preferisce rimanere in quella societa poco sincera ma che pero
le appartiene. Nello spettacolo che abbiamo visto una cosa che ci ha colpiti & stato il fatto che
tutti gli attori tranne Alceste possedevano uno specchietto che pendeva lateralmente dalla cinta.
Per quanto ci riguarda questo oggetto aveva due significati: innanzitutto serviva per specchiarsi
e sistemarsi in ogni momento della giornata aumentando cosi il proprio ego e in secondo luogo
per rinfacciare alla persona che si aveva di fronte cio che era realmente e come appariva agli occhi
delle altre persone.

Indubbiamente il misantropo Alceste & una figura corretta, leale che segue un’etica morale di sani
principi ma che non & adatta a vivere in nessuna epoca, né in quella seicentesca né tanto meno
in quella attuale. Filinte invece & I'uomo che compone la nostra societa: un uomo che non accetta
molti aspetti della vita quotidiana, ma che comunque ci convive adattandosi. Questo non vuol dire
che una persona deve annullare tutti i suoi principi e le sue idee per convivere con gli altri, ma
deve semplicemente fare buon viso a cattivo gioco. Vale a dire che in certi casi e in certe situazioni
& meglio non esprimere totalmente e brutalmente le proprie opinioni ma cercare di arrivare a un
punto comune per evitare di dover lottare ogni giorno con tutte le persone che ci circondano finen-
do per rimanere isolati. Sicuramente pero non bisogna arrivare a compromessi perdendo la propria
dignita in cambio di tanti “amici”, bensi bisogna cercare di ridurre il numero delle amicizie essendo
pili sicuri che le persone che ci stanno accanto ci accettino per quello che siamo.

Elisabetta Lus, Giulia Marcocchio

Un gioco di specchi

«E nello scontro tra Alceste (il Misantropo) e Oronte (I'uvomo di potere) che si pud rawisare una
possibile chiave di lettura del testo. E Il che esplode il massimo abuso, dando segno di una societa
talmente malata di potere e di rapporti di interesse, da giustificare, al limite, la misantropia del
protagonista. Il regista Mario Perrotta ha lasciato molti quesiti nelle menti degli spettatori con
la sua scelta di attualizzare e legare alla societa contemporanea comportamenti caratteristici della
corte di Moliére.

La scenografia “nuda” voluta da Perrotta e I'uscita di Alceste alla fine ha contribuito a chiarire la
chiave di lettura adottata dal regista. La societa & il quadrato (disegnato sul pavimento) nel quale



gli attori si dispongono facendo di questa figura il loro ring ideale per porsi al di sopra di tutti gli
altri (come nel caso di Celimene), oppure il loro campo di gioco per soprawvivere (come nel caso
di Filinte).

Il gioco, uno dei temi dominanti di un altro spettacolo a cui abbiamo assistito ossia “L'Inganno”
(regia di Glauco Mauri), fa di Filinte la sua pedina ideale: Filinte, amico di Alceste, si muove nel
quadrato (nella societa) con destrezza sequendo il detto “vivi e lascia vivere”. Celimene, al contra-
rio, conduce il gioco manovrando gli altri personaggi fino a che non si ritrovera lei stessa al centro
del ring sotto lo sguardo di tutti gli spettatori all'esterno di esso. Alceste invece, di scena in scena,
percorre il perimetro di questo quadrato cercando di scavalcarne il confine della societa che egli
stesso rinnega e accusa, fino a quando non diventa vittima dell'amore per Celimene e per Eliante,
trovandosi al centro del ring.

Gli specchi, che ogni personaggio ha con sé tranne Alceste che non ce I'ha ed Eliante che ne ha
due, sono un altro elemento di riflessione per la chiave di lettura dell'opera utilizzata da Perrotta.
Lo specchio & I'oggetto con il quale il proprietario identifica gli altri personaggi e se stesso. Noi
siamo le pedine di un divertente gioco della societa contemporanea che é disposta a “sacrificare”
il proprio tempo per parlare degli altri maliziosamente, comportandosi come Celimene, facendo il
doppio gioco nella vita sociale e lavorativa di tutti i giorni. Alla fine colui che giudica e scredita la
societa riesce finalmente a uscire da quel quadrato che lo costringe a fare i conti con la societa, la
stessa societa che lui non vuole lasciare e che rimpiange una volta uscito.

Ognuno deve guardarsi allo specchio e apprezzare cio che ha e non criticare gli altri ponendosi al
confine del ring, nel quale tutti noi siamo obbligati a vivere e convivere per formare quella societa
macchiata che tanto screditiamo, ma dalla quale non vogliamo separarci.

Valentina Zucchet

L'intransigenza di Alceste

Il Misantropo & una commedia in cinque atti di Moliere, scritta e rappresentata gia dal 1666.

Il protagonista, Alceste, & un intransigente idealista, che pretende di comportarsi senza ipocrisie e
senza piegarsi a compromessi ma incapace di conciliare i propri principi etici con le consuetudini
sociall.

Innamorato di Céliméne, una giovane donna amante della mondanita, cerca di convincerla a
rinunciare al mondo a cui é abituata per amor suo. La differenza dei due caratteri e dei modi di
vivere portera alla fine della gia confusa relazione ed il deluso Alceste, che nel frattempo ha anche
Perso un processo per essersi troppo fidato del principio del giusto, decidera di andarsene lontano.
Altro personaggio principale di quest'opera ¢ Filinte che si contrappone ad Alceste: si ostina a
restare ancorato alla realta, immune ai richiami dell’amico moralista, affermando che il mondo con
i suoi difetti non si pud cambiare e quindi I'unico modo per vivere bene in questa societa pervasa
da immoralita e dissimulazione & I'adattamento a questo mondo fittizio. E Alceste che segue un
disegno impossibile, ed & inevitabilmente votato alla sconfitta.

Eppure sono tanto amici: cosi diversi, cosi vicini. Alceste si commuove per la felicita di Filinte, al
termine della commedia. Filinte ragiona con Alceste e cerca di guidarlo in un cammino di soprav-
vivenza. E in questi due personaggi ¢'é tutta la grandezza di Moliere, capace di far diventare storie
comuni delle storie universali, valide per ogni tempo e in ogni luogo. Il Misantropo € la storia di
chi, contro il parere e i consigli degli amici, non scende mai a compromessi, pone sempre la sin-
cerita al di sopra di tutto, anche a costo di urtare, col rischio di perdere ogni possibile protezione.

- MISANTROPO
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La sincerita e perd un frutto prezioso dai molteplici effetti: sazia lo spirito, appaga la mente; ma
pud essere velenoso a volte per sé e per gli altri. Filinte & dotato di un sano buon senso che lo
costringe a valutare I'opportunita di esprimere liberamente il proprio pensiero; Alceste é fin troppo
rigoroso verso se stesso e gli altri. La sua sincerita & trasparenza del cuore, ma non esamina mai le
conseguenze del suo atteggiamento. Alla fine il suo voler essere coerente con se stesso lo porta
a lasciare tutto cio che gli € caro; ma nella messa in scena di Mario Perrotta Alceste & indeciso, si
guarda indietro, come smarrito; e cio che produce awilimento, prostrazione, disperazione non &
mai un bene.

Forse il messaggio di questo moderno misantropo & che la sincerita non deve essere inseguita ad
ogni costo; perché essa costituisca veramente un nutrimento interiore che ci renda migliori non
pud mai essere disgiunta da una sensibilita attenta, senza inquinanti indulgenze ma anche senza
eccessivi rigori.

Xhenisa Batalli, Valentina Salvemini

La vera natura dell'umanita

Quando leggiamo le prime righe del testo di Moliére il Misantropo la mente, oltre che soffermarsi
sulle battute dei protagonisti, immagina il luogo in cui awengono i dialoghi, forma dei personaggi,
il loro aspetto e gli abiti d'epoca da loro indossati.

Si-apre il sipario del tearo e cio che la nostra mente ha immaginato non corrisponde all" esteti-
ca scelta dal regista il quale ha optato per un palcoscenico spoglio, senza una scenografia che
ricordasse i salotti seicenteschi che facevano da sfondo durante le conversazioni dei protagonisti
dell'opera francese. Un palcoscenico con solo otto sedie dalle quali gli attori muoveranno per dar
vita ai personaggi; ed al centro del palco si intravede il disegno di un rettangolo.

Ecco sul palco muoversi due figure maschili che incarnano Alceste, uomo che va contro la falsa
benevolenza della societa in cui vive e che non si risparmia nella liberta di parola e pensiero senza
aver paura del giudizio negativo della gente che lo circonda, e Filinte, amico fidato di Alceste che
pur di vivere in tranquillita non ha paura di mettersi contro il giudizio dell'amico che lo accusa di
essere falso ed ipocrita nel donare la propria amicizia a tutti non perché egli lo voglia veramente
ma perché per la societa e diventata un abitudine.

I due attori si dispongono all'interno del rettangolo che metaforicamente puo risultare come un
ring nel quale i personaggi che vi entrano si mettono a confronto tra di loro rivelando la vera faccia
della societa in cui vivono fatta di relazioni di convenienza come quella tra la protagonista femmi-
nile Celimene ed i suoi amanti: i marchesi Acaste e Clitandro, e lo scrittore Oronte.

Gli attori indossano abiti tipicamente moderni che tra di loro si assomigliano tutti tranne quello del
protagonista Alceste, il quale veste di nero senza un tocco di colore a differenza degli altri, forse
a significare la voglia di distacco che questo personaggio vuole assumere all'interno del gruppo; e
I'abito da suora indossato da un altro personaggio femminile, Arsinog, il quale vuole richiamare il
pudore che questo personaggio vuole conservare agli occhi della societa; pudore peraltro smentito
dagli atteggiamenti e dalle parole di lei.

Se nella sua opera Moliére non ha il timore di citare, anche se indirettamente, qualche personaggio
politico dell'epoca, stessa scelta é stata compiuta da Mario Perrotta, attore e regista del rifacimento
teatrale, il quale storpiando i nomi di politici nostrani si burla di loro e delle vicende che quotidia-
namente li vedono protagonisti.

Due sono gli elementi che catturano I'attenzione degli spettatori: la prima & il continuo specchiarsi



da parte del personaggio, una metafora che vuole comunicare che certe persone ai nostri occhi
possono sembrare diverse da cid che sono ed il loro vero io  I'immagine che viene riflessa nello
specchio.

Il secondo elemento invece & I'uso di una certa fisicita come il ballo, ad esempio il tango tra Alceste
e Celimene, per esprimere la passione tra i due; oppure I'uso della musica moderna per stordire,
confondere, imbrigliare nella rete dei personaggi. Sono tutte scelte operate ad uno scopo: dimo-
strare che non c'e un Misantropo antico e uno nuovo. Il “Misantropo” parla ad ogni generazione
perché si interroga sulla vera natura dell'umanita, senza bisogno di abiti secenteschi e sipario rosso.

Janet Asaa Boachie, Giada Huda El Ghalemi
Classi 37C, 47C

[.5.1.S. P. SARPI
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La stanza

L'incomunicabilita in una “stanza” del mondo

Per il quarto anno consecutivo, noi della classe 5B scientifico del liceo Pujati di Sacile abbiamo
partecipato al progetto Adotta uno spettacolo, per merito del quale abbiamo potuto assistere a
quattro spettacoli che, grazie anche alla successiva accurata analisi e alle discussioni affrontate in
classe, hanno favorito in questi anni una nostra notevole crescita culturale e hanno fatto nascere
in molti di noi la passione per il teatro che altrimenti sarebbe forse rimasto sconosciuta.

I 27 gennaio 2011, cinquantaquattro anni dopo la sua prima rappresentazione, abbiamo assistito
a "La stanza”, traduzione del titolo originale “The room”, scritta dal drammaturgo inglese Harold
Pinter, premio Nobel per la letteratura nel 2005, che & recentemente scomparso. Il dramma é stato
messo in scena dalla compagnia Teatrino Giullare al Ridotto del Teatro Comunale Giuseppe Verdi
di Pordenone davanti ad una sala gremita.

Sicuramente cio che piti ha colpito I'uditorio ¢ stato I'utilizzo di un allestimento scenico essenziale,
per il quale la compagnia ¢ arrivata finalista al premio Ubu 2010, considerato il riconoscimento
pili alto per il teatro italiano. Esso era costituito dalla facciata esterna di un grande e consuma-
to palazzo, dal quale si apriva una piccola finestra affacciata sulla strada e quindi sul pubblico,
unico pertugio e unica fessura dalla quale assistere alla scena formata da un unico locale. Questa
minuscola e claustrofobica stanza rappresenta I'esclusione, I'oppressione e la minaccia del mondo
esterno da cui i protagonisti sentono il bisogno di estraniarsi. Cio & ben visibile, in particolare, nella
paura della protagonista Rose nei confronti dei “foreigners”, la cui origine si puo ricollegare con
la religione ebraica dell'autore .

Queste forti emozioni sono state sostenute e sviluppate dalla splendida interpretazione dei due
attori che, grazie all'utilizzo di maschere in lattice e alla distorsione delle loro voci, hanno inter-
pretato | sei personaggi protagonisti e reso al meglio il senso di incomunicabilita e di distacco,
rispecchiando esteriormente il dubbio interiore che li attanaglia, in particolar modo Rose. L'utilizzo
delle maschere ricorda moltissimo il teatro greco antico dove I'uso di sole due maschere identifi-
cava il messaggio della rappresentazione: una maschera “dolorosa” per la tragedia, una "gioiosa”
per la commedia.

Inoltre i loro inquieti movimenti e i loro deliranti dialoghi hanno dato al pubblico un attualissimo e
concreto esempio di incomprensione, irrequietudine e squilibrio all'interno di un nucleo familiare
incompleto e lacerato, dove Rose € la figura madre verso cui Berth (il marito) prova un desiderio
proibito e dove la semplice realta viene ripetutamente contraddetta nel mescolare finzione e verita
al fine di creare un forte senso di frustrazione e sconcerto nel pubblico.

Il nostro giudizio, che all'inizio era stato prevalentemente negativo a causa della ardua compren-
sione dello spettacolo, dopo che abbiamo potuto approfondirne alcuni nodi fondamentali, si é tra-
sformato in un giudizio di apprezzamento perché il messaggio si é rilevato spietatamente attuale.
Osserviamo quindi come I'analisi dell’opera e dell'autore siano fasi necessarie per comprendere al
meglio ogni spettacolo e in particolar modo opere difficili come “La stanza” e come queste fasi
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possano rendere dawvero gratificante e costruttiva la decisione di regalare a noi stessi qualche ora
a teatro.

Cordazzo, De Pollo, Fasan, Pescarollo, Tomasella
Classe 5"Bsc

Licei Sperimentali G. A. PUJATI

- LA STANZA

Perché non possiamo fare a meno dei classici

106



VZNVLS V1 - 12ISSe[> 19p Oudw e aley owe|ssod UOU 3Ydidd

JMeng v 9,181 87T
OJUnuUBIDS g 0dJB SRIOW

107

LBZUES BT, BJado,|au oUBZZIaiouos
IS IN2 Ul OPOW || Pa Si0INE jJep ajejies)
ayopewsl jedipund o) oipizuapine ipuinb oy

EJIQE IN2 U] BSED Bj|9U 0sJ0dsE odwag Ip
opolad |Ns UEBISEIIUOD IUOIZBLUIAYE B) 350Y

3JoLIa1ul 01qqNp [3p 01Yy223ds 3 Bsned
3 3|eaJ [3p BY

oIIsISSE oWejgqe no e ejjanb w ajuawesoaid
nid @ siado ans ajjep oulalulLie aJoine jjap
adogs o 8 oiifessew | Bzzeseyo joiBbew uoo
2J9pURIdWO0 @ 8J2j00RAUL 1D BUY (B 8jENBIU00
eddew vun siezziesl |p 0sj08p 0y 18juid H P
BZURIS BT, Ojoorllads ojop auaisia B oynbaes u)

B1ISpPEIILC]) BYESY BT _‘

I_ ezuEls E|Ep EBNY Ip BucizEWA E| Jad
edj0D |p 05U3S [3P BUO|ZEZZ||ELIAIEN

A3y 1p auoizueddy

BUJ3IS? BIjEA) B||Ep/OSJ3A
ebny 1p oaneua
PPIY "]y UOd 0510351

SPUBS "SI 3 I IP BUSIA |

013|dwodu) aJelwey
 ©312nU 3P 3UoIs53.d53 _

| a1ped fep asoy 1p ebn4 -
| yas2g 1p 2ased ep A3y 1p 3uoisdN |

031g1o4d oLApIS3P un eAosd yuIg
1N 05J3A dipew einby 3 250y |

7 BJueWY 3 aijfow aJpew

_ 3UOIZBZZNAW|W IP IBIUALL|||B) OAIIBIUD |
_ Piwiuopnasd uapa |16.y ul 016nj1 1p 01SNL [BLW o:_uﬂ.._w._.f

\A BI2JBUIW I OSU3S || 3 BZURIS BT

-ﬂ":sm 5-
IRuid pjosey

| BUJRISA FI|BAJ B||3P AUOISNAIUI||EP OIBIYI PO
| OUJaW| 01GIIIND3,| [P ClUAWI|UBIUEW

0332 0463u [2p 3uoisHIN |

L[ES awoy awo),

A3y 1p 2uoizieddy

01BSSEJ || 3 BLIOWIW BT

_ ,SSOMI[ B SEM Winw Aw uiy] |, PPy 4| Ip duoizisoddng

,S1auBlaioy, | 0s1aA 35Oy Ip u._aE_._._

9|en)1aduod eddew euf



____ LaBottega del Caffe

Con Marina Bonfigli, Antonio Salines,
Massimo Loreto, Virgilio Zernitz

Regia di Giuseppe Emiliani
Sacile, Teatro Zancanaro, 16 febbraio 2011

Percorso “Perché non possiamo fare
a meno dei classici”

Liceo Leopardi-Majorana - Pordenone
Classe 17Ec

Coordinatrice: prof.ssa L. Covre

Licei Sperimentali G. A. Pujati - Sacile
Classi 37Bsc, 47A

Coordinatrici: prof.sse A. Truccolo, G. Segatto,
M. Marmai

Liceo Scientifico M. Grigoletti - Pordenone
Classe 47B
Coordinatrice: prof.ssa S. Savocco

Teatro Zancanaro

Foto di scena



La Bottega del Caffe

Vizi e virtu intorno a una tazza di caffé

Quante storie si possono intrecciare intorno a un tavolino e a delle tazze di caffe?

Molte, se ci si trova nella Venezia del ‘700, nei pressi di una bottega del caffe, per I'appunto, il cui
proprietario si trova a dover risolvere i guai e i malintesi di una serie di personaggi che frequentano
il suo locale, ostacolato da un nobile chiacchierone e ficcanaso. Questo & quel che accade ne “La
Bottega del Caffe” di Carlo Goldoni, andata in scena al Teatro Zancanaro di Sacile il 16 Febbraio
ad opera della Compagnia del Teatro Carcano.

Una rappresentazione che conta su ottimi costumi e scenografia, che riproducono magistralmente
uno spaccato di quell'intricata e raffinata citta che e la Venezia settecentesca, e conferiscono
alle vicende una cornice suggestiva e realistica. In questo scenario che la sottolinea e la risalta,
si inserisce una recitazione vivace e coinvolgente, in cui i personaggi spiccano con i loro caratteri
e comportamenti. Un saggio e generoso Ridolfo, che, a mio parere, appare come una sorta di
"protettore” che osserva con interesse le vicende, pronto a intervenire al momento giusto, un
incauto e istintivo Eugenio, mercante che si rimprovera per i suoi vizi ma poi vi ricade, una Placida
speranzosa ma preoccupata e uno sveglio e opportunista Trappola sono solo alcuni dei personaggi
della commedia, che emergono nel loro spessore psicologico grazie a un'attenta interpretazione.
Trovo tuttavia che, fra essi, quello che risulta meno incisivo, visto il ruolo importante che assume
nella vicenda, & don Marzio, che, se confrontato con quello interpretato da Tino Buazzelli nel 1973
nell'edizione televisiva di Edmo Fenoglio della commedia, manca in alcune occasioni di prepotenza
ed esuberanza. Il nobile napoletano rischia di passare cosl in secondo piano e talvolta il suo carat-
tere non viene pienamente espresso e trasmesso al pubblico.

Sempre confrontando questo spettacolo con quello di Fenoglio, mancano in alcuni personaggi
gli accenti dialettali che ne farebbero sia intendere meglio la provenienza sia ne calcherebbero la
caratterizzazione; questo secondo me & un peccato.

Comunque la Compagnia del Teatro Carcano é riuscita a portare sulla scena in maniera efficace
uno spaccato della realta borghese del ‘700, con la vivacita e I'ironia tipica di Goldoni, che ne
trasmette vizi e virtl senza farsi mancare una critica sociale, seppur velata, del suo tempo; ma che
forse puo anche adattarsi al nostro.

Giulia Popaiz
Classe 1AEc

Liceo LEOPARDI-MAJORANA

Uno spettacolo entusiasmante

Il 16 febbraio alcuni studenti dei Licei Sperimentali Pujati hanno assistito alla rappresentazione
teatrale "La Bottega del Caffe”, presso il teatro Zancanaro di Sacile.
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La Bottega del Caffe, una delle commedie piti importanti di Carlo Goldoni, composta nel 1750,
narra delle vicende che si svolgono in una piazzetta di Venezia in cui si affacciano tre botteghe: un
caffé al centro, una sala gioco sulla sinistra e sulla destra un parrucchiere e barbiere.

Il commediografo veneziano non intende concentrarsi sulle vicende di un solo personaggio prota-
gonista ma, con occhio esterno, rappresenta diversi personaggi della vita cittadina le cui emozioni
e pensieri risaltano subito ai nostri occhi.

Brevemente la vicenda narra di un giovane che perde continuamente denaro a causa del vizio del
gioco; inizialmente si affida ad un usuraio per ripagare i debiti di gioco, poi al signor Flaminio, che
continua a truffarlo. Infine, dopo aver dovuto perfino cedere gli orecchini della moglie all’usuraio
Don Marzio, per ricevere in cambio del denaro, il proprietario della bottega del caffe decide di
aiutarlo economicamente.

Con I'arrivo della moglie di Flaminio, che si & travestita da pellegrina, si creano innumerevoli equi-
voci causati soprattutto da Don Marzio, prepotente, ambiguo e chiacchierone che cerca in tutti
i modi di provocare sgomento e preoccupazione sia nella moglie che nell'amante di Flaminio e
anche nella moglie del giovane Eugenio.

La vicenda, dopo fraintendimenti, baruffe, colpi di scena e confessioni si conclude con la riappaci-
ficazione del conte e di Eugenio con le rispettive mogli, mentre Don Marzio lascia la citta.

La commedia ¢ stata interpretata molto bene dagli attori: non é stata per niente noiosa, anzi perfi-
no entusiasmante perché il ritmo narrativo era veloce e quindi teneva viva I'attenzione; inoltre I'uso
di battute ed espressioni dialettali hanno reso simpatica e piacevole la rappresentazione. Infine la
scenografia e gli abiti degli attori erano ben curati anche nei dettagli.

Davide Pivetta

La grande attualita di Goldoni

La sera del giorno 16 febbraio 2011, al Teatro Zancanaro di Sacile, noi studenti della classe 3B
dei Licei Pujati abbiamo partecipato alla visione dello spettacolo “La Bottega del Caffe” di Carlo
Goldoni, il famoso commediografo e librettista italiano del XVIII secolo, portato in scena dalla
Compagnia del Teatro Carcano.

La commedia & ambientata a Venezia nel diciottesimo secolo, in una piccola piazzetta, o campo,
sulla quale si affacciano diverse case e negozi nonché la bottega del caffé del mercante Ridolfo, la
quale da anche il nome alla commedia, in quanto costituisce lo scenario e lo sfondo della storia.
All'interno della storia si delineano quasi da subito le due figure fondamentali che svolgono ruoli
opposti: Don Marzio, gentiluomo napoletano indiscreto e spione, il cui intento & sempre quello
di spettegolare e seminare zizzania fra le persone; il caffettiere Ridolfo, invece, uomo onorato,
impersona quella coscienza razionale che dovrebbe esser propria di ciascuno. Egli, insieme al suo
garzone Trappola, fa da antagonista ed antitesi a Don Marzio, il quale al termine della commedia
lascia la citta di Venezia, additato da spione e maldicente. Nelle ultime battute pronunciate da Don
Marzio si colgono |'amarezza e la tristezza e la delusione provate dal personaggio. Per quanto, in
un primo momento, possa sembrare anacronistico fare un paragone della commedia con il giorno
d'oggi, essa risulta, invece, sotto diversi aspetti veramente moderna: in primis il tema ricorrente del
gioco d'azzardo, che risulta essere il motivo principale dei guai di Eugenio, mercante veneziano, il
quale pud in un qualche modo impersonare coloro che sono sommersi da debiti dovuti alle scom-
messe; altro tema presente nella commedia ¢ il tradimento, inteso sia come coniugale che come
tradimento della fiducia: nel primo caso ci si riferisce ad Eugenio e al Conte Leandro, nel secondo,



invece, allo spione Don Marzio.

Questi temi risultano essere la chiave di volta di un secondo piano di lettura della commedia, ovve-
ro quello socio-economico: Goldoni, riprendendo gli aspetti della vita quotidiana, tra cui anche il
commercio e I'economia (la bottega del caffé, il barbiere, lo scambio di merci tra cui tessuti e panni,
I'usura), trasmette maggiore realta e credibilita nei contenuti che intende proporre al pubblico, il
quale puo, quindi, farsi un'idea molto piti chiara di come si vivesse all'epoca in una delle maggiori
Citta italiane e d'Europa.

Marco Berardi

Il 16 febbraio ci siamo recati presso il teatro Zancanaro di Sacile per assistere alla messa in scena di
"La Bottega del Caffe” di Carlo Goldoni, a cura della compagnia del Teatro Carcano.

La commedia vede protagonisti tredici personaggi che raccontano la loro storia in una scena sta-
tica, appunto una bottega del caffé. Su questa scenografia si vedono comparire pian piano tutti i
personaggi le cui vicende sono controllate e collegate da Don Marzio, il pettegolo sempre seduto
al tavolino della bottega. Il proprietario della locanda, Ridolfo, & il personaggio chiave che tiene le
fila degli avvenimenti, che inizia e pone fine alle vicende con maestria, mantenendo saldo il buon
5enso.

Tutti i personaggi fanno parte della borghesia e rappresentano la vita quotidiana e i gesti del
tempo: non a caso & stata scelta una bottega del caffé, perché luogo di ritrovo per awentori
abituali e di passaggio. La trama di quest'opera teatrale & semplice e comprensibile a chiunque:
inizia tutto da Eugenio, un mercante con il vizio del gioco che ha perso molto denaro nei confronti
di Flaminio, il falso Conte Leandro. Le mogli di questi due personaggi, rispettivamente Vittoria e
Placida tentano in tutti i modi di distogliere i mariti da questo vizio, ma invano. Don Marzio, anzi,
incita Eugenio al gioco prestandogli delle monete d'oro; intanto pero il pettegolo si intromette
nella vita delle due mogli. Volendo anche seminare zizzania, incita i due giocatori a festeggiare, ma
vengono scoperti dalle mogli. | tranelli di Don Marzio trovano un fiero oppositore nel caffettiere
Ridolfo e nel suo garzone Trappola, che aprono gli occhi a Eugenio e a Flaminio: pentiti, i due si
ricongiungono alle mogli, mentre don Marzio lascia la citta. La commedia & chiaramente a lieto
fine: tutto rientra nell'etica e nella morale comune, che vede trionfare il bene e punire il male.

In questa commedia sono stati evidenziati molti sentimenti attuali anche ai giorni nostri come
Iinvidia, I'amore, I'odio e la brama di denaro. Il tema del bene contrapposto al male pero fa da
padrone durante tutto lo spettacolo: chiaramente Don Marzio non sta dalla parte del bene e,
impicciandosi nella vita privata di chiunque frequenti la bottega, semina la discordia tra i perso-
naggi e rivela segreti personali; Ridolfo il caffettiere, invece, riesce sempre a sistemare i disquidi e
a fermare le malelingue.

Lo spettacolo & stato molto interessante non solo per i contenuti e il linguaggio usato, ma per
I'attualita del tema, nonostante questa commedia sia datata a meta del XVIIl sec. La scenografia
e i costumi sono stati molto utili per comprendere meglio la situazione e identificare i personagg
nel loro ruolo, ad esempio I'umile vestito di Placida faceva capire meglio il suo ruolo di pellegrina,
o I'abbigliamento dello stesso caffettiere rendeva esplicito il suo ruolo.

Al termine dello spettacolo c'é stata una grande ovazione dedicata a tutta la compagnia teatrale
perché lo spettacolo e piaciuto molto a tutto il pubblico in sala, che comprendeva non solo ragazzi
del liceo, ma anche adulti piu esperti e critici nell’ambito teatrale.

llaria Prizzon
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Un'inattesa interruzione...

Sialza il sipario e siamo subito catturati dalla prorompente dinamicita del caffettiere Ridolfo che,
puntuale alle otto, concede ai suoi clienti il loro irrinunciabile caffé. E proprio qui che Don Marzio
ascolta e racconta maldicenze su chiunque passi nei dintorni della bottega del caffé. Ha cosi inizio
I'intreccio della commedia, con Don Marzio che svelera alla giovane Vittoria i debiti che suo marito
Eugenio accumula, sera dopo sera, dal biscazziere Pandolfo e il saggio Ridolfo che cerchera di
allontanare il ragazzo dal vizio del gioco. Ad aggravare la situazione creatasi nella locanda interver-
ranno i problemi della pellegrina Placida, in cerca di suo marito, il finto conte Leandro.

Gli attori trasmettono con maestria i sentimenti dei diversi personaggi lasciando il pubblico sospeso
soprattutto durante la pausa dell'intermezzo quando I'attrice Marina Bonfigli, che interpreta la pel-
legrina, rende noto agli spettatori che, a causa dei tagli governativi nel campo culturale, I'opera si
dovrebbe interrompere in quel preciso istante. Il momentaneo spaesamento del pubblico svanisce
perd quando I'attrice annuncia che, seppure i fondi non siano disponibili, lo spettacolo continuera
per rispetto di coloro che amano I'arte e la cultura.

Nella parte finale, grazie all'arresto del biscazziere Pandolfo e alla riappacificazione fra il conte
Leandro e sua moglie, la commedia si conclude con un lieto fine tipico delle commedie goldoniane.
E cost il poco affidabile Don Marzio, ammettendo le sue colpe, & costretto ad andarsene da Venezia
lasciandosi dietro i personaggi riconciliati che si godranno il piacere di una calda tazza di caffe.

Hasa Zyber

La “Bottega del Caffé”: Goldoni nel passato e nel presente

Rappresentata il giorno 16 febbraio 2011 al Teatro Zancanaro di Sacile, con almeno duecento stu-
denti del vari Licei della provincia di Pordenone in sala, La Bottega del Caffé composta da Goldoni
nel 1750, risulta essere una commedia molto spiritosa e potenzialmente attualizzabile, dal momen-
to che i temi trattati sono quelli del denaro, del vizio e del pettegolezzo, owvero problematiche
innegabilmente presenti tutt'oggi.

La vicenda prende I'awio da un avwenimento molto serio come I'imminente fallimento economico
di Eugenio, dedito al gioco di azzardo, per poi spostarsi verso il pettegolezzo, debolezza di Don
Marzio, la cui malalingua sara causa di mille equivoci e motivo di ogni nuovo sconvolgimento della
storia.

L'opera ¢ di un unico atto di poco meno di due ore, pit che sufficienti per raccontare gli eventi di
una piazzetta veneziana, composta da tre botteghe «quella di mezzo ad uso di caffe; quella alla
diritta, di parrucchiere e barbiere; quella alla sinistra ad uso di giuoco, o sia di biscazza». | perso-
naggi di Goldoni, che ruotano intorno alla piazza, in queste scene sono spesso delle incarnazioni,
nel buono e nel cattivo senso, dei tanti caratteri umani in cui ognuno si puo riconoscere.
L'allestimento della compagnia del Teatro Carcano appare dominato dal contrasto tra il caffettiere
Ridolfo e Don Marzio di Salines, impersonato con grande maestria, nonostante il personaggio
perda la sua napoletanita. Il primo, infatti, cerca di portare ad un lieto fine ogni vicenda ingar-
bugliata dal secondo, dimostrando di avere dei veri valori ed una forte etica personale. L'ultimo
invece & regista di ogni malignita e si rivela sempre pronto a spettegolare con chiunque. In ogni
caso questo personaggio alla fine sara “punito” in duplice modo: gli sforzi di Ridolfo porteranno
il lieto fine, riuscendo a sistemare tutti i guai causato da Don Marzio e a riportare sulla retta via il
giocatore e mercante Eugenio che si riappacifichera con la moglie; il pettegolo Don Marzio sara



addirittura bandito dalla citta, rifiutato e riconosciuto come un furfante bugiardo.

Goldoni in questo spettacolo ha voluto rappresentare una morale, che in parte si & persa nei secali,
in cui si preferiva un comportamento prudente ed onesto, anziché la prepotenza e la convinzione
di essere padroni della vita d'altri.

In conclusione, si puo affermare che lo spettacolo & stato ottimo, ma soprattutto classico e tra-
dizionale, con nessun tipo di innovazione tecnologica, proprio come Goldoni dovrebbe essere
rappresentato.

Gli attori erano molto preparati, forse I'unica pecca é stata quella di avere una scenografia poco
curata nel dettaglio, ma questa puo essere anche stata una scelta del regista Giuseppe Emiliani per
dare maggior importanza ai personaggi piuttosto che al luogo: i pregi, comunque, sono di gran
lunga maggiori, visto che la compagnia ha messo in scena uno spettacolo incalzante, il cui ritmo
aumenta in velocita progressivamente alle vicende dei protagonisti. La messa in scena e ricca di
momenti esilaranti e di battute inaspettate, dovute anche alla possibilita di individuare situazioni
molto familiari: la piazza, infatti, rappresenta i vari contatti sociali costruiti attorno ad ogni indi-
viduo e di conseguenza € logico che tutti gli spettatori possano riconoscersi nelle problematiche
quotidiani dei protagonisti.

Fulvia Ballin A. B.

Il trionfo del bene sul male

Sicuramente suggestiva la rappresentazione teatrale dell’opera di Goldoni “La Bottega del Caffe”,
messa in scena dalla compagnia teatrale del Teatro Carcano.

La scenografia ci introduce subito nell'atmosfera di una tipica giornata veneziana del '700: tra
una bottega del caffe, di proprieta di Ridolfo, il negozio di un barbiere, la casa di un biscazziere,
Pandolfo, e la casa della giovane ballerina Lisaura, si susseguono numerosi avwenimenti, cause di
pettegolezzi, false chiacchiere e cattiverie. Eugenio, giovane commerciante di stoffe aiutato da
Ridolfo, ammaliato da Lisaura, trascura la moglie Vittoria, pur dimostrando di volerle sinceramente
bene, e passa le sue giorate tra la bottega del caffé e la bisca di Pandolfo, lasciandosi truffare
dal conte Leandro, altro impostore della commedia, al quale & debitore di molti soldi. Sotto le
spoglie di Leandro si nasconde Flaminio, disperatamente cercato dalla moglie Placida, che giunge
nelle vesti di pellegrina per ritrovare suo marito e riportarlo con sé. A complicare la situazione ci
si mette Don Marzio, nobile napoletano che passa le sue giornate alla bottega spettegolando sui
fatti degli altri, ficcando il naso dappertutto e spargendo zizzania tra i diversi personaggi coinvolti.
La storia, nonostante tutto, si conclude nel migliore dei modi soprattutto grazie all'intervento e alla
mediazione di Ridolfo: Eugenio torna dalla moglie; Lisaura, tradita da Leandro, con il quale stava
per sposarsi, lo caccia di casa. Leandro, ritrovato dalla moglie, si pieghera ad una vita onesta; la
bisca viene scoperta e Pandolfo viene arrestato; Don Marzio, quasi pentito, abbandona la citta in
quanto ormai malvoluto da tutti per cio che aveva causato.

Come quasi in ogni commedia abbiamo il trionfo del bene sul male, della ragione sull'immoralita
e dell'onesta sull'inganno.

Gli intramontabili temi trattati in questa commedia da Goldoni ci fanno riflettere su come in verita
cio che I'autore vuole sottolineare e comunicare rimane sempre intuibile in quanto riconducibile a
cio che awviene nelle nostre realta quotidiane tuttora: questa sua capacita ci dimostra che non sono
mai cambiati e mai cambieranno i difetti e le virtu legati all'essere un uomo.

La bellezza dei costumi, la scenografia abbastanza curata e la notevole capacita recitativa degli
attori hanno reso lo spettacolo molto coinvolgente e gradevole. Gli interpreti hanno saputo imme-
desimarsi perfettamente nei personaggi, sia psicologicamente che linguisticamente, nonostante

- LA BOTTEGA DEL CAFFE

Perché non possiamo fare a meno dei classici

13



- LA BOTTEGA DEL CAFFE

Perché non possiamo fare a meno dei classici

114

qualche possibile difficolta di pronuncia nel dialetto usato da Goldoni.
Senza dubbio una rappresentazione che onora la straordinaria opera del famoso scrittore veneziano.

Laura Bolzan

Lo spettacolo teatrale “La Bottega del Caffé” di Carlo Goldoni si & rivelata un’ottima rappresen-
tazione da diversi punti di vista. Partiamo dalla trama che, inizialmente, puo sembrare semplice e
banale, ma che si dimostra, invece, ben costruita e articolata man mano che lo spettatore conosce
quello che & il personaggio chiave della vicenda: Don Marzio. Quest'ultimo, un nobile dal fare
apparentemente gentile e amichevole, si rivela una persona infida e pericolosa poiché, volutamen-
te, si diverte a mentire riguardo alla sorte degli altri personaggi della vicenda. Tutti, purtroppo, si
fidano inizialmente di lui, ma & un lieto fine che rende giustizia a tutti coloro che hanno subito le
sue beffe. Riguardo al titolo, La Bottega del Caffe rappresenta |'elemento di sfondo della vicenda
ma anche il luogo che permette I'inizio e la progressione dei fatti narrati, perché & proprio qui che
si intrecciano le vite dei personaggi.

I tipo di linguaggio usato & un elemento fondamentale dello spettacolo poiché, oltre a contestua-
lizzare la vicenda nel panorama storico della Venezia della meta del Settecento, & importante per
la comprensione delle varie battute dei personaggi. Ad esempio ci sono molte espressioni dialettali
introdotte nelle battute di personaggi come Trappola che, molto probabilmente, sono conosciute
solo nel Veneto o nel Friuli. £ invece piu forbito e soave il linguaggio di personaggi come Don
Marzio o Eugenio, il giovane che per la passione del gioco d'azzardo perde molto denaro.

F interessante vedere come attorno ad un solo personaggio e ai suoi difetti, si intreccino temi di
spessore come |'amore e il denaro. La storia d’amore di Placida, una donna che si finge pellegrina
per ritrovare il marito Flaminio, che I'ha ripudiata fingendosi un nobile, ne & un esempio.

Ci sono poi due personaggi che si oppongono a Don Marzio nel corso della vicenda: Trappola e
Ridolfo. Essi sono rispettivamente il cameriere e il proprietario della bottega e aiutano Flaminio ed
Eugenio a tornare sulla retta via e a diffidare delle menzogne di Don Marzio. Trappola e Ridolfo, &
il caso di dirlo, sembrano quasi rappresentare il loro luogo di ristoro come una sorta di redenzione
per i poveri Flaminio ed Eugenio. E probabile che con questa commedia Goldoni abbia voluto
dimostrare come anche un luogo banale, come una bottega del caffé, possa essere importante
per uscire da situazioni difficili.

Federico Poletto

Una commedia molto divertente

Dopo il debutto nei pit importanti Teatri d'ltalia, la Compagnia del Teatro Carcano é arrivata al
Teatro Zancanaro di Sacile con una commedia classica, “La Bottega del Caffe".

L'opera di Goldoni inizia in una piazzetta di Venezia dove, gia dalle prime luci del mattino, Ridolfo
apre la sua bottega del caffé. In questo piccolo angolo di Venezia iniziano a comparire una serie di
personaggi, diversi uno dall'altro, ma con storie legate tra loro. Appena aperta la caffetteria, arriva
Eugenio, mercante di stoffe che ha iniziato a perdere i suoi denari al gioco per colpa di Flaminio.
Subito dopo giunge don Marzio, gentiluomo napoletano, il quale inizia a parlare con Trappola,
garzone di Ridolfo, dando vita a una serie di equivoci. Infatti, per colpa sua, la moglie di Eugenio
e Placida, la vera moglie di Flaminio, dovranno superare una serie di ostacoli posti dal napoletano.



Tutte le malefatte di don Marzio verranno risolte da Ridolfo il quale convincera i mariti a ricongiun-
gersi con le rispettive mogli e a far scappare il malfattore.

Owiamente la commedia si fonda sul carattere esilarante di don Marzio, il quale con i suoi pette-
golezzi stravolge la vita dei personaggi. Ma anche Ridolfo ha un ruolo essenziale, infatti riesce a
risolvere i problemi del protagonista.

| personaggi incarnano gli aspetti dei vari caratteri umani, come il vizio e I'onesta che rendono la
commedia goldoniana realistica e divertente. Uno dei personaggi pili caratteristici & sicuramente
Trappola che esce con battute allegre in ogni situazione.

Come in molte commedie, anche qui troviamo un lieto fine dove “il cattivo” viene smascherato e
punito dagli altri personaggi.

Non c'é dubbio che la compagnia teatrale sia riuscita a rappresentare la commedia in modo
impareggiabile anche se si sarebbero potute incrementare le scene comiche, come le barzellette
di Trappola, e abbreviare le scene della pellegrina Placida. Ma, tutto sommato, la messa in scena
& comunque ricca di momenti esilaranti e per questo bisogna ringraziare la regia di Giuseppe
Emiliano e le scene e i costumi di Guido Fiorato. Bravi gli attori Virgilio Zernitz nei panni di Ridolfo,
Antonio Salines il pettegolo don Marzio, nonché tutti gli altri attori della compagnia.

Alberto Palu
Classe 3"Bsc

Licei Sperimentali G. A. PUJATI

Una grande interpretazione di Virgilio Zernitz

Commedia divertente e spassosa, ambientata nella Venezia del Settecento animata da un fervore
economico e culturale che si riunisce nelle varie botteghe facendone una citta cosmopolita, “La
Bottega del Caffe” rappresenta i vizi e le virtu della Repubblica veneta: i primi espressi nella maldi-
cenza e nella superficialita di Don Marzio, gentiluomo napoletano interpretato da Antonio Salines
e nel vizio del gioco dello sfortunato Eugenio, interpretato da Umberto Terruso; le virti emergono
invece nell'umanita, nella lealta e nel buon senso di Ridolfo, il proprietario della bottega, a cui
Virgilio Zernitz ha prestato la sua voce calda e travolgente e che si ¢ rivelato di grande presenza
scenica, al quale attribuiamo il merito maggiore. Il tutto reso comico dall‘ironia, dalla semplicita e
dalle storpiate traduzioni latine del garzone Trappola, che ha saputo ricreare I'atmosfera venezia-
na attraverso I'utilizzo di alcune battute in dialetto. L'avanzata eta degli attori, soprattutto della
Pellegrina, interpretata dalla brava Marina Bonfigli, & stata, forse, I'unica pecca dello spettacolo.
Tutto sommato si & rivelata una serata all'insegna dell'ironia e del divertimento.

Martina Dal Mas, Marina Girotto, Deborah Lion, Laura Martorel, Chiara Poletto

Una “Bottega” non abbastanza giovanile 1

La messa in scena de “La Bottega del Caffe” di Carlo Goldoni ci mostra una rappresentazione della
Venezia settecentesca assolutamente realistica, resa tale da una scenografia e da costumi azzecca-
ti, per noi di un’altra epoca. La recitazione, estremamente fedele al testo goldoniano, permette al
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pubblico-lettore di ritrovarsi e di “intervenire” nello spettacolo anticipando alcune battute. Il vero
coinvolgimento ha trovato pero un ostacolo in un commento musicale povero e poco attinente al
contesto comico, e dalla recitazione piatta e poco “veneziana”.

I singoli personaggi non si sono distinti e non hanno acquistato quello spessore psicologico che si
era proposto Goldoni nel creare la commedia di carattere; la foga del gioco di Eugenio, I'egoismo
e i secondi fini di Pandolfo, la disperazione di Vittoria per aver perso un marito inaffidabile, non
sono stati resi emozionanti e appassionati vista I'interpretazione degli attori, troppo formale e
quasi distaccata. Trappola, con la sua comicita fatta di giochi di parole e storpiature latine, risulta
il pitr interessante e somigliante all'allegra maschera di Arlecchino, che rimane sempre di moda.
Don Marzio, con il suo occhialetto critico e falso, ci mostra dei personaggi inverosimili e che non
rispondono alla loro vera natura, come la povera Lisaura, ballerina rispettabile ed onorevole, che le
malelingue fanno passare per una cortigiana.

In generale I'eta della compagnia teatrale & sembrata troppo avanzata e non ha risposto alla nostra
idea di una “bottega” pili giovanile e travolgente.

Francesca Buriola, Elisa Cattai, Martina De Faveri, Giada Della Coletta,
Giulia Masutti, Elisabetta Piscone

Una “Bottega” non abbastanza giovanile 2

Il sipario lentamente si apre e di fronte a noi appare uno squarcio della piazzetta veneziana, dove
avra luogo tutta la commedia: al centro della scena vediamo la bottega del caffe, il luogo principale
d'azione di tutta la rappresentazione, ai lati, rispettivamente a destra il barbiere e alla sinistra il
portone della sala del gioco d'azzardo e il balcone dove si affaccera la ballerina. Semplice e realista,
la scenografia & molto curata e inerente al contesto storico e all'ambientazione descritta nell’opera
goldoniana. La commedia & accompagnata da musiche che poco intervengono nell'azione scenica,
di scarso rilievo e rilevanza, dal ritmo ridondante e di carente impatto emotivo.

Lo squardo si sofferma sui costumi: I'abbigliamento & consono ai costumi dell'epoca, a partire dai
corpetti ottocenteschi e le gonne lunghe e ampie a balze, dai tessuti preziosi, che le protagoniste
femminili indossano, e dalle calzature maschili in particolare.

La trama e i dialoghi sono fedeli al testo originale, dai saggi e onesti consigli di Ridolfo agli spre-
giudicati pettegolezzi di Don Marzio, senza tralasciare le massime latine del comico Trappola.
proprio in questo personaggio poi che abbiamo riscontrato la comunanza, per alcuni tratti (come
la gestualita accentuata e scherzosa) con la maschera di Arlecchino.

Dopo aver letto il copione originale di Goldoni pero, le nostre aspettative erano di vedere sul palco
personaggi e quindi attori dalle sembianze piu giovani, in particolar modo la pellegrina e il Conte
Leandro. Abbiamo trovato 'interpretazione molto solenne e “recitata”, a tal punto da essere fin
troppo placida e piatta. Solo le disconnesse citazioni latine di Trappola davano un guizzo di vita
durante la commedia. Ci ha colpito molto il portamento e I'intonazione vocale, profonda e rassicu-
rante. di Virgilio Zernitz, sotto le spoglie del personaggio di Ridolfo: a nostro awiso il personaggio
doveva emergere in una posizione pit rilevante nella vicenda, essendo il caffettiere il protagonista
assoluto, I'uomo che incarna i valori illuministici, il vero protagonista de “La Bottega del Caffe"”.
Chiuso il sipario e dopo essersi conclusa la commedia, all'interno del teatro aleggiava un clima
rilassato e piacevole: tuttavia, per noi non é stata un'esperienza molto incisiva.

Mariasara Cia, Chiara De Giustj, Azzurra Gianotto,
Annalisa Santarossa, Jessica Tomasella, Irene Turchet



Un Don Marzio inaspettatamente simpatico

“La Bottega del Caffé”: sono state due ore di divertimento, anche grazie al personaggio di
Trappola, alle sue movenze, alle sue battute in latino, e grazie all'invadente Don Marzio. Questo
personaggio, nella rappresentazione teatrale, ci ha particolarmente e piacevolmente colpito
perché ci & sembrato diverso dal Don Marzio del testo che avevamo letto: il modo in cui é stato
impersonato dall'attore I'ha reso, tutto sommato, una persona che, nonostante il suo impicciarsi,
& risultata simpatica anziché crudele e presuntuosa. Insomma, non ci aspettavamo un Don Marzio
cosi comico e simpatico. Anche la scenografia e i costumi dei personaggi, entrambi particolarmente
curati e rispecchianti la moda e le usanze del tempo, hanno contribuito alla resa e all'efficacia della
rappresentazione. Della scenografia in particolare ci ha colpito la disposizione ordinata, organizzata
e unitaria delle varie ambientazioni (bottega del gioco, del caffe, del barbiere...) in uno spazio
relativamente piccolo come il palcoscenico, anche se gia il copione aveva dato I'idea di un luogo
ristretto. Buona & stata la qualita, sicuramente presente in tutti gli attori che, anche “trasforman-
do” Don Marzio, sono riusciti a rendere lo spettacolo molto coinvolgente, leggero e spassoso,
nonostante le sue piccole carenze: le musiche sono state monotone, ripetitive e poco presenti.
Questo tuttavia & perdonabile per il fatto che la messa in scena non era un musical o0 un‘opera
lirica, ma una “semplice” rappresentazione teatrale.

Dedra Da Re, Valentina Da Ros, Mara Manna, Sara Naibo, Eleonora Segat
Classe 4"A

Licei Sperimentali G. A. PUJATI

Una denuncia esplicita ai tagli alla Cultura

«Non ¢ la solita commedia!» deve aver esclamato a gran voce il primo pubblico della piece goldo-
niana "La Bottega del Caffé" nel 1750, anno d'esordio, caratteri a sostituzione di tipi fissi, vicende
verosimili e linguaggio non sboccato erano ancora novita che proprio Goldoni aveva inserito nel
suo processo di riforma della Commedia dell'Arte.

Non a caso, dunque, ancora oggi & ripresa e rivisitata da un gran numero di compagnie teatrali,
non ultima quella del Teatro Carcano.

Rappresentazione quasi completamente fedele al copione originario: Giuseppe Emiliani, il regi-
sta, solo nel finale lo tradisce, sebbene in minima parte, per rimarcare, tramite il simbolo delle
candele, I'apertura mentale portata dal lume della Ragione, che differenzia il borghese (Ridolfo)
dall'aristocratico Don Marzio, il solo a rimanere nel buio del pregiudizio e della menzogna assieme
a Trappola.

Dopo due ore di spettacolo, vengono chiuse le grandi tende rosse del Teatro Zancanaro di Sacile
e tra il pubblico in sale scoppia un fragoroso applauso.

Lodevole I'impegno degli attori per mettere in scena I'opera date anche le ristrettezze economi-
che, che la compagnia non ha risparmiato di far notare al termine del | atto, e che lascino I'amaro
in bocca per i continui tagli apportati ai danni della cultura. Evidenziava questo disagio anche la
scenografia non troppo elaborata, ma in ogni caso efficace: cio & merito di Guido Fiorato, che si
occupato, appunto, di scena e costumi.
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Particolare apprezzamento poi va all'interpretazione di Antonio Salines, in scena Don Marzio, che,
con grande ironia, ha saputo rendere in modo veritiero questo personaggio, dando sicuramente
un grosso contributo ai “punti simpatia” della commedia.

Antea Lovisa

Comicita didascalica al Teatro Zancanaro

Sono le 20.30 di mercoledi 16 febbraio quando si aprono le porte della sala. Notevole ¢ il numero
di spettatori che affollano il foyer per assistere alla rappresentazione de “La Bottega del Caffe”
di Goldoni.

L'opera, scritta nel 1750, rientra tra quelle composte dal veneziano nell'apice della sua carriera.
Osservando la scenografia, curata attentamente da Guido Fiorato, percepiamo la tipica atmosfera
del campiello che sara il luogo in cui si dipaneranno tutti gli eventi e tramite il quale I'autore inten-
deva mostrare uno scorcio della realta veneziana.

Ridolfo (Virgilio Zernitz) & il borghese dotato di buonsenso e onorabilita, che aiuta I'amico Eugenio
(Umberto Terruso) ad abbandonare il vizio del gioco, in nome di una innata filantropia e per il
rispetto e la devozione che legano il proprietario della bottega al padre del giovane giocatore. Ai
consueti appuntamenti nella bisca di messer Pandolfo si uniscono strane frequentazioni di alcune
"mascherette” femminili.

Il ragazzo si trova indebitato economicamente con Don Marzio (accusato poi di spionaggio e allon-
tanato), ma a risolvere tutto sara appunto il buon borghese.

Una commedia certamente dinamica e accattivante che cattura lo spettatore sino alla fine.
Ponderata e attenta &, poi, la scelta delle musiche da parte di Giancarlo Chiaramello che contri-
buiscono a rendere ancora pili suggestiva |'ambientazione in cui recita con una certa perizia la
Compagnia del Teatro Carcano sotto la direzione di Marina Bonfigli.

Particolare attenzione & bene rivolgerla al regista Giuseppe Emiliani, al quale si deve concedere un
plauso per la grande cura e la peculiare caratterizzazione dell'atto finale dell'opera. Il regista ha,
infatti, scelto di affidare dei candelabri ai personaggi quasi a simboleggiare il lume della Ragione,
per alcuni acquisito, per altri gia insito nell'animo dei caratteri de “La Bottega del Caffe”.

Si tratta, quindi, di un'interpretazione interessante e coinvolgente sia per il pubblico adulto che
per quello piu giovane.

Consigliamo tuttavia una breve documentazione sull'opera prima di assistervi perché si possa
apprezzare ogni sfumatura dello spettacolo.

Davide Zubiz

Uno spettacolo di alto livello

F I'alba, la caffetteria di Ridolfo & gia aperta. Cosi la sera del 16 febbraio 2011 inizia una delle piu
celebri commedie teatrali di Carlo Goldoni: “La Bottega del Caffe”. L'opera, scritta fra il 1750 e
il 1751, I'acme del commediografo veneziano, racconta la storia di Ridolfo e della sua bottega,
esaltando la figura borghese.

A rappresentare la commedia & la Compagnia del Teatro Carcano con un cast di attori impeccabili.
Sin dall'atto primo, Virgilio Zernitz, nei panni di Ridolfo, appare come il borghese ideale: gene-



roso, oculato, aiuta chiunque abbia bisogno e personifica la Ragione nei momenti di difficolta.
In contrapposizione al caffettiere c'¢ Don Marzio (Antonio Salines), un galantuomo che fatica a
tenere a freno la lingua e spesso, confabulando con Trappola, servitore di Ridolfo, egregiamente
interpretato da Enrico Bonavera, é causa di malintesi e litigi fra i personaggi.

La storia ruota attorno agli equivoci che Don Marzio crea e Ridolfo risolve. Awviene tutto in un
campiello di Venezia e la scenografia rispecchia accuratamente i luoghi descritti da Goldoni: dalla
casa della ballerina Lisaura (Valeria Perdono) alla bottega del barbiere. Non solo la scena é fedele,
ma anche i personaggi e i problemi che sorgono fra loro: Eugenio (Umberto Terruso) ha il vizio del
gioco d'azzardo ed é indebitato con Pandolfo il biscazziere (Massimo Loreto) e con Don Marzio,
e per giunta scappa dalla moglie Vittoria (Alice Redini) per continuare a giocare; Placida (Marina
Bonfigli) cerca il marito Flaminio (Francesco Migliaccio) che, sotto le mentite spoglie del Conte
Leandro, nel frattempo si rifugia a casa di Lisaura; infine, Don Marzio non tiene mai la bocca chiu-
sa. Il tutto, condito con un po’di sana ironia e battute divertenti, & causa di grande diverimento al
Teatro Zancanaro di Sacile.

L'opera, benché volta in modo particolare al divertimento degli spettatori, rappresenta a pieno
I'esaltazione moraleggiante della figura borghese e le ideologie goldoniane, soprattutto in chiusu-
ra, quando tutti portano con sé un candelabro simboleggiante il lume della Ragione e della Verita.
Tutti tranne Don Marzio (e Trappola). I candelabri non sono presenti nel testo e sostituiscono cid
che nelle didascalie dell'originale sono le finestre che si aprono.

Nonostante pochi siano gli apporti interpretativi e innovativi, la rappresentazione teatrale de “La
Bottega del Caffé” da parte della Compagnia del Teatro Carcano é di alto livello e divertente.
Merita.

Levine Joshua

Una commedia che fotografa la realta borghese del Settecento

Andare a teatro da studenti porta con sé sempre il solito pensiero: riuscird a non annoiarmi anche
stasera? Vedro qualcosa di me in uno dei personaggi?

Con lo spettacolo “La Bottega del Caffe” della compagnia del Teatro Carcano I'attenzione &
rimasta sempre alta.

L'elemento decisamente pili accattivante é stata la presenza, fedelmente al genere della commedia
didascalica, di battute ironiche ma efficaci, che hanno fatto sorridere il pubblico e contemporanea-
mente riflettere. Un ruolo fondamentale I'ha svolto anche I'allestimento perché il palco del Teatro
Zancanaro di Sacile il 16 febbraio riproduceva il tipico campiello veneziano: la bottega del caffe, la
bisca, il negozio dell'artigiano e alcune stanze e abitazioni ai piani superiori.

La forza dell'intera rappresentazione sta poi nell'aver saputo far coesistere il lato edonistico con
la necessita di rimanere fedeli al messaggio moraleggiante e all'intenzione di Goldoni. Come nel
copione originale, & stato presentato un Ridolfo che incarna il buon senso borghese riportandolo
dove viene a mancare, filantropo e impegnato ad aiutare Eugenio e la moglie Vittoria, cui tenta
di far comprendere il valore del denaro sprecato. Il potere di questo messaggio € il fatto che pro-
viene da chi con i soldi ha a che fare tutti i giorni ed & cosi tenace da non cadere nella tentazione
dell'imbroglio e della speculazione. Questa “forza borghese”, personificata da Ridolfo, & condotta
forse un po' all'estremo dal regista, probabilmente determinato nel voler sottolineare la capacita
dell'opera goldoniana di fotografare la realta del tempo.

Se I'intenzione del commediografo nell’anno a cavallo tra il 1750 e il 1751 era quella di raccontare
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una classe in crescita, ma ferma negli ideali e nei valori, Giuseppe Emiliani ha sicuramente centrato
I'obiettivo. Lo ha fatto in modo cosi chiaro da proporre un Don Marzio in netta antitesi con il
commerciante di caffe.

II' vecchio, bugiardo, nullafacente e legato ciecamente alle sue stolte convinzioni, incarna i vizi
di un'aristocrazia squattrinata e ricca soltanto di pettegolezzi di cui continuamente s'occupa.
L'estrema contrapposizione tra i due principali protagonisti e alla base di questo genere di comme-
dia, dove ognuno si puo identificare in una parte o nell'altra (o probabilmente a meta) ma & portato
dallo stesso testo a prediligere poi il “modello positivo”, tanto chiari e stigmatizzati sono pregi e
difetti. Accattivante, oltre al modo in cui gli attori hanno rappresentato i personaggi (specialmente
Antonio Salines in Don Marzio), € il dialetto di Enrico Bonavera o Trappola, che con la sua cadenza
al limite del ridicolo accentua il ruolo benefattore del padrone.

Decisamente originale & stata, infine, la proposta di chiusura dello spettacolo: tutti gli attori sono
entrati in scena con una candela accesa, tranne Trappola e Don Marzio.

L'agnizione finale ha, infatti, permesso alla verita di venire a galla e tutti coloro che ne erano stati
portatori sono apparsi “illuminati” dalla Ragione.

Trappola non fa parte di questo gruppo perché fin dall'inizio ammette di mentire e Don Marzio
perché rappresenta la “menzogna” punita. Se c'¢, insomma, un messaggio che sicuramente si
coglie da questo spettacolo e dalla resa assolutamente fedele & che la verita e il bene emergono
sempre e che I'onesta “alla Ridolfo” vince fatica, menzogna e desiderio di ricchezza. O almeno si
spera.

Elisa Milan

Una singolare lezione di vita

Sono le ore 21 in punto quando il sipario del Teatro Zancanaro si apre, permettendo al numeroso
pubblico di Sacile di affacciarsi su un settecentesco campiello di Venezia.

Di fronte allo spettatore appare lo stretto e modesto locale di Ridolfo, circondato dalla “biscazza”
di Pandolfo sulla sinistra, al cui piano superiore si trova la casa della ballerina Lisaura e dalla stanza
del barbiere sulla destra.

Si tratta della messa in scena della commedia di Carlo Goldoni La Bottega del Caffé, scritta nel
1750 e recitata per la prima volta il 2 Maggio dello stesso anno di fronte al pubblico veneziano.
Fedele la rappresentazione della Compagnia del Teatro Carcano, per la regia di Giuseppe Emiliani,
in quanto non solo rispetta le scene e i dialoghi scelti dal commediografo veneziano, ma mantiene
pure il linguaggio e le espressioni dell’epoca. Piacevole risulta anche la scelta di conferire un carat-
tere comico e divertente ad alcune espressioni degli attori, le quali, benché in alcuni casi aggiunte
al copione del Goldoni, non sono apparse affatto stranianti, né hanno disturbato lo spettatore.
Lo stesso commediografo, infatti, in molte delle sue opere non trascurava 'aspetto dilettantistico
e ironico.

Ne “La Bottega del Caffe” & Trappola, interpretato per noi dal simpatico Enrico Bonavera, a incar-
nare la figura del buffone. Egli, in quanto garzone di Ridolfo, il caffettiere, richiama la maschera di
arlecchino, anche nelle azioni e nei movimenti, spesso carichi di allegria e baldanza.

F bene ricordare che Goldoni & stato il primo ad eliminare le maschere fisse dalle commedie, oltre
che le abilita ginniche, tipiche della Commedia dell'Arte.

Lo stesso e stato pure il pioniere del copione teatrale, in sostituzione del classico canovaccio.
Quello de “La Bottega del Caffé"” racconta le vicende di nove personaggi, fra cui Ridolfo, il pro-



prietario della bottega, reso per noi con egregia abilita da Virgilio Zernitz.

Costui & un borghese di buon senso, un lavoratore onesto e equilibrato. Sara lui stesso a prestare
aiuto al povero Eugenio (Umberto Terruso) il quale, malato per il gioco d'azzardo, rischiera di
perdere tutti i suoi averi e di cadere in rovina, soprattutto dopo essere stato scoperto dalla moglie
Vittoria, impersonata dall'elegante Alice Redini.

Pure il conte Leandro, espresso con notevole abilita da Francesco Migliaccio, necessitera del buon
Ridolfo per riconciliarsi con la consorte Placida, resa dalla graziosa Marina Bonfigli sul palcoscenico
dello Zancanaro, che aveva tradito con una ballerina grazie a un suo furbesco travestimento.
Tutte le vicende sono, per di pit, complicate dalla lingua biforcuta di don Marzio, un gentiluomo
napoletano egocentrico e impiccione, interpretato con immensa espressivita da Antonio Salines.
Ridolfo trovera una soluzione ad ogni problema, con una sorprendente capacita organizzativa e un
raffinato uso della ragione, punto cardine dell'llluminismo.

Ogni guaio sara risistemato non da un supereroe munito di poteri magici, ma dalla mente pacata
di un uomo comune, di un lavoratore umile e perbene.

Tramite il rimprovero alla leggerezza di don Marzio e agli eccessi dei personaggi, giunge anche al
pubblico una singolare lezione di vita, pitl che mai attuale in un mondo purtroppo rovinato.

Nicola Vendramin

Classe 47B

Una regia “illuminista”

Solitamente i ragazzi, quando si tratta di attivita legate alla scuola, si mostrano annoiati e svogliati,
e spesso sembrano essere stati forzati dagli insegnanti.

L'esatto contrario si & verificato allo Zancanaro di Sacile con gli studenti presenti in sala alla rappre-
sentazione de “La Bottega del Caffé” di Carlo Goldoni: una prova di cio é stato il lungo applauso
finale ottenuto dalla Compagnia del Teatro Carcano.

Gli attori e il regista sono riusciti, infatti, a coinvolgere il pubblico senza allontanarsi dal copione
originale. Sono state rese in modo fedele le caratteristiche della riforma goldoniana, di cui la
commedia, scritta nell'acme della produzione di questo autore, & la realizzazione. A differenza
della Commedia dell'Arte, ciascun personaggio in questo caso possiede una sua individualita ed &
portatore di vizi o virtl propri. Mentre Don Marzio (Antonio Salines) & la "tromba della comunita”
per la sua cattiva abitudine di intromettersi negli affari altrui per poi andare a raccontarli a tutto il
vicinato, il personaggio di Ridolfo, interpretato da Virgilio Zernitz, incarna gran parte delle qualita
illuministiche. Grazie al suo buon senso e alla sua filantropia, aiuta Eugenio (Umberto Terruso) a
pagare i debiti di gioco e a liberarsi dell'ossessione che lo ha anche allontanato dalla moglie. Inoltre
protegge Placida, una pellegrina, moglie del conte Leandro, venuta in citta per cercare il marito,
che ora vive con la ballerina Lisaura.

L'intento del padrone della bottega e dell'intera commedia & proprio quello di eliminare le tenebre
dell'ignoranza e della menzogna con il lume della Ragione.

Il regista Giuseppe Emiliani & riuscito a mettere in evidenza questo importante aspetto della com-
media goldoniana grazie a una sua innovazione personale con la quale lascia metaforicamente
nell'oscurita Don Marzio e il servo Trappola (Enrico Bonavera), antagonisti di Ridolfo, portatore di
luce, cioé della Ragione e della verita, cosi come gli altri personaggi che si sono evoluti nel corso
della rappresentazione.
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Un'ulteriore modifica al testo originale & stata I'introduzione di alcune battute non presenti
nell'originale, come i “falsi latinismi” di Trappola, che ne evidenziano I'ignoranza, un apporto che
ha aggiunto ironia alla commedia e ne ha aumentato il carattere divertente. Idea, insomma, che
sembra sia stata molto gradita dal pubblico sacilese.

Accanto al carattere anche edonistico della rappresentazione, cio che ha garantito I'attenzione
di tutto il pubblico per la durata dell'intero spettacolo & stata I'organizzazione della scenografia.
Infatti la scena fissa e non complessa, costituita esclusivamente dagli elementi fondamentali (la
bottega del caffe, la bisca di Pandolfo, il negozio del barbiere, la locanda e la casa della ballerina),
ha fatto si che lo sguardo dei presenti non si perdesse e che si concentrasse solo sul campiello
veneziano, centro dell'azione.

Sapendo unire I'innovazione con il rispetto del testo originale di Goldoni, la Compagnia del Teatro
Carcano, anche grazie alla bravura dei suoi attori, & riuscita a coinvolgere con successo il pubblico
in sala la sera del 16 febbraio.

Ci si augura che, grazie a queste iniziative e alla collaborazione delle scuole, i giovani apprezzino e
sostengano sempre di piu il teatro, che, come ha sottolineato |'attrice Marina Bonfigli, sta vivendo
un periodo molto difficile dal punto di vista economico.

Rachele Spagnol

Applausi a scena aperta per la Compagnia del Teatro Carcano

"La Bottega del Caffé” ha riscosso un buon successo nella sua unica rappresentazione a Sacile, al
Teatro Zancanaro, il 16 febbraio 2011.

La commedia, scritta da Goldoni nel suo periodo di massimo splendore (1750-51), si distacca dalla
precedente Commedia dell’Arte e fornisce un dipinto veritiero della realta settecentesca, tanto da
poter essere definita una tranche de vie.

I regista, Giuseppe Emiliani, ha rispettato fedelmente I'ambientazione goldoniana: la piccola piaz-
zetta veneziana nella quale si trovano tre botteghe & il centro dell'azione.

Un'attenzione particolare da parte di Emiliani e stata posta anche nella caratterizzazione dei
personaggi. Secondo I'intento dell'autore, sono stati messi in luce i pregi di un'emergente classe
borghese e i difetti di un‘aristocrazia in declino.

Infatti, Virgilio Zernitz (Ridolfo, proprietario della bottega del caffé) recita alla perfezione la parte
del “"borghese ideale”. Egli, mosso da una grande filantropia & disponibile a «tirare in buona stra-
da» I'amico Eugenio (alias Umberto Terruso). La sua figura & in contrapposizione a quella di Don
Marzio (Antonio Salines), nobiluomo maldicente, la cui malalingua porta all'insorgere di numerosi
equivoci tra i vari personaggi con la complicita dell'ingenuo Trappola (incarnato da un bravissimo
Enrico Bonavera).

La scelta stilistica della regia di introdurre famose frasi latine dette da Trappola e tradotte poi dallo
stesso garzone della bottega fa sorridere il pubblico («lupus in fabula» diventa «il lupo pesta le
faven). Al tempo stesso, pero, gli spettatori sono indotti alla riflessione sul valore della cultura al
giorno d'oggi.

A questo proposito ¢ stato significativo I'intervento dell'attrice Marina Bonfigli tra il primo e il
secondo atto: i tagli del governo ai finanziamenti per il mondo del teatro sono tali che la rappre-
sentazione si sarebbe dovuta bruscamente interrompere in quello stesso momento.

Ma fortunatamente, per decisione della Compagnia, la commedia é stata brillantemente portata
a termine. Nel finale il messaggio goldoniano é celato dietro un‘accurata, innovativa ed efficace



simbologia: la luce della verita (ogni personaggio ha in mano un candelabro) rischiara le tenebre
della menzogna e dell'ignoranza, secondo il pit illuministico dei motivi della commedia moraleg-
giante del Settecento.

Aurelia Spina

Se la stanchezza si fa sentire...

Alla sera, oltre una certa ora, la stanchezza si fa sentire e lo sbadiglio priva il corpo del controllo
della bocca. Fortunatamente, fin dall‘antichita (Alessandro Magno ne faceva gia menzione durante
le sue conquiste), I'uomo conosce un rimedio per “svegliare” o “rinvigorire” la mente, sia alla mat-
tina che di notte, una bevanda che si ricava da un chicco marrone: il caffé. Come fare per poter
disporre di questa pozione amarognola dalle proprieta eccitanti?

lo conosco un posto, nel veneziano, dove, in una piccola bottega, si recano moltissime persone
per assaporare di questo nettare. Il proprietario € un certo Ridolfo e il suo dipendente, Trappola,
& un gran pettegolo che si fa gli affari degli altri per poi darne un resoconto dettagliato al primo
che passa. Suo affine & un tal Don Marzio, frequentatore abituale della locanda, che, anche se con
buone intenzioni, non fa altro che combinare un “flusso e riflusso” di guai a coloro che sperano
in un suo aiuto; & il caso di Eugenio, giocatore d'azzardo che trascura la moglie, e di Pandolfo, il
padrone della bisca che affianca il locale di Ridolfo, e del Conte Leandro, che ospita la ballerina
Lisaura, sotto le cui vesti si cela perd Flaminio fuggito dalla moglie Placida.

Se volete recarvi a prendere un caffé in questa bottega, basta solo che andiate a teatro, come ho
fatto io, a Sacile, allo Zancanaro, e riuscirete ad assaporare una piacevole giornata in quel campiello
veneziano, ricca di colpi di scena e situazioni esilaranti, proprio come le aveva raccontate Carlo
Goldoni nel 1750 nella sua commedia omonima.

Certamente imparerete a non sparlare piu delle altre persone, dopo che I'avrete vista e compren-
derete che la filantropia & una qualita importante per la societa, come Ridolfo (Virgilio Zermiz),
vi potra spiegare. Sorriderete dei latinismi e delle battute di Trappola (Enrico Bonavera), o delle
assurdita di Don Marzio (Antonio Salines) e vi commuoverete per le vicende di Eugenio (Umberto
Terruso) e della moglie Vittoria (Alice Redini), come di quelle degli altri attori (Massimo Loreto,
Marina Bonfigli, Francesco Migliaccio, ecc.) abilmente coordinati dalla regia di Giuseppe Emiliani.
Personalmente ho apprezzato molto la scenografia, la bravura degli interpreti e I'aggiunta nella
penultima scena di un elemento da parte della Compagnia del Teatro Carcano: nello spirito dell’
lluminismo e della riforma della commedia operata da Goldoni, tutti i personaggi sono usciti in
scena con un candelabro che porta il lume della verita disvelata, tutti eccetto Trappola, che durante
i due atti non ha modificato il suo modo di pensare e di operare.

Chiunque voglia essere spettatore di questa straordinaria opera teatrale consiglio di acquistare
subito i biglietti per evitare il “flusso e riflusso” degli altri interessati.

Nicola Manfé
Classe 4"\B

Liceo Scientifico M. GRIGOLETTI
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| rusteghi — | nemici della civilta

“| rusteghi” protagonisti imperfetti di un mondo antico e moderno

Una societa di rusteghi: «Scusate c'e un cellulare che squilla in platea!» Cosi comincia questo
riadattamento in chiave moderna della commedia goldoniana / rusteghi, a cui il regista (Gabriele
Vacis) ha voluto donare una sfumatura personale e malinconica, intercalando vecchi ricordi d'in-
fanzia e pensieri personali. Pur mantenendo il testo molto aderente all'originale in veneziano, lo
spettacolo comincia con un vero e proprio dialogo con il pubblico che fa pensare pili che altro a
una serata di cabaret.

Il palcoscenico & pieno di oggetti awolti da una pellicola trasparente. Il riferimento & abbastanza
esplicito: nonostante il tempo scorra e le epoche si succedano una dopo I'altra con un ritmo incal-
zante, le abitudini e i pregiudizi sono sempre gli stessi, forse coperti da un leggero velo di polvere
ma sempre pronti ad essere usati come leggi morali e motivi d'accusa.

Non si parla quindi del XVIIl secolo. Questa commedia ci riporta alla realta, parlando di egoismo ed
emarginazione, di difficolta nelle relazioni e di mancanza di comunicazione, in una societa che sulla
comunicazione ha fondato il suo motto. E si puo dire che Vacis sia riuscito nel suo intento. / ruste-
ghi & una delle commedie piti complesse di Goldoni ma i personaggi, tipici veneziani conservatori,
perdono parte della loro importanza per dare spazio alle donne, vere protagoniste della commedia.
Il carattere meta teatrale e I'analisi psicologica dei protagonisti danno inoltre un sapore piu attuale
alla commedia e il regista vuole farci capire, inoltre, che questa concezione conservatrice calza a
pennello nella societa odierna, ancora piena di pregiudizi verso le donne.

E per sottolineare I'importanza della donna, nella compagnia teatrale il genere femminile & del
tutto assente. | ruoli femminili infatti sono affidati a degli uomini, spesso giovani, alludendo al
teatro antico e a quello shakespeariano.

E nell'antipatia verso i rusteghi, che cresce ogni minuto, ci si chiede se potranno mai cambiare, se
potranno mai ascoltare la voce delle loro mogli (che si trovano a svolgere il ruolo di grillo parlante
per i mariti), e se noi potremmo mai perdonarli, e finalmente tornare ad amarli, come protagonisti
imperfetti di un mondo antico e modemo.

Federico Igne
Classe 47C

Licei Sperimentali G. A. PUJATI

Un perfetto connubio tra tradizione e innovazione

Gabriele Vacis propone la sua versione de / rusteghi, commedia scritta dal veneziano Goldoni, in
modo originale e a volte atto a suscitare ponderate riflessioni.
Goldoni in questa, come in altre sue opere, pone al centro della scena la classe medio-borghese
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alla quale egli stesso appartiene e della quale non manca di sottolineare vizi e difetti. Gia il titolo,
infatti, & sintomatico, in quanto con rustegho si delinea il personaggio tipico del pater familias che
pretende di avere il controllo completo su tutti i componenti della sua cerchia familiare, evitando
e facendo loro evitare contatti e incontri con estranei, a meno che non siano a loro volta rusteghi
ed in ogni caso cid deve avvenire in sua presenza. La trama, si sa, & piuttosto scontata: due padri,
di famiglia benestante, decidono di combinare il matrimonio tra i rispettivi figli senza concedere
loro di vedersi prima della celebrazione delle nozze. Le rispettive mogli, tuttavia, li raggirano per
orchestrare il tradizionale lieto fine, facendosi gioco delle ristrette e chiuse mentalita dei due padri,
oggetto di scherno.

Gli aspetti umoristici non si sono certo limitati alla sola riproposta delle battute originali della com-
media, anzi, gli attori hanno avuto modo di mostrare come loro non fossero figure rappresentative
di "personaggi” di ieri ma “cittadini” del mondo di oggi, con i loro vizi e difetti: una rappresenta-
zione che, pur mantenendo il riferimento classico, viene di quando in quando arricchita da eventi
e situazioni odierne, che non contaminano negativamente stile e rappresentazione originali ma
semplicemente i attualizzano.

Come spesso accade quando in un‘opera confluiscono elementi differenti tra loro, questi tendono
a risaltarsi reciprocamente ed ecco che ai costumi classici si affianca una scenografia originale: tutti
i personaggi sono sempre sul palco, che stiano recitando quella particolare scena 0 meno, e con
la particolare possibilita di interagire sempre e comunque con la recitazione, quasi fosse una prova
generale, in cui & lecito anche improwvisare alcune battute. Ed il pubblico rimane colpito anche dal
ruolo svolto dagli elementi dell'arredo, tutti awolti nel cellofan, con I'evidente intento di suggerire
la mentalita chiusa dei protagonisti. In questo cielo nero di ottusita e rigidita mentale, per fortuna
compaiono anche delle stelle: le donne della commedia, le pettegole, emblema di un ruolo, di uno
stato di inferiorita rispetto all'uomo, di un pregiudizio che ha caratterizzato e caratterizza ancora
la societa. L'elemento piu importante nella commedia & proprio la capacita delle donne di riuscire,
anche dalla loro posizione, ad emergere, come margherite tra le erbacce, rendendole piti gradevoli
e "concilianti”, con la loro presenza e sincerita d'animo... peccato che cio ancora non awenga
sempre e ovunque.

Francesca Ognibene

Una critica alla societa contemporanea

A malincuore i si rende conto che, dopo le prime battute iniziali, il dialetto veneziano scompare,
per rimanere confinato ad un'unica scena e riapparire sporadicamente, in una sorta di perdurante
quiescenza.

L'ltalia, porto d'Europa, e da secoli a contatto con altre civilta, non ha perso la sua individualita sia
nell'arte, che nella cultura e negli idiomi, ed & questo a renderla affascinante. Nel mondo globale
i dialetti non sembrano trovare spazio e quello veneziano ¢ destinato a scomparire, compreso e
parlato ormai da pochi, mentre non scompaiono difetti e chiusure mentali che il veneziano, e
non solo lui, porta con sé dal Settecento ad oggi. Per questo motivo la commedia / rusteghi viene
riproposta, in chiave moderna, anche nell'ottica di un teatro che non é statico ma si modifica, si
migliora e sta al passo con i tempi, senza pero perdere il fascino che lo ha sempre caratterizzato.
Da una critica alla societa aristocratica del diciottesimo secolo, “I rusteghi” cosi trasformati da
Gabriele Vacis, ampliano la sfera d'intervento e bersaglio della critica diviene I'ipocrisia della societa
d'oggi, tanto progredita che ha il coraggio di criticare il passato e di rifiutare le tradizioni, cadendo,



in realta, in quegli stessi errori morali che mette al bando e con convinto accanimento biasima.

Alessandro Feltrin

Uno spettacolo tutto al maschile

«Figurarse, figurarse...» e ancora «figurarse»: questa & la parola che rimane pili impressa e rim-
bomba come una eco nella testa a conclusione dello spettacolo, che pur essendo una rivisitazione
de / rusteghi di Carlo Goldoni, prevalentemente in italiano, mantiene delle espressioni veneziane
con le quali lo stesso autore é cresciuto. L'adattamento di Gabriele Vacis, tuttavia, rimane fedele,
sotto il profilo contenutistico, al testo originale in cui si narrano le vicende dei rusteghi, uomini
dalla tipica rigidita caratteriale dei nemici della civilta, inseriti in una Venezia del 1700 dove la figura
dominante era sicuramente quella maschile, che esercitava la paterna potesta in seno alla propria
famiglia, attraverso schemi fissamente improntati all’autoritarismo.

Questa centralita e superiorita dell'uomo viene sottolineata dall'attribuzione ad attori maschi dei
ruoli femminili, che simbolicamente sembra volere anche suggerire un invito, a tutti gli uomini,
di assumere almeno una volta i panni femminili per capire cosa le donne realmente provino e
subiscano.

Lunardo, Cancian, Simone, Maurizio sono i rusteghi che manifestano la volonta di prevaricazione
sulle mogli e sui figli, rivendicando il possesso delle loro donne, come di tutto cio che é all'interno
delle loro case e tutti gli arredi sono ricoperti da una pellicola trasparente che quasi li soffoca,
emblema di una infermita, della mancanza di comunicazione, dell'asfissia della societa che non si
rinnova e che si limita a preservare quello che ha.

Felice &, invece, la moglie di un “selvadego”, colei che risolvera la vicenda, grazie alla sua astuzia,
fermezza e capacita dialettiche, tutte abilita che gli uomini non possiedono.

Stupefacenti gli eventi che si innestano nella trama e che lasciano il pubblico attonito, come la
comparsa in scena di un rinoceronte o di enormi sacchi dai quali esce un fumo denso e grigio che
si espande awolgendo e rendendo quasi invisibili i personaggi... “Visibile” e forte, invece, il mes-
saggio lanciato ai padri di oggi, richiamati a compiere il loro ruolo, ad essere presenti con amore
ed autorevolezza. Il tutto alleggerito da una comicita sempre latente, per cui la percezione finale,
"figurarse”, & sempre di rasserenante piacevolezza.

Matteo Drigo

Un Goldoni sminuito

A distanza di due secoli dalla prima messa in scena della commedia di Carlo Goldoni, questa ci
viene riproposta, per la regia di Gabriele Vacis, in chiave pit moderna. Sono presenti, infatti, nono-
stante la trama di base sia la stessa ed il titolo venga mantenuto tale, numerosi spunti di diversita
rispetto all'originale. Le due differenze piu rilevanti sono sicuramente la quasi totale mancanza del
dialetto veneziano e la stravagante scenografia, di certo non fedele all'opera di partenza; oltre a
cio, durante tutta la rappresentazione si sono verificate delle “interruzioni” volute (come lo squil-
lo del cellulare) e "passaggi” durante i quali venivano proposti contenuti video di vario genere.
Questa volonta registica e scenografica di differenziarsi, non completamente, dall'originale ¢ stata
secondo me una scelta il cui fine era di rimarcare problematiche presenti nell'epoca goldoniana
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ma ancora attuali, come la condizione femminile che vede relegata la donna ad un ruolo mar-
ginale nella societa, in certi contesti oggetto di sopraffazioni e soprusi, o I'assenza del padre in
seno alle famiglie. Oltre a cid numerose le integrazioni di tematiche squisitamente moderne, quali
la globalizzazione e I'incapacita di comunicare tra le persone, che preferiscono ricorrere ai mezzi
tecnologici rispetto all'avere contatti diretti nelle loro relazioni sociali.

Ritengo, nonostante |'apprezzabile bravura degli attori pitl anziani, che lo spettacolo a cui ho assi-
stito sia stato piuttosto uno sminuire, se non ridicolizzare, I'opera di Goldoni. Se il regista voleva
sottolineare ed invitare a riflettere su determinati aspetti e comportamenti della societa odierna
avrebbe dovuto, a mio awiso, realizzare uno spettacolo originale e nuovo, perché escluderei la
possibilita di analogie con la societa goldoniana, a causa della sua radicale diversita di fondo con
quella attuale, anche perché i vari messaggi, accavallandosi gli uni sugli altri ed essendo cosi diversi
tra loro, creano una certa confusione, rischiando di non essere a loro volta compresi nella loro
interezza e, quindi, banalizzati.

Carlo Pavon
Classe 3AP
Liceo Scientifico M. GRIGOLETTI

“| rusteghi”: tra voglia di liberta e borghesia decadente

Liberta e borghesia decadente, raccontate con un pizzico di ironia. Questi i temi della commedia
"I rusteghi” scritta da Carlo Goldoni e rappresentata a Pordenone dall'1 al 3 aprile con la regia di
Gabriele Vacis, il quale ha dato un'interpretazione nuova e fresca della commedia.

| protagonisti, tra cui Eugenio Allegri e Natalino Balasso, hanno saputo, tra veloci cambi d'abito e
interscambi di ruoli, far arrivare al pubblico il messaggio che Goldoni voleva far arrivare alla societa
del suo tempo, ma che tutto sommato aderisce ancora abbastanza bene alla societa dei giorni
nostri.

Ne / rusteghi Goldoni racconta la dura battaglia che le donne e i giovani hanno dovuto intrapren-
dere per conquistare almeno un brandello di liberta. Le vite di quattro uomini cosiddetti “selvatici”,
rozzi, si intrecciano nella Venezia di inizio ‘700, durante il gia allora famoso Carnevale. Questi
uomini, appartenenti alla classe dei borghesi, sono individui burberi e intransigenti, immensamente
gelosi di cio che possiedono, includendo nel loro “patrimonio materiale” anche le loro mogli e le
loro figlie; esse pero cercano in ogni modo di emanciparsi, pur temendo il giudizio degli uomini,
anche a costo di utilizzare inganni e sotterfugi. Un esempio ne & lo stratagemma proposto da
donna Felice per far incontrare Lucietta e Filippetto, i due promessi sposi. Secondo un accordo
tra i padri dei due giovani, questi non si sarebbero potuti incontrare se non al momento del
matrimonio. Una condizione assurda per la societa che lentamente stava cambiando principi e
costumi con I'andare del tempo, e che percid le mogli di questi uomini ormai retrogradi cercano
di raggirare, venendo pero alla fine scoperte. Sul finire dello spettacolo c'e un lungo dibattito tra
le donne e gli uomini protagonisti della vicenda: le prime fanno notare ai secondi la loro natura
rozza e incompatibile con la voglia di liberta a cui esse hanno capito di avere diritto; seppur con
difficolta, finalmente i rusteghi prendono atto dell'inadeguatezza del loro comportamento rispetto
alla societa che si sta evolvendo e modernizzando.

Con questa commedia Goldoni voleva criticare la chiusura della classe borghese, che pure un



tempo egli stesso aveva sostenuto. Infatti, nell'opera La Locandiera, |'autore evidenzia la furbizia,
I'astuzia e la capacita di gestire autonomamente le piu disparate situazioni della protagonista,
donna che possiede caratteristiche essenziali in un uomo e che solo coloro che appartenevano
alla borghesia possedevano. Si nota, infatti, che il Cavaliere viene raggirato dalla locandiera, il cui
unico obiettivo era di sedurlo per sfida e per raggiungere il proprio scopo sfodera tutte le sue armi.
Con I'awento dell'llluminismo e dell'affermazione dei principi da esso sostenuti, la borghesia, che
in precedenza era I'unica classe sociale a precorrere i tempi, comincia a chiudersi in se stessa e a
rifiutare i cambiamenti. Per questo Goldoni non approva pili questo modo di fare e se ne discosta,
portandone a conoscenza con le sue opere le altre persone per dare loro un insegnamento, una
morale.

Della rappresentazione colpisce soprattutto la scenografia scelta da Vacis: su tutto il palco mobili
completamente incellofanati, che stanno a simboleggiare I'eccessiva chiusura da parte della bor-
ghesia conservatrice e ormai decadente. Un altro elemento estremamente significativo é senz'altro
il rinoceronte (anch’esso incellofanato), forse simboleggiante I'indole ruvida e rozza dei quattro
protagonisti. Tra una scena e I'altra gli attori hanno inserito dei brevi monologhi relativi alle proprie
esperienze relative al rapporto con le commedie di Goldoni oppure al legame con il proprio padre.
Alla fine ne emerge una rappresentazione leggera e comprensibile a tutti, che non annoia e anzi,
fa riflettere su alcuni aspetti presenti ancora oggi nella nostra societa.

Chiara Riccardo

“I rusteghi”, una commedia sempre attuale

"I rusteghi”. Una commedia di mille significati e valori che permangono nel tempo. La prima
rappresentazione di quest'opera é stata a Venezia durante il Carnevale del 1760. Dopo oltre due
secoli, "I rusteghi” vengono messi in scena e rendono perfettamente I'idea di una societa, in parti-
colare quella borghese, dove il mondo degli uomini & cupo e austero, mentre quello delle donne é
carico diironia. Questi due mondi vanno molto spesso in contrasto, perché le donne sono oppresse
dai loro mariti e non godono di molta liberta. Esse cercano di emanciparsi, di liberarsi dalle grinfie
dei loro uomini e far sentire i loro pensieri. Tra tutti i personaggi, spicca la figura della signora Felice
ed & un po’ diversa dalle altre donne. Rappresenta un po’ la donna di oggi del mondo occidentale;
ha piu liberta di esprimersi, non si fa molto comandare dal proprio uomo, sfrutta I" intelligenza per
i propri scopi e non ¢ ingenua.

La commedia messa in scena al Teatro Verdi di Pordenone inizia in un modo piuttosto insolito.
Comincia con due attori che dialogano tra di loro e la cosa divertente & il telo usato con i sottotitoli
in cinese. Un piccolo particolare, ma che rende unico I'inizio di un‘opera. La scenografia dai mobili
impacchettati e legati con delle corde, non sono soliti su un palcoscenico e questa particolarita sta
a significare, molto probabilmente, la chiusura di quell'epoca.

Gli attori si cambiano sul palcoscenico e non dietro le quinte, parlano con il pubblico e questo é
tipico nella commedia di Goldoni. Ad un certo punto il personaggio che interpreta Lunardo, padre
di Lucietta, cambia il suo ruolo e prende le vesti del conte Riccardo, tutto alla vista degli spetta-
tori. Questo pud considerarsi un esempio di meta teatro, cioe mettere all'interno di una scena
un'ulteriore azione teatrale. Il personaggio che forse fa pit ridere & Canciano, marito di Felice.
Un rustego un po’ diverso dagli altri, meno severo e che lascia piu liberta alla propria moglie. E
di poche parole e dall'aspetto sembra un personaggio burbero, invece si rivela un po’ ingenuo.
Tra i vari atti vengono raccontati fatti quotidiani, situazioni vissute nella propria vita con la voce di
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sottofondo degli attori e con delle proiezioni di immagini. Per rendere la commedia pit vicina ai
giorni nostri, I'attore che interpreta Simon, il rustego piti duro, utilizza oggetti della nostra epoca
come il cellulare, la bicicletta. Forse un po’ singolare I'uso di questi oggetti, ma rende I'opera piu
bizzarra e fa ridere gli spettatori.

La commedia termina con una riflessione riferita a cio che l'opera vuole trasmettere e come
simbolo della durezza viene messo in scena un rinoceronte, che rappresenta il modo di fare dei
protagonisti, i rusteghi.

Erika Corallo

“I rusteghi”: uomini prepotenti in mezzo a donne e figli alla ricerca
dell’emancipazione

Prepotenti, burberi, padroni con le mogli e con i figli. Questi sono i protagonisti della commedia
"I rusteghi” di Carlo Goldoni, rappresentata il 3 aprile 2011 al Teatro Comunale Giuseppe Verdi
di Pordenone.

Ad essere rusteghi ovwiamente sono solo gli uomini: sono loro che si considerano “padroni” nei
confronti di mogli e figli, sono loro che non accettano che le donne vestano abiti eleganti, sono
loro che diffidano di chiunque, sono loro che ripetono costantemente «son paron mi», 0ssia «sono
padrone io».

La commedia, rappresentata per la prima volta il 16 febbraio 1760 a Venezia, mette in scena lo
scontro fra generazioni, il conflitto fra una concezione di vita molto rigida e una invece piti moder-
na, basata sul dialogo. Questa commedia & ambientata verso la meta del Settecento a Venezia,
repubblica ormai in decadenza, dove la borghesia risultava incapace di imporsi come classe diri-
gente. Essa rappresentava una classe reazionaria e conservatrice, che si opponeva a ogni forma di
cambiamento, che conservava I'esistente.

Lunardo, protagonista della commedia e rustego per eccellenza, promette in sposa la figlia Lucietta
a Filippetto, figlio dell'amico Maurizio. Tutto cid perd a insaputa dei due giovani ragazzi. Inoltre i
padri decidono che é proibito un incontro fra i due promessi sposi prima del matrimonio.

La signora Felice pero, donna coraggiosa e ormai emancipata, decide di far incontrare Lucietta e
Filippetto, coinvolgendo nel tranello anche la matrigna di Lucietta e la zia di Filippetto. | due gio-
vani, dopo essersi visti, si piacciono e si dichiarano amore reciproco. Ma I'inganno viene scoperto
dai rusteghi e il matrimonio rischia di non avvenire. A sistemare le cose pero ci pensa, con la sue
grande parlantina, la signora Felice.

Nella commedia i figli reclamano la liberta: essi hanno bisogno di riconquistare i propri spazi. |
padri invece esprimono la loro volonta di governo, di dominio, attraverso cui decidere il destino
dei propri figli e limitarne la liberta.

[ figli, per conquistare la liberta, per trovare la propria strada verso I'emancipazione, per determinare la
propria personalita, per decidere il proprio destino, vorrebbero conoscere il mondo, cio che li circonda.
Un elemento che nella commedia rappresenta una possibilita di relazionarsi con gli altri & il balcone
che, se aperto, rappresenta |'emancipazione, il liberarsi da una costrizione esterna.

Gli attori, molto bravi e preparati, interpretano pit parti. Ad esempio, per aumentare la comicita,
anche se il loro personaggio & fuori scena, essi restano sul palco e interagiscono con gl altri.
Inoltre, in scena, non sono presenti donne. Tutte le parti femminili della commedia sono inter-
pretate da uomini. Questo, molto probabilmente, per evidenziare I'uomo-padrone che teneva la
donna sotto i suoi ordini.



La commedia descrive a mio parere una societa che esiste ancora nella nostra quotidianita; essa fa
inoltre riflettere sulla difficolta di mettersi in relazione, sulla mancanza di dialogo che a volte, per
esempio, C'é fra genitori e figli.

Lisa Roder

«Son paron mi»

«Son paron mil» frase molto ripetuta durante la rappresentazione al Teatro Verdi de "I rusteghi”,
dove il regista ha voluto mettere in scena uno spettacolo con soli attori maschi.

Alcuni degli spettatori si saranno domandati il perché di questa strana scelta. La risposta & sem-
plice: in quel tempo la figura maschile aveva sempre avuto maggior importanza, a differenza di
quella della donna, che rappresentava la figura che doveva stare ai piedi dell'uomo, ai suoi ordini,
alle sue crudeli decisioni. La donna finiva quindi con I'essere paragonata ad uno dei tanti mobili che
riempivano quelle opprimenti mura di casa, senza avere possibilita di poter esprimere il suo umile
pensiero, di esprimere la sua opinione riguardo argomenti discussi in famiglia.

Lo spettacolo racchiudeva in s¢ milioni di insegnamenti, rappresentati da azioni e da sbagli che
ogni tipo di famiglia & portata a sostenere quotidianamente.

Solo il fatto che la rappresentazione sia iniziata con il simpatico dialogo tra due attori ha reso
il tutto molto leggero e divertente. All'inizio I'idea di avere solo attori maschi, devo ammettere
che non mi avesse molto entusiasmata. Ma sono riusciti a insegnare ad un‘intera platea i valori
essenziali su cui @ composta la vita, cosa che ogni giorno i genitori provano a insegnare ai loro figli
invano, ma ogni volta con un cenno di speranza in piu. Si € arrivato anche a “parlare”, in un certo
senso, dell'emancipazione della donna, che al giorno d'oggi purtroppo continua a vivere la sua
vita colma solo di mille doveri, lasciando in disparte i diritti. Colgo I'occasione per congratularmi
dawvero con il regista, che ha una mentalita aperta e un modo di spiegare concetti importanti in
modo semplice, ma diretto.

Gabriele Vacis, infatti, & da ammirare, perché é riuscito a far si che l'intero teatro si riempisse di
un applauso accompagnato da tantissimi sorrisi di persone che erano rimaste pienamente soddi-
sfatte della rappresentazione. Quegli applausi venivano anche da mani di adolescenti. Questo &
da sottolineare. Significa che il regista ¢ riuscito a spiegare I'importanza della commedia di quel
tempo, e I'importanza dei valori legati alla famiglia, al matrimonio e alla ricchezza. Quest'ultimo
tema & emerso grazie ad un‘altra decisione del regista: ogni singolo mobile, oggetto, presente sul
palco era ricoperto da enormi fogli di cellofane. Questo per spiegare come I'uomo di quei tempi,
ma anche di quelli d'oggi, tenda a nascondere, o almeno a non accorgersi, dell'enorme ricchezza
che fortunatamente possiede.

Le idee del regista sono da riconoscere come espedienti geniali, dal momento che portandole sul
palco lo spettatore & quasi costretto a domandarsi il perché di queste scelte, facendo cosi emergere
le modalita di pensiero nei periodi del Settecento.

Camilla Forte

Uno spettacolo accattivante

Spiritoso, simpatico, diretto, accattivante, intelligente, brillante.
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E con queste parole che descriverei la rappresentazione teatrale de “I rusteghi” che ho avuto il
piacere di vedere il 3 aprile insieme alla mia classe al Teatro Verdi di Pordenone. Sono le sedici in
punto, sul palco ci sono otto uomini, tutti attori.

II'signor Lunardo e il mercante Simon si fanno avanti per primi sul palco e iniziano a recitare coin-
volgendo il pubblico, dicendo varie battute che entusiasmano subito gli spettatori.

Gli attori presenti in scena sono tutti uomini, questo sottolinea I'importanza e I'assoluto potere
che aveva I'uomo capo famiglia nel 1700. La scenografia & composta da pochi e semplici oggetti
della vita quotidiana. Tutti i mobili sono accuratamente incellofanati, dal momento che il regista
vuol far capire allo spettatore quanto gli uomini di quel tempo non comprendessero il valore o la
bellezza che un mobile potava avere, poiché non erano abituati a spendere i soldi in cose che loro
consideravano futili.

La commedia va avanti sempre fedele a quanto scritto da Carlo Goldoni. Gli attori sono naturali e
comici, alternano le loro battute a qualche risata che non riescono proprio a trattenere divertendo
il pubblico entusiasta.

Mi piace il modo in cui il regista Vacis, e di conseguenza gli attori, riesce in modo comico a descri-
vere il carattere degli uomini reazionari-misantropi, legati alle loro tradizioni, contrari alle rivoluzio-
ni, senza renderlo noioso o pesante.

| rusteghi, infatti, sono uomini radicati alle loro usanze e per questo motivo sono loro gli unici a
poter prendere le decisioni in famiglia. Mogli, figli, parenti, nessuno ha il diritto di prender parola
o contestare quello che il “Signor paron” ha deciso.

Anche le cose piti normali come affacciarsi al balcone, comprarsi un vestito nuovo, potere deci-
dere chi sposare o di chi innamorarsi, sono tutte decisioni che devono essere approvate dal capo
famiglia.

Ad esempio le battute «Son paron mi» o «No lo voggio» sono spesso ripetute nel corso della
rappresentazione, dal Signor Lunardo, personaggio su cui la commedia & pili 0 meno incentrata.
Straordinaria la bravura degli attori, tra cui ricordo Eugenio Allegri, Natalino Balasso e Jurij Ferrini,
tutti assolutamente capaci, comici e competenti.

Lucrezia Forte
(lasse 2\F
Licei Sperimentali G. A PUJATI

L'importanza della tolleranza nel Settecento e oggi

Nello spettacolo teatrale “| rusteghi” diretto da Gabriele Vacis, si & voluto riproporre la commedia
goldoniana adattandola ai giorni nostri.

IItesto infatti & una parodia della societa veneziana nel ‘700: due padri ricchi ma ignoranti, Lunardo
e Maurizio, combinano il matrimonio tra Lucietta e Filippetto, i rispettivi figli. Questi pero esigono
che i due non si vedano prima delle nozze. Una cosa assai bizzarra, anche per I'epoca, che pure
prevedeva matrimoni combinati. | due giovani, pero, aiutati dalle donne Felice, Marina e Margarita
si vedono e si piacciono. Il problema & che lo stratagemma ideato da Felice viene scoperto dai
rusteghi che indignati accusano i due giovani promessi sposi di aver trasgredito agli ordini paterni
e decidono di annullare le nozze. Grazie all'arringa finale di Felice, che invita i rusteghi a maggiore
civilta, ricordando che certi atteggiamenti sono ridicoli e disumani, Lunardo, Maurizio, Simon e



Canciano diventeranno pil tolleranti nei confronti della societa, e accettano il matrimonio tra i
due ragazzi. L'adattamento all'era contemporanea ¢ reso molto bene dalla scenografia, povera
ma d'effetto. Infatti & impacchetta con del cellofane, a dimostrare I'avidita di questi mercanti che,
anche se ricchi, sono incapaci di godere del loro benessere. | cambi di scena e di costumi sono
anche questi molto essenziali e a vista. Questo sta a sottolineare il rapporto che si vuole instaurare
tra attori e pubblico; infatti durante tutta la rappresentazione questi cercano, riuscendodi, di coin-
volgere il pubblico, di trattarlo come parte attiva dello spettacolo. Originale la discesa in scena di un
rinoceronte incellofanato verso la fine dello spettacolo cosi come significativa & anche la scelta di
far interpretare ad attori uomini i ruoli femminili; per far capire meglio il punto di vista delle donne
e il divario tra i due sessi. Anche la traduzione del testo in italiano aiuta a rendere la commedia
piti comprensibile a gran parte del pubblico e attuale. Sicuramente oltre a divertire, lo spettacolo
fa riflettere sulla difficolta di comunicazione e relazione anche della nostra epoca e sull'importanza
della tolleranza verso ideali e opinioni diversi dai nostri.

Lucia Schiavon

Un omaggio all'Unita d'ltalia

Sipario alzato, mobilio incellofanato, attori gia in scena... cosl si presenta il teatro all'entrata degli
spettatori... alcuni rimangono stupiti, altri estasiati e altri ancora non si sono accorti che lo spetta-
colo potrebbe essere una rappresentazione diversa da quella da loro immaginata.

Suona il secondo campanello d'inizio: gli attori posizionati sul palco aspettano che nella platea e
nelle gallerie gli spettatori si quietino.

Silenzio.

Silenzio.

Silenzio.

Squilla un cellulare...

Ci guardiamo attorno: ¢ il cellulare di un attore.

E con tutta la sua rusteghezza egli risponde. Da quel momento ha inizio la rappresentazione
teatrale...

In un’ora e quaranta & stata unita la bravura del regista Gabriele Vacis a quella degli attori, tutti
uomini sul palco, in un omaggio al teatro antico e al teatro goldoniano. Questo, secondo me, e
stato un punto di forza per tutta la durata dello spettacolo.

In un attimo ho ripensato all'affermazione di Italo Calvino quando sostiene che «un classico & un
libro che non ha mai finito di dire quel che ha da dire».

In effetti, quando ho letto il testo teatrale di Goldoni, mi ero immaginata uno spettacolo ambien-
tato nella Venezia settecentesca, con attori in costume tipici dell’epoca e scenografie che cambia-
vano ad ogni atto e che rispettavano I'ambiente tipico del periodo.

Vacis, invece, ha voluto dare all'opera goldoniana una chiave di lettura diversa, inconsueta per un
classico. E i & riuscito.

Egli & riuscito a tenere la vicenda narrata come scena principale e in secondo piano ha inserito e
sviluppato degli elementi esterni ed attuali: i rapporti degli attori con gli uomini della loro famiglia,
alcuni loro pensieri 0 anche dei “pezzi” su Goldoni.

Il regista, cosl, fondendo vari elementi ha toccato il tema principale della narrazione: la rusteghezza
dei personaggi. Rusteghezza che & presente anche nel mondo di oggi, con persone che acquistano
oggetti di valore, ma non li usano per non rovinarli e quindi diventano solo uno status symbol.
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Vacis rende anche uno omaggio all'Unita di Italia, prima di tutto usando la lingua italiana ed
enfatizzando le battute degli attori con espressioni tipiche di Venezia e concludendo lo spettacolo
con I'lnno di Mameli.

Surhubi Mazzon

Una scenografia molto efficace

«Figurarse!!».

«ll paron son mi e qua comando mi».

«Figurarse».

Queste sono alcune delle esclamazioni presenti nella commedia / rusteghi di Goldoni. Quella pre-
sentata era una rivisitazione del testo originale. Gli attori hanno fatto in modo di rendere ancora
pit divertente tutto il contesto con interventi esterni e attualizzati al nostro periodo. Ho apprezzato
molto I'inizio a sipario aperto. Una cosa che ho notato con piacere & questa: seppure non i sia
stato I'intervallo non ho trovato pensante la commedia, anzi, tutt'altro. Particolari le scene e la
scenografia con i mobili e gli arredi incellofanati, il guardaroba e il cambio dei costumi avwvenuto
direttamente sul palco: sono stati molto divertenti, si sono svoltiin modo giocoso e inoltre avevano
un importante significato simbolico. La strana scenografia ha voluto significare, infatti, I'atteggia-
mento dei protagonisti che cercavano, pur essendo benestanti, di risparmiare, di non consumare
gli oggetti e di tenere con cura ogni cosa in modo che non si sciupasse. | significati cui rimandano
i vari oggetti presenti in scena non sono perd sempre intuibili, ma con una attenta riflessione o
conoscendo proprio bene il testo si riuscivano a capire ed erano molto importanti. La vicenda,
che & ambientata nella Venezia del XVIIl secolo, parla di tutte le discordie che si possono venire a
formare per la rusteghezza dei mariti. Una caratteristica molto divertente di questa rappresenta-
zione & che gli attori erano tutti uomini e percid hanno dovuto adattarsi e interpretare anche le
parti femminili. Gli attori sono veramente molto bravi anche nell'impersonare i ruoli femminili e
la rappresentazione teatrale in tutte le sue sfumature mi & piaciuta, forse per la sua particolarita
rispetto ai soliti spettacoli teatrali.

Rachele Borsatti

Uno schermo riflette il pensiero di Goldoni

Venerdi 1 aprile la nostra classe 2AL ha assistito allo rappresentazione de “| rusteghi” al Teatro
Verdi di Pordenone, messa in scena dalla compagnia teatrale di Gabriele Vacis. / rusteghi & una
commedia di Carlo Goldoni, scritta interamente in dialetto veneziano. Prima di assistere allo spet-
tacolo abbiamo letto in classe il testo teatrale, con qualche difficolta considerando che non tutti
capivano bene il dialetto veneziano e non conoscevano pronunce e significati di diverse parole.
Siamo cosi arrivati a teatro con grande curiosita per vedere come questo gruppo teatrale avrebbe
rappresentato la commedia.

La scenografia & apparsa subito parecchio strana: c'erano vari oggetti che sono poi stati sempre
presenti in scena e che sarebbero serviti in vari modi. Penso che il regista abbia voluto creare un
effetto particolare lasciandoli completamente incellofanati e ricoperti con delle corde. Nei tre atti
dello spettacolo non sono sempre stati presenti tutti i personaggi, ma gli attori erano sempre in



scena, e quando non dovevano recitare aiutavano nella disposizione degli oggetti che dovevano
essere utilizzati, e anche i vestiti venivano indossati al momento. La cosa particolare della rappre-
sentazione e stata la scelta degli attori che erano solamente maschi. A mio parere questa scelta é
stata fatta per riprendere un po’ la trama della commedia, che racconta la visione maschilista dei
protagonisti. | personaggi principali sono, infatti, i quattro rusteghi Lunardo, Maurizio, Simon e
Canciano e a partire dai loro pensieri rozzi e “antichi” sulle donne si & costruita tutta la commedia.
Tutti e quattro hanno, infatti, una visione della donna molto simile: pensano che debba solamente
rimanere in casa, senza uscire e che debba occuparsi tutta la vita dei lavori casalinghi. Nello spet-
tacolo a cui abbiamo assistito sono state inserite delle innovazioni rispetto al testo goldoniano. La
commedia non & stata recitata interamente in dialetto veneziano che, invece, é rimasto nei modi
di dire comuni che, nella ripetizione, hanno caratterizzato alcuni personaggi. Un'altra particolarita
¢ stata I'interazione col pubblico da parte degli attori in alcuni momenti dello spettacolo, all'inizio
ad esempio, e alla fine dei vari atti. La cosa che secondo me ha caratterizzato di piu la rappresen-
tazione @ stato pero I'inserimento alla fine di ogni atto di uno schermo dove venivano proiettate
delle immagini che descrivevano i pensieri di Goldoni. Personalmente questa & una cosa che mi ha
affascinato molto, e penso che avesse lo scopo di suscitare emozioni agli spettatori, e riflessioni...
penso che |'obiettivo principale fosse quello di rivisitare questa commedia Settecentesca in chiave
moderna, per stupire e mostrare dei lati diversi, e per esplicitare il modo di vedere |'opera da parte
del regista.

Secondo il mio parere questo spettacolo é stato realizzato molto bene. In alcuni suoi aspetti &
riuscito a stupirmi. A essere sincera i dialoghi tra i vari personaggi non mi hanno suscitato molto
interesse, forse anch'io mi distraggo facilmente, ma non posso dire che mi abbiano entusiasmato
molto. Forse il motivo & che non & il mio genere letterario, avevo espresso questa opinione anche
dopo aver letto I'opera in classe. Ammetto perd che mi & piaciuto il modo di vedere del regista,
questa modernizzazione e rivisitazione mi ha colpito. E stata una bella esperienza, anche perché &
stato il mio primo spettacolo importante a cui ho assistito: non sara il mio genere ma farei volentieri
i complimenti a tutto il cast.

Veronica Carta

Uno spettacolo originale

L'adattamento realizzato da Gabriele Vacis e da Antonia Spaliviero de “I rusteghi” andati in scena
al Teatro Verdi di Pordenone il 1 aprile, rispetta sostanzialmente I'intreccio dell'opera goldoniana:
due ragazzi vengono promessi in matrimonio dai loro padri, nonostante essi non si conoscano;
il loro incontro awviene grazie all'aiuto delle donne dei rusteghi, che trovano giusto il desiderio
di vedersi dei due giovani, ostinatamente negato loro dai padri. | due fidanzati si piacciono, ma
vengono scoperti sul fatto e per poco il matrimonio non va a monte. Saranno le donne con il loro
buon senso a ricomporre i rapporti familiari e ad assicurare il lieto fine. Non mancano d'altra parte
gli spunti innovativi: gli attori sono tutti di sesso maschile ed interpretano piu di un personaggio; i
cambi di costume avvengono in scena e si presentano situazioni che vedono discussioni sulle asse-
gnazioni dei ruoli come se gli attori fossero dietro le quinte. Lo spettacolo & intervallato da imma-
gini, proiettate su uno schermo, di vecchi sceneggiati televisivi invece molto fedeli alle indicazioni
del testo goldoniano e da commenti degli attori, oltre che da piccole coreografie. La scenografia,
anch’essa molto originale, & semplice e mostra mobili incellofanati e scrivanie a cui si siedono gi
attori che momentaneamente non partecipano alla scena; vengono calati dall'alto violoncelli con
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cui si accennano dei movimenti di danza e, alla fine, anche un rinoceronte, di cui perd pochi hanno
inteso il significato; forse, esso rappresenta la “selvatichezza” dei rusteghi. Un‘altra particolarita
sta nel fatto che inizialmente, come anche alla fine, gli attori sono vestiti come persone dei nostri
giorni mentre la lingua adottata nello spettacolo non & il dialetto veneziano ma un italiano con
cadenza veneta. In questo adattamento del testo si fondono bene elementi tradizionali ed elementi
moderni e l'originalita dell’adattamento ed il talento degli attori fanno si che lo spettacolo risulti
divertente e riscuota I'approvazione del pubblico.

A mio parere, lo spettacolo & stato molto gradevole e ne ho apprezzato molto I'originalita ed il
fatto che gli attori parlassero in modo a me comprensibile; ho trovato il tutto divertente e mi e
piaciuta |'ottima immedesimazione nei propri ruoli da parte degli interpreti.

Anna Giulia Rossi

Uno spettacolo al di sotto delle aspettative

Lo spettacolo € iniziato in modo, secondo me, molto particolare. Il sipario era gia aperto mentre il
pubblico entrava e prendeva posto, gli attori erano vestiti molto modernamente (indossavano tute
e scarpe da ginnastica e attorno al collo avevano un asciugamano) e salutavano scherzosamente
il pubblico. Di questa prima parte la cosa che mi & piaciuta di piu e stato il dialetto: gli attori
infatti hanno recitato tutta la scena introduttiva vestiti come sopra descritto e parlando in dialetto.
L'intero spettacolo era ambientato a Venezia, nelle case di alcuni ricchi uomini. L'argomento princi-
pale era il difficile rapporto tra delle donne e i loro mariti (0 padri nel caso di Lucietta e Felippetto)
che, alla fine della rappresentazione, dopo dure discussioni e baruffe, si é facilitato.

Questa rappresentazione appartiene al genere della commedia e nel copione prevalgono netta-
mente i dialoghi anche se sono presenti dei brevissimi tratti di monologo e qualche “a parte”.
| personaggi in scena sono tutti maschi, anche quando dovrebbero essere delle donne. Questo
particolare fatto ha un duplice significato: in primo luogo richiama le compagnie teatrali di una
volta che erano composte solo da uomini e in secondo luogo richiama la storia, cioé il personaggio
femminile interpretato da un uomo rappresenta la forza che le donne hanno avuto nell'affrontare
i loro uomini, i rusteghi appunto. Un altro particolare aspetto di questo spettacolo & la scenogra-
fia. Tutti i pezzi di arredamento delle case erano incellofanati. Questo, come molti altri aspetti,
rimanda a un significato astratto. Sta infatti a simboleggiare la tirchieria dei personaggi (uomini)
protagonisti della rappresentazione, e la paura di rovinare gli stessi oggetti, cosa che con il tempo
puo capitare. Ci sono altri due elementi particolari di cui ho capito il significato solo in un secondo
momento e sono: i violoncelli e soprattutto il rinoceronte. Questo imponente animale € sceso in
scena calato dall'alto all'inizio del terzo atto. Ha un significato astratto e sta a rappresentare il
grande cambiamento avvenuto nei rusteghi: richiama, infatti, un'esperienza raccontata all'inizio
della rappresentazione.

Anche i costumi erano molto particolari. Si & passati dalle tute da ginnastica a dei vestiti tipici della
Venezia settecentesca. Personalmente questi costumi non mi sono piaciuti molto perché i primi
non ho capito cosa c'entrassero mentre i secondi erano, a mio parere, troppo semplici, cosa che
va molto bene per le donne che erano tenute in “prigionia” in casa, ma non per gli uomini che
svolgevano una vita piu normale.

Penso che il messaggio che I'autore voleva far arrivare al suo pubblico sia arrivato anche se, secon-
do me, in modo un po’ contorto. C'erano un po’ troppi elementi simbolici che rendevano la storia
complessa.



Due cose mi sono piaciute particolarmente e sono: il modo che gli attori utilizzavano per cambiare
le scene e il personaggio di Felice. Il primo mi ha colpito perché il regista, che ha voluto lasciare
in vista tutto (appendini per il cambio degli abiti, pezzi di diverse scene...), ha dovuto trovare un
modo per distrarre il pubblico mentre gli artisti si cambiavano. Questa strategia, che all'inizio del
terzo atto mi ha colpito particolarmente, consisteva nel distrarre il pubblico con divertenti giochi
come per esempio “la lotta con la sedia” e la “danza dei violoncelli”. Il personaggio di Felice mi
& invece piaciuto perché ha avuto una gran grinta nel combattere e nell'ottenere i suoi obiettivi.
Nonostante questo lo spettacolo mi ha molto deluso: me lo aspettavo molto diverso. Avrei apprez-
zato di pil uno spettacolo tutto in dialetto come avrebbe dovuto essere se il regista avesse sequito
di pit I'autore della commedia: Goldoni.

Un altro elemento che mi ha fatto rimanere male ¢ stata la scenografia: questa era molto sempli-
ce, basata su pochi elementi quali qualche tavolino, qualche sedia e due “pareti multifunzione”.
Questa semplicita, a pensarci bene, era molto in tono con le vicende rappresentate pero, essendo
molto diversa dalle mie aspettative, mi ha colpito negativamente. Poi, come gia detto, non mi sono
piaciuti neanche i costumi. Infine, non c'entra niente con lo spettacolo, ma noi eravamo seduti
molto in alto quindi la visuale era pessima e si potevano vedere gran parte degli effetti speciali
utilizzati (corde, ecc...). Anche questo fatto ha quindi contribuito alla delusione provocata dallo
spettacolo in sé.

Fabio Butto

Madri che tengono a terra i figli, padri che li lanciano verso le stelle

| rusteghi & una commedia di Carlo Goldoni ambientata a Venezia e mette in risalto come era
strutturata la tipica famiglia patriarcale.

Questa commedia, nella versione del regista Gabriele Vacis, & caratterizzata dal dialogo tra i vari
personaqgi, tutti di sesso maschile, che interpretano cosi anche parti femminili, recitate in maniera
impeccabile. Lunardo, Maurizio, Simon e Canciano sono i cosiddetti rusteghi, i padri di famiglia
che impongono la loro autorita a casa e alle loro mogli: Margarita (Lunardo), Marina (Simon), Felice
(Canciano) che hanno una concezione diversa del mondo e della vita dai propri mariti.

La scenografia @ molto particolare: gli oggetti in scena sono tutti incellofanati, forse a indicare la
chiusura delle idee e I'avarizia dei quattro rusteghi, e soprattutto particolare & il rinoceronte, calato
ad un certo punto dall'alto, a indicare forse la rusteghezza dei quattro uomini.

Molto interessanti sono le brevi illustrazioni al termine di ogni atto, che suggeriscono allo spetta-
tore molte riflessioni sulle differenze e le analogie tra quei tempi e i giorni nostri.

Sinceramente all'idea di andare a teatro non ero molto contento, soprattutto per il fatto che non
comprendevo bene il dialetto veneziano e temevo di non divertirmi alla visione della commedia.
Invece dopo tante risate ho cambiato idea e sono contento di aver assistito a questo spettacolo.
Dagli applausi in platea e le risate durante le battute, la commedia & molto piaciuta, ma soprat-
tutto ha molto divertito. Per quanto mi riguarda la battuta che mi ha entusiasmato e stata quella
di Filippetto ai padri, nella quale dice che le madri hanno il compito di tenere a terra i figli mentre
ogni padre ha il dovere di lanciarli verso le stelle, ma con le braccia aperte pronti a recuperarli.

Carlo Ciacciarella
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Una scenografia banale

Lo spettacolo “I rusteghi” diretto da Gabriele Vacis e svoltosi al Teatro Giuseppe Verdi di
Pordenone, & stata rappresentato quasi come una modernizzazione dell'opera teatrale scritta da
Carlo Goldoni. La commedia, che contrappone non solo il divertente e buffo mondo delle donne
con quello austero e cupo degli uomini, ma espone anche la diversa concezione della vita che si
aveva in quel periodo, si distingue positivamente sin dalle prime battute, quando inizia a sipario
aperto con un dialogo tra due dei protagonisti in lingua dialettale, ironizzando e coinvolgendo
indirettamente il pubblico. La scelta del regista &, pero, quella di prosequire in lingua italiana e non
in quella originale, ma questo non & I'unico elemento discordante dall’originale goldoniano che
caratterizza questo spettacolo. Infatti, tra gli attori non & presente alcuna donna, e tutti i ruoli che
appartengono a personaggi di sesso femminile sono affidati a uomini, che, magari, interpretano
gia un altro ruolo nella commedia e che cambiano il loro costume sul palco.

La scenografia & quasi povera, non ¢ caratterizzata da molti elementi e tutti gli oggetti utilizzati
sono gia presenti nello spazio scenico, considerato essenziale ed efficace, sin dall'inizio dello spet-
tacolo. Tutti sono stati incellofanati quasi a rappresentare la tirchieria e la propensione dei prota-
gonisti al risparmio. Curiosa, invece, ¢ stata la calata sul palcoscenico di un rinoceronte argentato
che rappresentava, probabilmente, la forza crudele destinata ad essere vinta.

Spettacolo che non mi & piaciuto in modo particolare dal punto di vista della scenografia, in quanto
& sembrato piuttosto semplice e a volte addirittura banale, ma allo stesso tempo mi é piaciuto la
grande capacita di esprimersi degli attori, molto coinvolgenti e ricchi di pathos, che hanno dato
realmente I'idea di rustego.

Alessandra Benedetti
Classe 2A\L

Liceo Scientifico M. GRIGOLETTI

| talenti delle donne

| rusteghi & una commedia scritta da Carlo Goldoni in dialetto veneziano, rappresentata per la
prima volta nel 1760. Recentemente ho assistito ad una rilettura di questa commedia al teatro
Verdi di Pordenone.

Alcuni particolari curiosi di questa rappresentazione: una scenografia composta di mobili e gli
oggetti awolti interamente nel cellofane, il complesso dei personaggi recitati solo da attori maschi
e le battute della commedia in veneziano adattato all'italiano. La scelta di attori esclusivamente
maschi nasce dalla necessita di evidenziare che le figure maschili sono del tutto prevalentiin questa
commedia in cui i rusteghi cercano di imporre alle donne la propria autorita; la scelta di adattare
il dialetto veneziano del testo originale risponde invece a una scelta di maggiore comprensibilita.

Questa commedia ci insegna che anche se le donne sono ritenute inferiori dai loro mariti rusteghi,
con la loro furbizia riescono a imporre la loro volonta nelle questioni a cui tengono di piu e che
questi uomini, che si impongono con autorita, hanno in fondo una sensibilita che spesso pero
tengono celata sotto la loro rusticita.

Giulio Michelon



Alcuni punti di vista...

La commedia / rusteghi di Carlo Goldoni, rappresentata al Teatro Verdi di Pordenone, inizia in
modo molto divertente. Gli attori, tra i quali spicca Natalino Balasso, mettono subito in scena
'ironia.

Lo spettacolo inizia con una conversazione in dialetto tra due attori, subito dopo entra in scena un
video proiettore su cui compaiono le traduzioni del testo goldoniano, ma in forma di ideogrammi.
Scena in parte giustificata dal desiderio di far divertite gli spettatori e in parte usata per rassicurare
il pubblico sulla non universale comprensibilita del veneziano.

Cosl, dopo questo originale awio, ha inizio o spettacolo recitato per lo piu in italiano.

Mi aspettavo una messa in scena tradizionale mentre ho trovato una rappresentazione sorprenden-
te, capace di attualizzare con leggerezza il testo di Goldoni.

Nella prima parte dello spettacolo, & 'uomo ad avere la meglio sulla donna: i rusteghi decidono
tutto, impongono la loro volonta alle rispettive mogli senza voler sentire la minima obiezione.

Nel corso della vicenda pero, le donne si coalizzano: ognuna spettegola sul proprio marito e agisce
contro la volonta di lui. L'epilogo € all'insegna del trionfo femminile. Esse riescono alla fine a farsi
"rispettare” dai loro uomini.

Oltre che ad essere una commedia divertente, "I rusteghi” alterna momenti profondi di riflessione
in cui trovano posto schiette lezioni di vita; a turno, infatti, gli attori parlano della vita di Goldoni
o alludono al rapporto particolare che esiste tra padri e figli.

La commedia di Goldoni mette in evidenza, attraverso i suoi personaggi, virtu e vizi che sono propri
di molte persone anche al giorno d'oggi ed ¢ forse proprio per questo che continua ad appassio-
nare il pubblico a distanza di secoli.

Stefania Brunetta

La rivisitazione dell'opera goldoniana operata da Vacis, in alcuni punti in chiave moderna, é stata
abbastanza convincente. Abbastanza perché alcuni passaggi non erano molto chiari, come ad
esempio la scelta di inserire una tigre albina e dei violoncelli nella scenografia. La scenografia era
molto semplice e utilizzata anche per produrre rumori quotidiani (ad esempio per imitare il bussare
alla porta si usava un tavolino), oppure suoni che in qualche modo rispecchiassero il carattere dei
rusteghi.

La recitazione di tutti gli attori sulla scena é stata convincente, grazie anche ad un’ottima mimica
facciale e alla mimesi tonale nel cambio delle diverse parti interpretate dagli stessi attori.

Alice Braido
L'aspettativa di chi aveva gia in precedenza avuto modo di conoscere I'opera goldoniana, e pit
nello specifico il testo de “I rusteghi”, & rimasta delusa, in quanto & stato stravolto il modello
stabilito da Goldoni.

Sara Callegaro, Eleonora Da Fre, Alberto Gasparin

La versione rivisitata dell'opera goldoniana “I rusteghi” oltre a presentate un'interpretazione delle
parti in italiano, con alcuni spezzoni in dialetto veneto che apparivano in questo caso fuori luogo,
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vede in scena soltanto attori maschili, ai quali e affidato il compito di svolgere anche le parti fem-
minili previste dalla commedia. Evidente il richiamo al tema della donna assoggettata all'uomo, nel
passato come nel presente. Le varie scene sono state intramezzate da alcuni excursus non sempre
facilmente riconducibili alla trama e quindi di non immediata comprensione; apparentemente
inspiegabile anche la scenografia, con oggetti e accessori interamente awolti da cellofane. Pit
volte & inoltre capitato che gli attori interagissero col pubblico creando una certa complicita con
una simulata improwvisazione. In alcuni casi le risate, gli atteggiamenti e gli scambi di battute fra i
personaggi erano tutt'altro che previsti dal copione, ma proprio questa spontaneita ha contribuito
ad accrescere la partecipazione del pubblico e del suo divertimento. Forse pero, anche a causa del
tono esageratamente comico degli attori, la reazione spassosa del pubblico rischiava di apparire
spesso immotivata, svilendo in parte il senso piu profondo della commedia. In conclusione lo
spettacolo ¢ stato leggero e non impegnativo, curioso ed inaspettato per le originali scelte operate
dal regista.

Giulia Gobitti, Alberto Rigo

Per quanto mi riguarda ho trovato nello spettacolo diverse parti di difficile comprensione; soprat-
tutto all'inizio, infatti, la storia principale & inframmezzata da excursus poco inerenti alla commedia
goldoniana. Un‘altra novita che non ho troppo apprezzato é stato I'adattamento linguistico: il
dialetto del testo originale veneto & stato sostituito infatti da un italiano mantenendo retaggi dia-
lettali che sortivano I'effetto di far ridere il pubblico anche laddove non era richiesto, trasformando
cosi in una farsa l'intelligente comicita goldoniana. Un punto a favore dello spettacolo é tuttavia
stata I'interpretazione magistrale degli attori tutti maschi, abilissimi nel calarsi anche nelle parti
femminili. La loro grande performance ha saputo compensare una scenografia piuttosto povera.

Pierandrea Elefante

In sintesi...

Rivisitare un'opera teatrale rappresenta un'arma a doppio taglio: non si pud mai sapere a priori se
il pubblico sara piti colpito dalla novita rispetto al testo originale, che non deluso dalle mancanze e
dalle diversita. Gabriele Vacis, con i suoi rusteghi, accetta la sfida e ci propone un’opera settecen-
tesca in chiave decisamente moderna. L'intrusione della personalita del regista &, infatti, evidente in
pili aspetti della commedia, manifestandosi con degli excursus di non sempre facile comprensione.
Certamente queste scelte non possono, né devono, passare in secondo piano. Il Goldoni autore
della grande riforma della Commedia dell’Arte, I'autore che ha attribuito il dovuto peso al libret-
to di un‘opera teatrale, viene stravolto e I'amato dialetto veneziano assume un ruolo marginale
tale da risultare in qualche caso addirittura fuori luogo: il retaggio dialettale sortisce I'effetto di
far ridere il pubblico anche laddove non & richiesto, trasformando cosi in una farsa I'intelligente
comicita goldoniana.

In scena, soltanto attori maschili: a questi é affidato il compito di svolgere anche le parti femminili
previste dalla commedia; evidente il richiamo al tema della donna assoggettata all'uomo, nel pas-
sato come nel presente.

L'interpretazione comunque risulta convincente, grazie anche ad un’ottima mimica facciale e alla
mimesi tonale nel cambio delle diverse parti interpretate dagli stessi attori.



La loro grande performance ha saputo compensare una scenografia piuttosto minimale, utilizzata
anche per produrre rumori quotidiani (ad esempio, per imitare il bussare alla porta, si usava un
tavolino), oppure suoni che in qualche modo rispecchiassero il carattere rude dei rusteghi. Piti volte
& inoltre capitato che gli attori interagissero col pubblico creando una certa complicita con una
simulata improvvisazione. In altri casi tuttavia le risate, gli atteggiamenti e gli scambi di battute fra
i personaggi erano tutt'altro che previsti dal copione, ma proprio questa spontaneita ha contribuito
ad accrescere la partecipazione del pubblico e la sua ilarita. Forse perd, anche a causa del tono
esageratamente comico degli attori, la reazione spassosa rischiava di apparire spesso immotivata,
svilendo in parte il senso piu profondo della commedia.

In conclusione, "I rusteghi” di Vacis sono lo spettacolo che non ti aspetti: a momenti di effimera
comicita se ne contrappongono altri con tematiche pit profonde e riflessive, che, a causa della
non immediata comprensione, possono essere pill 0 Meno apprezzate. La rappresentazione &
comungque piacevole, una rivisitazione di un classico che ha fatto la storia del teatro italiano e che
consigliamo ad ogni modo di vedere.

Classe 47\E

Liceo Scientifico M. GRIGOLETTI

Una commedia molto ben riuscita

Venerdi 1 aprile 2011 & stato presentata al teatro Verdi di Pordenone la rappresentazione teatra-
le "I rusteghi, i nemici della civilta” da Carlo Goldoni, noto commediografo veneziano del XVIII
secolo.

La compagnia, composta da attori di alto livello come Natalino Balasso, Eugenio Allegri e Jurij
Ferrini, diretti da Gabriele Vacis, ha offerto una rilettura originale e allo stesso tempo fedele della
nota commedia goldoniana. L'opera é stata, con la giusta misura, attualizzata, riportando temi
odierni come la subordinazione delle donne presente sia a quel tempo che 0ggi.

Significativa la scelta scenografica minimalista che & parsa rievocare le problematiche logistiche
dell'epoca di Goldoni: mancavano a volte mezzi e oggetti teatrali e spesso gli attori non bastavano
e dovevano interpretare pit ruoli, per esempio Jurij Ferrini impersonava sia Maurizio che Felicia,
ironizzando sulla situazione sconveniente.

Lo spettacolo & stato reso pili accattivante anche dalla mancanza di quinte sul palco che permet-
teva di vedere gli attori mentre cambiavano il costume di scena.

Inoltre, non & mancata I'improvvisazione da parte degli attori che ha dato al tutto un tocco di
personalita coinvolgendo anche il pubblico.

Un notevole tocco artistico si & notato nella scelta di awolgere tutti gli oggetti di scena, tra cui
violoncelli e armadi, nel cellofane, ad indicare, forse, la chiusura “ermetica” delle famiglie dei
rusteghi e del loro pensiero.

Nel complesso, la rappresentazione ¢ stata eseguita nel migliore dei modi. E risultata gradevole e
ha consentito la riflessione su temi confacenti al messaggio goldoniano e su alcuni universali che
la commedia puo far passare.

Enrico Bertolo, Mark Mathias
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Rusteghi di ieri e di oggi

Nonostante il tempo sia passato permane tuttora la stessa figura di rustego di una volta. Infatti
ancora oggi alla parola rustego si tende associare termini quali “tanghero”, “satiro"”, “selvatico”,
"prepotente” e molti altri, che ben esprimono quell'antica ruvidita caratteriale tipica del retrogra-
do vecchio padre di famiglia, troppo legato alle tradizioni. Carlo Goldoni ci riporta un esempio
tipico di rustego di ieri nella sua opera | rusteghi che vede come protagonisti Lunardo, Canciano,
Simone e Maurizio, rappresentanti del vecchio modo di pensare della Venezia settecentesca, legato
alla tradizione e timoroso del nuovo. Questi quattro scontrosi del mondo mercantile, retrogradi,
taccagni e autoritari, danno esempio della chiusura mentale dei rusteghi e della loro ossessione
al risparmio, sia economico che sentimentale. Infatti, controllano i figli e le mogli e li manipolano
facendoli diventare burattini guidati dai loro fili. Sicuramente si puo affermare che tra il vecchio
rustego quello di oggivi siano pili elementi analoghi che contrastanti. Oltre ad avere un comune
carattere selvaggio, entrambi possiedono una visione pessimista della realta che li porta ad essere
chiusi in se stessi e ad essere poco capaci di coinvolgimenti emotivi. Spesso nascondono i propri
sentimenti mantenendo sempre la stessa espressione di severita sul volto, che & quella che ciimma-
giniamo nel momento in cui pensiamo alle sembianze di un rustego. Segno evidente della loro
chiusura & anche il fatto che diffidino di tutti e di tutto cio che & loro estraneo, che non segue i loro
canoni tradizionali e che li porta ad essere timorosi dei possibili cambiamenti all'interno della loro
vita monotona, ma sicura. Infatti, molto spesso, se non sempre, esitano all'idea di accogliere uno
straniero 0 comungue uno sconosciuto nella propria abitazione. Inoltre si spaventano se qualche
membro della loro famiglia osa desiderare per sé qualcosa di piti e non accettano che all'interno di
essa si verifichino cambiamenti o forme di “evoluzione” eccetto quelle imposte da loro.

Confrontando il rustego di ieri con quello di oggi si puod notare che entrambi si ostinano a
conservare una mentalita delineata da ideali tradizionali come quello del padre al vertice della
famiglia, caratterizzato da un potere autoritario. A prova di cio vi & I'espressione «Son padrone in
casa mia», usata quasi ossessivamente, essendo loro fortemente possessivi e gelosi dei loro averi.
Diversamente dal rustego del ‘700, che sottometteva I'intero nucleo familiare alla sua autorita in
modo estremamente marcato, in quanto costringeva le donne a stare in casa, vietando alle giovani
fanciulle i primi dolci amori e spingeva i ragazzi ad imparare fin dall'adolescenza il proprio mestiere,
quello di oggi, invece, risulta essere piu concessivo dal momento che moglie e figli sono ora liberi
di avere una vita sociale pili ampia, anche se ancora vigilati e giudicati dal padre in gran parte
delle loro scelte. Il rustego ritiene che I'educazione dei propri figli rientri nella cerchia dei compiti
che spettano alla madre. Infatti la figura femminile adulta di allora, oltre a dedicarsi alle faccende
domestiche, aveva il compito di affiancare i figli durante la loro crescita e il suo ruolo era collo-
cato in una societa opprimente e maschilista che ha ancora alcuni legami con quella odierna. La
donna, di questi tempi, € maggiormente emancipata, ma risulta comunque essere soggetta a delle
forme di discriminazione che dipendono dall'ambiente in cui vive e varia a seconda dell'ambito
sociale. Attualmente, senza ombra di dubbio, i figli hanno pili possibilita di scegliere le persone da
frequentare e di conseguenza dispongono di maggiore liberta di decidere con chi passare il resto
della loro vita. Nel ‘700, invece, la prole non poteva sottrarsi all‘obbligo di sposare chi il padre
aveva deciso per loro. Il matrimonio era disposto le antiche usanze: infatti, i padri dei futuri sposi
vietavano loro di conoscersi prima delle nozze, causando, la maggior parte delle volte, infelicita nel
rapporto coniugale, poiché spesso i due non si piacevano, il che portava a non andare d'accordo.
Cio che stava maggiormente a cuore al rustego di una volta non era la felicita della prole, ma il
raggiungimento dei propri obbiettivi personali, che a quel tempo erano: avere un lavoro, una casa,
una moglie e dei figli, ovvero tutti quei valori che allora erano fondamentali, dedicando la maggior



parte delle proprie forze all'accrescimento di un'attivita familiare, che gli garantisse una stabilita
economica. Oggi, invece, un rustego non esprime necessariamente il desiderio di creare intorno a
sé un ambiente familiare composto da molti figli, e di fondare un’attivita privata da portare avanti
attraverso le future generazioni, dato che a lui risulta pili essenziale soddisfare innanzitutto il
proprio ego. Questo & dovuto al contesto sociale in cui vive, dal quale emerge un aspetto che con-
traddistingue le due tipologie di rusteghi. La differenza principale tra un rustego del ‘700 e uno del
ventunesimo secolo sta nel fatto che quest'ultimo si & leggermente aperto al naturale progredire
della societa, che perd non lo trattiene dal disprezzare una mentalita troppo aperta in alcune sue
manifestazioni. Infine questi due ritratti, secondo cio che ¢ riportato sopra, si dimostrano essere
evidentemente molto simili. Infatti, per quanto riguarda la sfera caratteriale, entrambi i rusteghi
presentano comportamenti ed idee analoghe. Cid che dunque distingue il rustego di ieri da quello
d'oggi & senz'altro il contesto storico e sociale, che nonostante ponga questo vecchio brontolone
di fronte a diversi bisogni e diverse comodita, poco pud contro il suo aspro carattere. Quello che
possiamo concludere é che col passare degli avvenimenti storici e dei secoli, i nostri cari rusteghi
non scompariranno mai del tutto.

Stefani Bravin, Chiara Scapin, Fiorella Vegetti

Il rustego: un topos letterario

Chi sono i rusteghi? Uomini materialisti, rozzi, insensibili e prepotenti. Sono padri di famiglia ma
spesso sembrano non avere nessun altro sentimento al di fuori di rabbia e orgoglio. | rusteghi di
cui ci parla Goldoni sono solamente uomini, che spesso non hanno alcun rispetto per mogli e figli,
non tengono in considerazione I'opinione di nessuno, e continuamente, quasi ad autoconvincersi
ripetono «son padron in casa miav. (...) / rusteghi & una commedia davvero realistica. Goldoni fa
molta attenzione alla psicologia dei personaggi, illustrandoceli con le diverse sfumature del caratte-
re di ognuno: dal prepotente egoismo di Lunardo, alla piti moderata rustegaggine di Canciano, che
in certi tratti ci appare quasi spaesato, come sradicato e messo in un mondo che non gli appartiene,
fino ad arrivare all'audacia e al buon parlare di Felice, la quale ha coraggiosamente affrontato i
rusteghi riguardo alla questione del matrimonio. Nella commedia goldoniana solo apparentemente
le donne sono ininfluenti, considerate solo delle pettegole cospiratrici, e sottoposte al volere prima
dei padri, e poi dei mariti. Tuttavia, pur avendo raramente un effettivo confronto con gli uomini,
alla pari, riescono a “cospirare” per conto proprio, come vivessero in un mondo tutto loro, ed
emergono pili per la loro furbizia che per la loro intelligenza. Nello spettacolo teatrale messo in
scena da Gabriele Vacis questainferiorita del mondo femminile & enfatizzata dal fatto che in scena
siano presenti solo attori uomini, i quali interpretano indifferentemente ruoli maschili e femminili.
C'e chi sostiene che i rusteghi goldoniani vivano ancora tra di noi, sostenendo che nel profondo
Veneto esistano ancora dei vecchi uomini con i tratti tipici rusteghi: taccagneria, prepotenza,
insensibilita. La figura del rustego nel teatro comico é stata, anche se in diverse forme, variamente
rappresentata. Si pensi alla commedia goldoniana di Sior Todero brontolon, un vecchio fastidio-
50, antipatico e avido di denaro. Ma prima di lui, troviamo rusteghi gia nelle palliate di Plauto e
Terenzio. Essi avevano descritto e rappresentata la figura del senex, vecchio padre o nonno colleri-
co. L'abbiamo trovato in commedie tipo Hecyra, Andria, Stichius, Mercator, Aulularia o Adelphoe.
Il senex plautino era perd leggermente diverso dal rustego: il personaggio era, infatti, caratterizzato
in modi differenti, e comunque sempre pil variegati: ora cercava di conquistare la donna del figlio,
diventandone avversario (come nell’Asinara o nella Casina), ora era un padre severo, possessivo ed
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egoista, che negava aiuto economico al figlio, seppur in possesso di un una presunta abbondante
disponibilita economica. Si tratta comunque di un carattere topico che presenta molto bene la linea
demarcazione tra i due sessi e lo scarto generazionale tra vecchi e giovani.

Naike Carli, Alessia Stolfo

L'illuminismo ne / rusteghi di Goldoni

L'opera teatrale “I Rusteghi” si inserisce nel contesto culturale della seconda meta del Settecento
e risente inevitabilmente delle influenze illuministiche dell'epoca.

In primo luogo si puo notare come Goldoni abbia scelto di mettere in scena alcune tematiche tipi-
che della vita quotidiana e della realta veneziana del tempo, scegliendo i propri personaggi nella
bassa borghesia e sottolineandone le caratteristiche comportamentali.

Da una parte, i quattro rusteghi Lunardo, Maurizio, Simon e Canciano sono i rappresentanti del
vecchio mondo veneziano legato alla tradizione e timoroso del nuovo: accomunati da un atteg-
giamento selvatico e burbero, i quattro padri di famiglia opprimono le mogli e i figli. Dall'altra
parte, invece, troviamo i personaggi che, pur costretti a sottostare al volere dei quattro rusteghi,
dimostrano una certa volonta, quasi istintiva, di riscatto della propria liberta.

Proprio nell'opposizione fra queste due categorie di personaggi risiede la critica illuministica di
Goldoni all'ipocrisia, alla chiusura mentale, all'oppressione della liberta e ai costumi di vita soffo-
canti: tutti elementi considerati come attentato contro la natura dell'individuo e contro la ragione
stessa.

Parole chiave nel secolo dei Lumi, “liberta” e “ragione”, sono messe in risalto in questa commedia
che, allo stesso tempo, condanna tutti quei comportamenti che eccedono dal giusto equilibrio.
Proprio per questo motivo, non si tratta di un'opera “femminista”: I'autore non intende mettere
in cattiva luce gli uomini per esaltare il comportamento delle donne. Al contrario, vuole mostrare
i difetti di entrambe le parti: anche le donne hanno una parte di torto per i sotterfugi attuati nei
confronti dei mariti e sono colpevoli di mancata sincerita e trasparenza.

Lo scopo morale e il messaggio di questa commedia riguardano il raggiungimento dell'equilibrio,
un altro tema ricorrente nell'llluminismo: solo tramite il giusto equilibrio si puo arrivare alla paci-
ficazione tra le varie componenti (che in questo caso sono familiari, ma il messaggio puo essere
esteso anche a un piano sociale), conciliando le esigenze dell'individuo con le esigenze della societa
di cui fa parte. Il finale della commedia rappresenta |'espressione di questa possibilita: i padri di
famiglia, addolciti dal discorso di una delle donne e messi nella condizione di ragionare e riflettere
sulle vicende accadute, si rappacificano con i loro familiari. In questo finale sono rintracciabili la
fiducia nella ragione e il conseguente ottimismo, tipici dell'llluminismo.

Per quanto riguarda la descrizione dei personaggi, & opportuno sottolineare come i quattro ruste-
ghi possiedano una personalita ben definita, connotata da attitudini particolari: i personagg, il cui
carattere ¢ differente I'uno dall'altro, sono quindi caratterizzati come individui. Cio testimonia I'im-
portanza attribuita da Goldoni a quella che potremmo definire la psicologia umana: la predilezione
per una descrizione a tutto tondo, che comprenda le diverse sfaccettature caratteriali dei personag-
gi, & un altro elemento presente nella nuova cultura illuministica. Proprio in questo aspetto risiede
il principio della riforma del teatro intrapresa da Goldoni: riforma che ha portato allo sviluppo
della commedia di carattere in sostituzione della Commedia dellArte (i cui personaggi erano delle
maschere fisse, con caratteri semplici e stereotipati). Inoltre, un altro elemento che caratterizza la
riforma goldoniana ¢ la rappresentazione realistica delle vicende: per esempio, nei “| rusteghi”



viene utilizzato il dialetto veneziano, che rende la recitazione piu vera e realistica. Un altro aspet-
to innovativo dell'llluminismo & I'importanza attribuita alla ragione come mezzo attraverso cui
raggiungere la risoluzione dei problemi della vita quotidiana: nel caso dei "I rusteghi” & proprio
attraverso il ragionamento che, alla fine di una serie di vicissitudini e ostacoli, viene permessa la
celebrazione del matrimonio tra Lucietta e Filippetto, concludendo la commedia con un lieto fine.
L'insieme di questi elementi mette in evidenza che la commedia “| rusteghi”, cosi come le altre
commedie di Goldoni, nasce nel contesto culturale innovativo dell’epoca e si distacca dalla com-
media tradizionale, facendosi portatrice di elementi di novita tipici dell’llluminismo.

Arianna Cevasco, Erika Monacolli
Classe 4"F

Liceo Scientifico M. GRIGOLETTI
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Roman e il suo Cucciolo

La storia

Roman vive in Italia, dove vi é arrivato dalla Romania con la sua famiglia in sequito alla morte di
Ceaucescu. Vive in una piccola casa ai margini dell'autostrada, nella periferia degradata di Roma,
con il figlio Cucciolo e I'amico Geco. Roman & uno spacciatore, o meglio lo ¢ diventato dopo che
la moglie lo ha lasciato per un altro, quando il figlio era ancora piccolo.

Un giorno mentre Roman e Geco sniffano droga e parlano di come “piazzare” due chili di fumo,
Cucciolo si intromette nella conversazione e interviene dicendo che lui ha un amico a cui potreb-
bero venderli, ma Roman preferisce che rimanga fuori da questo affare perché si aspetta altro per
il figlio. Non ¢ possibile perd stappare il giovane ad un destino che Iui stesso vuole a tutti i costi
abbracciare. Un giorno questo destino si compie. Quando Roman rincasa e vede il figlio privo di
sensi, con accanto una siringa, prova a svegliarlo, ma non succede nulla, Cucciolo non si alza. |l
padre capisce immediatamente quello che & successo e il suo sogno insieme alle sue speranze di
una vita migliore per Cucciolo svaniscono in un tragico e inatteso colpo di pistola.

Laura Baggio

Roman & rumeno, vive da anni a Roma, & semi-analfabeta, arrogante e prepotente. Si & arricchito
con il traffico di cocaina e marijuana. Ha un figlio, Cucciolo, che a 17 anni & sensibile e introverso,
e vive la drammatica condizione del non sentirsi fino in fondo né italiano né romeno: vorrebbe
andare a scuola ma il mondo in cui vive e la sua timidezza non glielo consentono.

Vivono in una baracca, un luogo che potrebbe essere ovunque, a Roma come a Bucarest. Presto
si scopre che anche Cucciolo € coinvolto nel mondo dello spaccio al quale, inizialmente, non sem-
brava minimamente interessato. Il finale é tragico e disperato.

Il linguaggio utilizzato & vario e ricco: il dialetto romano si mescola nella lingua di Roman al rumeno
creando un risultato originale nei diversi livelli e nella pronuncia.

Significativa la contrapposizione tra il linguaggio di Roman e quello di Cucciolo che mostra sempre
un “tono” superiore dovuto al fatto di non essere pienamente uno straniero.

Martina Dal Cin

Lo spettacolo “Roman e il suo Cucciolo”, parla della storia di Roman, spacciatore rumeno, abban-
donato dalla moglie, che vive in una casa diroccata, insieme al figlio Cucciolo e allo zio Geco, suo
socio in affari. Il carattere di Roman cambia continuamente: da uomo buono e comprensivo, diven-
ta senza ragione apparente un mostro arrogante e intrattabile. Cucciolo, & un adolescente che non
si sente rumeno, cercando di evitare ogni aspetto di una patria a cui non sente di appartenere.
Cerca di stare fuori dalla vita del padre attraverso lo studio, ma gli nasconde la sua dipendenza
dalla droga. Il padre, infatti, fa il possibile per evitare che il figlio prenda la strada della droga, ed
¢ pronto a tutto per dare al figlio un futuro diverso dal suo.
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Gli altri personaggi della vicenda sono: Lourdes, una prostituta, un poeta tossicodipendente e un
altro spacciatore. Lo spacciatore, amico di Cucciolo, gli mostra come i si droga e il ragazzo inizia
a fare uso di eroina. Quando un giorno rientrando a casa, Roman vede il figlio quasi morto, capi-
sce immediatamente che Cucciolo ha fatto uso di droga. L'esito & tragico: Roman, che non puo
sopportare la perdita del figlio si suicida.

Seada Brkovic

Un grandioso Alessandro Gassman

"Roman e il suo Cucciolo” & una spettacolare opera tradotta e adattata benissimo da Edoardo
Erba, modificando la struttura della versione originale di Reinaldo Povod, ma mantenendo il tema
fondamentale dell'immigrazione.

Roman & un pusher romeno, venuto in Italia dopo la caduta del comunismo per cercare una vita
migliore di quella che gli veniva offerta nel suo Paese. Purtroppo per lui, questo sogno non si avve-
ra. Dopo aver trascorso qualche anno in carcere, infatti, si ritrova a dover spacciare per garantire
al figlio un futuro migliore del suo.

Cucciolo ¢ il figlio tanto amato dal protagonista (Alessandro Gassman), che cade anche esso, spin-
to dall" amico Che, nel baratro dell'eroina. Alla scoperta di questa tragica realta, Roman, in preda
alla disperazione e al senso di colpa, nei confronti del figlio, offre al pubblico un finale inaspettato
e travolgente che manifesta in modo sconvolgente I'amore per il figlio.

L'opera si svolge all'interno di una baracca con vista sul raccordo anulare, che dona uno splendido
effetto di via vai di auto sullo sfondo della scena. Straordinaria la scenografia di Gianluca Amodio,
che ha riprodotto nei minimi dettagli I'interno di una casa malandata, arredata con oggetti usurati
e segnati dal tempo. A rendere ancora piti coinvolgente la scena ci sono le musiche Pivio & Aldo
De Scalzi che sottolineano il contrasto tra i gusti del ragazzo e quelli del padre e i suoni usati da
Massimiliano Tettoni che riproducono lo stato d'animo dei personaggi.

Ma a rendere ancora piu vera la scena e a risaltare |'origine dei personaggi € I'uso di una lingua
ibrida (romeno-italiano) usata in modo quasi naturale da un grandioso Alessandro Gassman.

Luca Forest

Uno spettacolo di grandi emozione

Con “Roman e il suo Cucciolo”, Alessandro Gassman porta a teatro un nuovo emozionante
spettacolo, in cui & regista e attore principale. Sulla scena una giornata di un trafficante di droga
rumeno e del figlio che vuole sequire le orme paterne, forse pili per essere fonte di soddisfazione
per il padre che per scelta propria.

| personaggi parlano un italiano storpiato, con accento rumeno che ha offerto prova della straor-
dinaria capacita interpretativa di Gassman.

L'intera vicenda e ambientata nella casa di Roman, una casa modesta dove il divano e ancora
incellofanato, per non guastare la prima cosa che la madre di Roman compro al suo arrivo in ltalia.
Roman & spesso in compagnia dell'amico e socio Geco, un uomo grasso e volgare che passa tutto
il tempo seduto sulla poltrona a guardare la televisione e a chiacchierare con Roman della sua vita
e di come “piazzare sul mercato” della droga. Con lui c'é anche il figlio, Cucciolo, che vuole dimo-



strare al padre di non essere un bambino, ma un uomo in grado di guadagnarsi da vivere vendendo
droga, proprio come il padre. Roman ovviamente si oppone; ha fatto una promessa alla Madonna:
suo figlio non dovra mai drogarsi. Per questo quando cio accade Roman si spara, e muore. La sua
sembra allo spettatore una morte sconcertante ma giusta, specie se con la mente va alle parole
pronunciate da Cucciolo al padre: «Tu vendi morte ed é giusto che tu soffra». Probabilmente la
frase piu efficace e significativa dello spettacolo.

Alberto Moro

Il dramma di un padre

Alessandro Gassman ha portato in scena uno spettacolo teatrale drammatico. Il tema centrale
riguarda la situazione familiare di un padre che vuole aiutare il figlio ad avere una vita migliore e
per farlo & costretto ad avere a che fare con la droga. Gassman, attore e registra dell'opera teatrale
intitolata “Roman e il suo Cucciolo” riesce ad immedesimarsi perfettamente nel ruolo del padre.
Egli durante I'opera alterna momenti di dolcezza a momenti di rabbia nei confronti di Cucciolo,
suo figlio.

L'opera & ambientata nella periferia di Roma, con una resa scenica molto realistica. Grazie ad essa
intendiamo subito le condizioni di vita dei personaggi: la baracca in cui vivono si affaccia sul rac-
cordo anulare della citta; sullo sfondo, con un effetto molto particolare, & proiettato il passaggio
continuo dei veicoli, indifferenti a quello che succede ai protagonisti, dentro la squallida abitazione.
Roman & emigrato dalla Romania in ltalia, dopo la morte del dittatore Ceaucescu nell'89. Vive
spacciando, non ha studiato ma vuole che Cucciolo vada a scuola per acquisire un'istruzione digni-
tosa. Cucciolo quindi non ha nessun esempio positivo da seguire a parte il suo unico amico, il Che,
che in un tempo non ben definito ha scritto una canzone che ha raggiunto le finali a Sanremo.
Il Che & un tossicodipendente su cui, tuttavia, Cucciolo ripone molto speranze per cercare di
migliorare la sua vita. L'unica passione che li accomuna, pero, ¢ la scrittura. Cucciolo quando si
trova da solo in camera sua, scrive delle prose creative con cui spera in futuro di uscire da quella
situazione di degrado. La storia subisce una svolta drammatica quando Cucciolo si fa aiutare dal
Che a inserirsi una siringa in vena.

Quando Roman rientra, vede il figlio quasi moribondo e inaspettatamente si spara. Questo fatto
& seguito da uno stupendo effetto visivo. In uno schermo trasparente, posto tra il pubblico e gl
attori, viene mostrato il corpo di Roman cadere al suolo senza vita.

Federico Piccin

Una storia di degrado familiare

Al Teatro Verdi di Pordenone é stato portato in scena, dal famoso regista e attore Alessandro
Gassman, lo spettacolo “Roman e il suo Cucciolo”. La storia & incentrata su una tragedia familiare.
La scenografia & molto realistica, si vedono tracce di degrado dappertutto. La storia & ambientata
in un appartamento fatiscente della periferia di Roma; sullo sfondo si intravedono, attraverso una
finestra, le auto che sfrecciano sul raccordo anulare della citta.

Gassman veste i panni di un padre analfabeta di origine romena, spesso rabbioso e furioso ma
protettivo nei confronti del figlio. Cucciolo, figlio di Roman, & un ragazzino timido, sensibile e
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introverso, che non si sente né italiano né romeno.

Roman & immerso nel mondo degli spacciatori, un mondo fatto solo di droga prostituzione. Un
mondo dal quale Roman vuole tenere lontano il suo Cucciolo.

Cucciolo ama scrivere e condivide questa sua passione con un suo amico, il Che, il quale ha scritto
una canzone che ¢ arrivata in finale a Sanremo. Questo presunto amico lo trascina proprio nel
mondo dal quale Roman ha fatto di tutto per tenerlo lontano. Il Che, infatti, lascia il Cucciolo in
uno stato di incoscienza, dopo avergli somministrato una dose di eroina su sua insistente pressione.
Roman al ritorno nel suo “rifugio” trova il suo piccolo in condizioni pietose. Dopo aver visto una
siringa in bagno comprende di non essere stato capace di preservarlo da quel mondo.

Alessia d'Aniello

Alcuni punti di vista

Eccezionale é stata la bravura di Gassman e degli attori nell'aver storpiato la lingua italiana creando
un originale impasto linguistico tra il dialetto romanesco e I'accento romeno. Questa scelta lingui-
stica ha certo contribuito ad accrescere il realismo della storia, che anche grazie alla bravura degli
interpreti sembra terribilmente vera.

Giulia Balla

In uno scenario degradato e squallido fatto di corruzione ed espedienti risalta la sincera amicizia
che lega Roman, il protagonista del dramma, a Greco, il socio d'affari che nei momenti piti duri gli
& vicino e che riesce in alcuni casi a mitigarne la rabbia.

Stupisce anche la presenza di un altarino con la statua della Madonna, alla quale Roman si rivolge
tra devozione e superstizione. Il protagonista impedisce a tutti di awicinarsi alla statua che venera
con sacralita perché a lei deve la liberazione dalla prigione e la speranza in un futuro migliore.

I crollo di quella statua coincide simbolicamente con la violazione della “purezza” del figlio.

Alessia Bilot

L'atmosfera di quest'opera & cupa e triste. Le musiche rendono ancora pili intensa quest'atmo-
sfera. Il linguaggio (un originale mix tra romeno e dialetto romanesco) ci fa comprendere con
maggiore intensita lo stato d'animo dei personaggi: Roman si esprime con un italiano spesso
poco comprensibile, mescolando I'accento della sua lingua madre ad espressioni dialettali del
romanesco;, il figlio, invece, che vuole essere italiano impiega un italiano abbastanza corretto senza
alcuna inflessione straniera; triste e “spenta” la voce segnata da un forte accento romeno di una
prostituta che frequenta silenziosa la casa di Roman, accompagnata da un violento pappone che
assomma anche linguisticamente i peggiori tratti delle due culture di riferimento.

Michele Zaia

Lo spettacolo messo in scena da Alessandro Gassman, “Roman e il suo Cucciolo”, & una rappre-



sentazione violenta ma terribilmente verisimile della realta.

Esso mette in scena la giornata di un piccolo trafficante di droga, di origine romena, padre di
Cucciolo, un ragazzo che coltiva il desiderio di indipendenza chiuso nella sua piccola cameretta a
scrivere di nascosto prose creative e con il pericoloso desiderio di provare |'eroina.

Nel rifugio in cui vivono padre e figlio c'e un via e vai di amici di Roman: il pappone, la prostituta
ridotta a schiava e un presunto poeta eroinomane.

Il dramma di Roman € il dramma di un padre incapace di comunicare con il figlio e quindi di dimo-
strare i reali sentimenti a suo figlio. L'esito tragico della vicenda, con I'inatteso suicidio del padre &
la sintesi di questa incomunicabilita.

Monia Maccan

Ho trovato lo spettacolo di Gassman di straordinario effetto. l ricorso ad una lingua originalissima,
che & un miscuglio tra italiano, romanesco e romeno, evidenzia il degrado in cui vivono i protago-
nisti. In questa confusione linguistica ed esistenziale, Cucciolo non si sente né italiano, né rumeno.
Cerca di non essere come il padre, perché vorrebbe sentirsi italiano; forse perd non & pienamente
convinto se alla fine decide di abbracciare la vita del padre a cui in fondo vorrebbe piacere, da cui
in fondo vorrebbe sentirsi amato.

Davanti all'allestimento scenico, € stato posto un sottilissimo velo, sul quale sono state proiettate
le immagini e le scene pili espressionistiche, tra cui quella della morte di Roman.

Il finale & stato molto crudo, toccante ma forse liberatorio per il padre. Lo strazio di Roman nel
vedere falliti tutti i sui tentativi di cercare di rendere il figlio una persona migliore di se stesso, &
insopportabile. Di fronte a questo fallimento trova giustificazione il gesto estremo di prendere la
pistola e spararsi.

Silvia Zamai

Tutta la compagnia € riuscita a rappresentare lo spettacolo con stile e sapienza. Superbo nella sua
interpretazione Alessandro Gassman che ha reso la complessita interiore del suo personaggio con
una semplicita comprensibile ed immediata. La trama e molto emozionante e coinvolgente e indu-
ce lo spettatore a riflettere ma anche a commuoversi per una realta crudele e terribilmente vera.

Diana Brozo

Con “Roman e il suo Cucciolo” I'attore e regista Alessandro Gassman mette in scena I'emargina-
zione, la violenza e la solitudine di una famiglia rumena. Cucciolo vuole scappare dalle origini e dal
mondo a cui & perd indissolubilmente legato, da una vita violenta fatta di droga e malavita da cui
il padre, Roman, non riesce a liberarsi. Per Cucciolo pero ¢ difficile scappare dal proprio destino,
staccarsi da un uomo che, anche se in silenzio, ama.

Differenziarsi, ribellarsi al proprio ghetto, questo & il sogno di Cucciolo; sognare e realizzare una
vita differente da quella cruda e depravata del padre; lasciarsi alle spalle una vita vissuta ai margini
della societa.

Cucciolo, pero, pur con la voglia di emarginarsi da questo tipo di vita allontanandosi dal padre
egoista, incomprensivo ed arrogante, non riesce a cambiare il proprio destino ma abbandona le
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proprie ambizioni e prospettive quando decide di bucarsi.

Roberto Bazzichetto

Partecipando al progetto Adotta uno spettacolo ho avuto I'opportunita di assistere a “Roman e il
suo Cucciolo”, diretto e interpretato da Alessandro Gassman, un mix tra commedia e tragedia, che
fuse danno vita ad un'opera entusiasmante.

I padre Roman, interpretato molto bene da Gassman, emigrato dalla Romania in ltalia, dopo
essere stato lasciato dalla moglie, si ritrova solo con il figlio. Da tempo il protagonista frequenta
il losco mondo della droga e della prostituzione grazie a cui riesce a guadagnare soldi facilmente.
Non riesce perd ad essere una vera guida per il figlio diciassettenne, Cucciolo, con cui spesso &
arrogante e prepotente, anche se spinto dal desiderio sincero di un futuro migliore per il figlio. Fa di
tutto per evitargli la sua vita, ma inevitabilmente Cucciolo, pur essendo interessato alla scuola e alla
scrittura, influenzato negativamente dall'amico Che, cade nel mondo dell'eroina. Il padre fallisce
cosi nel suo intento, quando sconvolto trova il figlio buttato sulla poltrona di casa, in overdose.
L'unica soluzione gli sembra allora essere un colpo di pistola alla tempia.

L'opera mi ha colpito molto, soprattutto per i temi: I'immigrazione, sempre piu presente in Italia, e
la condizione di vita di molti immigrati che non riescono a trovare una via legale per affrontare la
vita di tutti i giorni e che imboccano la strada sbagliata, che perd garantisce soldi facili e immediati.
Mi ha colpito la figura del figlio, Cucciolo, introverso e sensibile, che cerca nella scrittura un modo
per raccontare la propria vita, piena di problemi, e segnata dal fatto che non riesce a sentirsi appie-
no né Romeno né italiano. Credo che la voglia di una vita migliore sia molto forte in Cucciolo, ma
forze maggiori non gli permettono di riscattarsi.

Inoltre ho apprezzato molto la scenografia, i costumi, la musica e i dialoghi. La musica & stata usata
con grande efficacia: nelle diverse situazioni & servita a creare I'atmosfera giusta. Hanno contribuito
molto alla piena riuscita dello spettacolo i testi e la bravura di Gassman nel recitare con un accento
rumeno molto marcato. Anche la scenografia, (I'interno di un piccolo appartamento degradato,
alla periferia di Roma) ha avuto una parte importantissima nella resa scenica. La casa & quasi il
simbolo onnipresente della vita dei due protagonisti, fatta di degrado e instabilita.

Nell'insieme, quindi, un‘opera completa e originale, in grado di far scappare una risata o una
lacrima ma soprattutto capace di emozionare.

Giulia Quaranta

Padri e figli

"Roman e il suo Cucciolo” & la storia commovente di un padre, spacciatore per necessita, che fa
di tutto affinché suo figlio non intraprenda la sua strada, che sogna per lui un futuro migliore,
che arriva perfino a dirgli che se deve proprio provare a drogarsi, lo faccia con Iui; e di un figlio,
Cucciolo, che vuole a tutti i costi fare quello che fa il padre: spacciare.

Due pensieri opposti, due idee che stridono I'una con I'altra, un unico finale: Cucciolo che si droga
e il padre che si uccide, per disperazione.

La storia coinvolgente di un padre, interpretato in modo eccellente da Alessandro Gassman, regista
e protagonista, che non accetta che il figlio sequa le sue orme, che vuole salvaguardarlo da un
mondo malato, un mondo fatto di droga, coca, eroina. L'interpretazione magistrale degli attori ha



reso lo spettacolo assolutamente accattivante; dialoghi brevi ma diretti, hanno espresso al meglio la
situazione vissuta dai personaggi: I'accento romeno, imitato alla perfezione dal protagonista, unito
al romanesco dello zio hanno creato un risultato linguistico davvero molto originale e realistico.

Altri aspetti che hanno contribuito alla fortuna dello spettacolo sono stati le scenografie e le luci: il
soppalco, che costituiva la camera del ragazzo, “compariva” e "scompariva” secondo le esigenze
sceniche, grazie a uno stupendo gioco di luci che lo rendeva visibile solo nei momenti opportuni e
poneva 'accento anche sull'importanza degli spazi di volta in volta coinvolti. Non bisogna dimen-
ticare il contributo che le immagini hanno dato allo spettacolo: sul telo presente davanti al palco
erano ricreati al meglio effetti di ogni tipo, tra cui la pioggia, il cielo coperto e, infine, persino la
morte. Suggestiva & stata, infatti, la proiezione di “fili di sangue” che "percorrevano” il telo che
ha contribuito a creare un effetto piuttosto macabro donando alla scena la tensione necessaria.

Altro elemento di forza dello spettacolo sono state le musiche: grazie ad esse € stato possibile sot-
tolineare il netto contrasto tra i qusti del ragazzo, corrispondenti a quelli di un normale adolescen-
te, e quelli del padre, legati tendenzialmente alla propria patria, quasi assente nei pensieri del figlio.

Barbara Baccin

"Roman e il suo Cucciolo” & un'opera teatrale tratta da “Cuba & His Teddy Bear” di Reinaldo
Povod, un testo contemporaneo che riscosse grande successo negli anni ‘80 a New York dove ebbe
protagonista Robert de Niro. Quest'opera & stata in sequito riscritta e adattata da Edoardo Erba,
che, con il regista Alessandro Gassman, ha deciso per un'ambientazione tutta italiana, all'interno di
una comunita rumena. Accanto alla straordinaria interpretazione di Gassman nel ruolo di Roman,
hanno contribuito alla piena riuscita dello spettacolo Manrico Gammarota (Greco), Giovanni
Anzaldo (Cucciolo), Sergio Meogrossi, Matteo Taranto, Natalia Lungu (la prostituta schiava) e
Andrea Paolotti.

Le scene si svolgono in due lunghe giornate all'interno di una baracca con vista sul raccordo
anulare alla periferia di Roma. Roman & un padre spacciatore, un uomo disposto a tutto pur di
guadagnare denaro e di garantire al figlio un futuro diverso dal suo. Cucciolo, apparentemente
schiacciato dall’autorita del padre, vuole emanciparsi attraverso lo studio, chiedendo aiuto a un
certo Che, un paroliere, ora tossico dipendente, che porta il ragazzo alla progressiva dipendenza
dall'eroina; ma di cio il padre non sa niente. Il tema centrale dell'opera & il difficile e possessivo
rapporto di Roman con il suo Cucciolo, un adolescente consapevole del fatto che il padre potra a
suo modo, amarlo, ma non riuscira mai a capirlo. Attorno a queste vicende ruotano la droga, che
si vende e si usa, e la prostituzione, elementi spesso caratteristici della drammatica situazione in
Cui vivono molti immigrati.

In quest'opera teatrale, I'allestimento scenografico & sontuoso, a renderlo particolare e sorpren-
dente sono le proiezioni anche di fantasmi del passato e incubi del presente su di un telo quasi
trasparente. Molto efficaci anche le musiche che riproducono il contrasto tra i gusti del ragazzo e
quelli del padre.

Il linguaggio usato e un ibrido tra il romanesco e il rumeno che mescolati danno un tocco di
originalita all'intera opera. Assistendo a quest’opera teatrale si vive in prima persona il dramma
famigliare e sociale di una famiglia di immigrati.

Cristina Lucchese
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"Roman e il suo Cucciolo” nasce come riadattamento del “Cuba and his Teddy bear” di Reinaldo
Povod riscritto da Erba per Alessandro Gassman. Protagonista una famiglia di immigrati romeni,
composta da Roman e suo figlio Cucciolo. Tra le comparse Lourdes, una prostituta di origine rome-
na, schiavizzata da un “pappone”, anche lui di origine romena e che spesso e volentieri approfitta
di lei, Che, un poeta eroinomane che in un ormai lontano passato ha portato una canzone in
finale a Sanremo e che approfitta della situazione drammatica di Cucciolo per awvicinarlo all'eroina.
Roman e Geco sono dipendenti dalla cocaina e la sniffano appena ne hanno I'occasione. Il povero
Cucciolo vive quindi in un mondo di droga, poesia, violenza, prostituzione e bugie. Vorrebbe diven-
tare uno scrittore come il suo amico Che anche se il padre non lo sa. Roman non riesce a capire
il figlio perché & troppo impegnato a spacciare droga, per riuscire a dargli un futuro migliore ma
anche, allo stesso tempo, a fare il padre padrone. Roman anche se non capisce il figlio cerca in
tutti i modi di tenerlo lontano dalla droga. Cucciolo approfittando di una breve assenza di Geco e
Roman tenta di bucarsi, ma alla fine non trova il coraggio. Quando il padre e lo zio tornano a casa
con 2 kg di droga da vendere, Cucciolo dice loro che lui saprebbe a chi venderla e allora Roman
va su tutte le furie, ma accetta di vedere Che. Purtroppo le cose non vanno come dovrebbero e
Roman, armato di pistola, si arrabbia fino a perdere il controllo e insegue Che. Non appena Roman
e I'amico sono lontani Che rientra in casa e Cucciolo gli chiede per favore di fargli una dose di
eroina, dopo che il compagno di Che gli ha rubato i 2 kg di droga minacciando di ucciderlo. Che,
dopo aver fatto un discorso tale da far credere a Cucciolo di essere suo amico, lo lascia solo, in
uno stato di semi-coscienza, provocato dalla dose di eroina che gli aveva appena immesso in corpo.
Quando Roman e Geco tornano a casa trovano il ragazzo steso in stato d'incoscienza sul divano. In
bagno trovano una siringa che chiarisce immediatamente I'accaduto. Allora il mondo crolla addos-
50 a Roman che preso dalla rabbia e dalla disperazione si spara un colpo in testa mortale. Cucciolo
prima che il padre muoia ha il tempo di rivelargli il suo affetto e la sua stima.

Anche se Roman non é un cittadino modello ci fa comprendere quanto un padre sia disposto a
rischiare per evitare che il proprio figlio viva in un mondo dove & disprezzato o perché non com-
metta il suo stesso errore.

Merita infine di essere segnalata la collaborazione con Amnesty International per sensibilizzare il
maggior numero di spettatori alle tematiche affrontate.

Giulia Cicuta

La storia di un impossibile riscatto

II'titolo non lascia per niente trapelare il carattere duro e intenso di quest'opera, anzi, puo addi-
rittura portare fuori strada. “Roman e il suo Cucciolo” & uno spettacolo che, grazie alla sua cor-
poreita e alla sua elevata capacita espressiva, riesce a comunicare emozioni forti e travolgenti che
sorprendono lo spettatore rendendolo emotivamente partecipe alla vicenda.

II forte disagio familiare, che si mostra sotto molteplici forme, & il protagonista del dramma.
Cucciolo, il figlio diciassettenne, aspirante scrittore, e Roman, il padre spacciatore romeno, trascor-
rono un'esistenza misera e travagliata piena di incomprensioni e di contrasti.

Padre e figlio, cosi vicini ma allo stesso tempo cosi lontani, hanno in comune solo una perenne
infelicita che rende la loro vita pit cupa e insignificante.

Roman cerca di dimostrare al figlio tutto I'amore che prova per lui, ma lo fa in modo sbagliato:
& come Se i suoi sentimenti entrassero in contrasto con la sua indole aggressiva, creando un mix
confuso e incomprensibile. Dall'altra parte Cucciolo non coglie i messaggi del padre che, piu che



ad amare, ha imparato a temere.

Questo clima teso e malinconico ha un‘influenza negativa sul ragazzo che si sfoga scrivendo pagine
e pagine in prosa. Dai suoi testi emerge il grande disagio interiore che lo persequita incessantemen-
te e per il quale cerca disperatamente una cura.

Cucciolo trova una figura di conforto nell'amico Che, un mancato artista che ha buttato via la sua
vita nell'eroina. Il ragazzo vede in quest'uomo un idolo da imitare e per Iui prova una profonda
adorazione.

Cucciolo non vuole seguire le orme del padre e diventare come lui: un misero perdente. Desidera
fare qualcosa d'importante nella vita, qualcosa di cui essere fiero. E come se cercasse di riscattarsi
dalla situazione di poverta e degrado in cui si trovano lui e il padre.

Dal canto suo, Roman non comprende né il figlio né le sue esigenze e, nonostante cerchi di fare di
tutto per renderlo felice, riesce solo a demoralizzarlo e a rattristarlo ancora di piu.

Alla fine, per Cucciolo la vita diventa talmente difficile da essere insopportabile. Cosi decide di
sequire le orme di Che e di alienarsi nell'eroina.

Roman, dopo essere venuto a conoscenza della scelta del figlio, capisce di non essere stato un
buon padre e si distrugge nel dolore del fallimento. Per questo motivo decide di smettere di soffrire
e pone cosi fine alla sua misera esistenza con uno sconvolgente colpo di pistola.

Le interpretazioni mirabili di Alessandro Gassman (Roman), Giovanni Anzaldo (Cucciolo) e Manrico
Gammarota (Geco, la spalla di Roman) hanno reso quest'opera veramente unica e indimenticabile.

Anna Fort

Adulti e adolescenti che trafficano droga, poverta che porta rancore e tristezza e che toglie le
speranze per |'integrazione economica e sociale, soldi che, per quanto possano essere utili, non
danno la completa felicita all'uomo, prostituzione di ragazze che per guadagnare vengono trat-
tate come oggetti di godimento personale e quant'altro. Accanto a tutti questi temi “Roman
e il suo Cucciolo” fa emergere il dramma spesso legato all'immigrazione, di coloro che hanno
abbandonato il proprio paese per la speranza di un futuro migliore. L'opera racconta, infatti, del
difficile rapporto tra un padre, Roman, immigrato in Italia dalla Romania che, dopo essere stato in
carcere, continua a trafficare droghe, ma é disposto ad ogni cosa pur di guadagnare denaro e di
garantire cosi al figlio un futuro migliore diverso dal suo e di proteggerlo, e suo figlio, Cucciolo,
che nasconde la sua passione per la scrittura, una passione che non basta a tenerlo lontano dalla
dipendenza dalle droghe.

Gloria Bianco

"Roman e il suo Cucciolo” racconta una vicenda forte, cruda, con scene violente, ma allo stesso
tempo commoventi, che riescono a coinvolgere ed emozionare senza pause lo spettatore.

Di questa storia colpisce il rapporto che c'é tra padre e figlio fondato sullincomprensione che
perd lascia trasparire in molte scene un grande affetto. Questo spettacolo merita di essere visto,
perché racconta una storia awincente ed estremamente realistica, in cui amore e violenza sono
rappresentati nelle loro vesti estreme, tanto da coinvolgere e appassionare lo spettatore per tutta
la sua durata.

Alessandra Furlan
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"Roman e il suo Cucciolo” c¢i mostra una vicenda intima, familiare e allo stesso tempo cruenta,
che non nasconde nulla di quello che significa la lotta per la sopravvivenza. Tra tutta la violenza
rappresentata spicca l'infinito sentimento d'amore che Roman prova per suo figlio, quasi invisibile
nelle parole crude del genitore ma tanto grande da muovere ogni sua azione.

Cucciolo sfoga quello che ha dentro attraverso la scrittura e apre uno spiraglio di passione e di cul-
tura in una realta in cui esse sembrano del tutto assenti. Alla fine dello spettacolo emerge potente
il sentimento che lega il padre al figlio talmente forte da spingere Roman a togliersi la vita, dopo
aver trovato il figlio quasi morente in overdose d'eroina.

Tutto quello che Roman aveva fatto fino ad allora era stato mosso dalla ricerca del benessere per il
figlio. Quando si accorge allora di non essere riuscito a proteggere Cucciolo si accorge che la sua
vita non ha pit alcun significato.

Davide Antoniolli

Classe 3 Igea

Cucciolo & un ragazzo rumeno che vuole vivere all'italiana cioé stare nella nostra societa come
uno di noi ed & gia pienamente integrato! £ cosi ben integrato che prova fastidio anche quando
il padre, in preda a nostalgia patriottica gli propone di ascoltare della musica rumena. Roman, il
padre, vuole pero che il figlio conservi le sue radici rumene. Roman spaccia droga per mantenere
il figlio che alla fine cade nella tentazione dell'eroina e sta male tanto da apparire al padre quasi
in fin di vita. Per questo il padre si spara un colpo di pistola alla tempia e muore. Lo spettacolo &
stato molto bello perché ha fatto comprendere che un giovane anche saldamente legato ai propri
ideali, alla fine, pud essere condizionato dal padre.

Marco Bortolin

"Roman e il suo Cucciolo”, spettacolo tratto da un'opera di Reinaldo Povod, parla di un padre
rumeno, Roman, rimasto solo a crescere un figlio, detto Cucciolo, dopo che la madre & fuggita.
Roman & un immigrato venuto in ltalia che per vivere spaccia droga e cerca di far integrare al
meglio Cucciolo tra i ragazzi della sua eta e di non farlo sentire diverso perché ha un padre rumeno.
Lo spettacolo mi ¢ piaciuto molto perché racconta come un padre abbandonato dalla moglie cerchi
difare di tutto per aiutare suo figlio. La droga, pero, che ha sempre aiutato Roman a soprawivere,
alla fine si rivelera fatale per suo figlio; allora il padre disperato si suicidera con un colpo di pistola.

Loris Rossetti

"Roman e il suo Cucciolo” & uno spettacolo teatrale di Edoardo Erba, adattato dal testo di Reinaldo
Povod, “Cuba and his Teddy Bear"”. Questo spettacolo mette in scena la storia di un immigrato
rumeno, chiamato Roman (interpretato dall‘attore Alessandro Gassman) che dopo essere stato
abbandonato dalla moglie si ritrova a dover accudire il figlio Cucciolo da solo. Roman per soprav-
vivere spaccia droga e cerca sempre di assicurare un'esistenza migliore al figlio, preservandolo dai
vari pericoli. Inoltre cerca di integrarlo al meglio nella societa per non farlo sentire escluso. Tutto
questo evidentemente perd non basta se Cucciolo sente il bisogno di iniziare a drogarsi. Questa



rappresentazione teatrale tratta temi estremamente attuali tra cui I'immigrazione e la droga. |
toni sono forti ma a tratti i dialoghi si fanno divertenti: nel complesso tutto lo spettacolo induce a
riflettere sulla condizione degli stranieri nel nostro paese.

La scenografia usata & curata in ogni dettaglio e a tratti si ha quasi I'impressione di essere al cine-
ma, molto probabilmente per coinvolgere maggiormente lo spettatore, visto che davanti al palco
C'¢ una specie di quarta parete in forma di “velo” nel quale vengono proiettate delle immagini forti
durante le scene piti salienti dello spettacolo.

Nicola Bessega

“Roman e il suo Cucciolo” & una rappresentazione teatrale molto interessante in cui fanno la loro
comparsa un padre nevrotico e un po’ aggressivo, uno zio affettuoso che difende sempre Cucciolo,
il figlio, dei “papponi”, una prostituta ridotta a fare la schiava, un finto poeta, owero I'amico del
cuore di Cucciolo, il quale, in un passato fortunato ormai lontanissimo, ha scritto una canzone che
ha avuto fortuna a Sanremo. E c'é la droga: cocaina, eroina, fumo. Roman & infatti uno spacciatore
che cerca pero di preservare “il cucciolo” per il quale spera in un futuro migliore. Tra il padre e il
figlio c'é sempre la droga. E pero difficile sfuggire a un simile destino e liberarsi di un padre che si
sente il pit forte di tutti e il padrone di tutti. Drammatico il finale con il colpo di pistola che mette
fine alla vita di Roman e che scandisce la discesa di Cucciolo nell'inferno dell’eroina. Mi & piaciuta
molta la scenografia, molto realistica, soprattutto nella ricostruzione degli ambienti interni della
misera abitazione. Efficaci anche gli effetti cinematografici e sonori.

Questa rappresentazione teatrale mi ha fatto riflettere sull'impossibilita di modificare le proprie
scelte specie quando si e entrati nell'irreversibile sistema della droga.

Stefano Posocco

Una storia di ordinaria e scioccante desolazione

"Roman e il suo Cucciolo”, & uno spettacolo dawvero entusiasmante. Alessandro Gassman, in
quest'opera, fa la parte del padre/spacciatore, Roman, immigrato dalla Romania in Italia.

Gli altri protagonisti del dramma sono i seguenti: Manrico Gammarota & Geko, I'amico fidato
(lasciato dalla moglie), Giovanni Anzello & Cucciolo (il figlio di Roman), Sergio Meogrossi & I'amico
di Cucciolo, Matteo Taranto interpreta un amico di Che, Natalia Lungu veste i panni di una giovane
prostituta, Andrea Paolotti quelli di un amico.

In quest’opera non succede nulla di veramente importante fino a pochi minuti dalla fine; infatti,
per la maggior parte del tempo, gli attori se ne stanno seduti su una poltrona o un divano con
una birra o una sigaretta. In questo ambiente, a dir poco desolate, Cucciolo, che nutre in segreto
ambizioni letterarie, preso dalla rabbia prende un cofanetto nascosto per bene in bagno, in cui
tiene una siringa e un laccio emostatico e cerca di bucasi in vena; ma senza alcun risultato, fin che
ad aiutarlo sara Che.

Quando il padre rientra, Cucciolo ¢ disteso in un divano, intontito dalla dose.

Il padre, comprende immediatamente quello che & successo e compie un atto di disperazione
puntandosi la pistola sulla tempia e procurandosi una ferita mortale. La storia si conclude con un
dialogo drammatico tra Roman e il suo Cucciolo che poco dopo muore tra le sue braccia.

Erica Poletto
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La sera del 22 Gennaio 2011, la nostra classe si € recata al Teatro Giuseppe Verdi di Pordenone,
per assistere allo spettacolo teatrale “Roman e il suo Cucciolo”, con la partecipazione di Alessandro
Gassman nel doppio ruolo di protagonista e regista.

Roman & un padre che cerca di fare del suo meglio per il figlio, Cucciolo, anche se spaccia droga.
Cucciolo & un ragazzo che, lo si vede subito, ha un carattere molto riservato e quasi chiuso, & un
ragazzo timido che sta sulle sue, chiuso in camera a scrivere su un quadernetto, poesie, storielle e
canzoni, consapevole che nessuno le avrebbe mai lette e che a nessuno sarebbero mai interessate.
Seguendo le orme del padre, comincia a interessarsi alla droga, tanto che gli propone di entrare in
affari con Iui ma Roman rifiuta: almeno lui deve salvarsi, deve evitare di essere coinvolto in quella
orribile esistenza.

Dapprima il giovane decide di ascoltare il padre, poi, dopo una serie di circostanze, inizia a far uso
di sostanze stupefacenti.

Quando il padre se ne accorge, il suo Cucciolo & ormai in fin di vita, cosi decide di uccidersi.
Spettacolo ben articolato, scenografia ben costruita, soprattutto nella riproduzione degli interni
della misera abitazione, che danno quasi I'impressione allo spettatore di essere sul palco con i
attori. Coinvolgenti gli avvenimenti e le dinamiche rappresentate. Gli attori erano ottimamente
calati nel ruolo, tanto che alle volte sembrava quasi che il dolore che il copione prevedeva in qual-
che parte della rappresentazione, fosse realmente provato da ognuno di loro.

L'unica cosa che ha penalizzato I'opera, a mio awiso, ¢ stato il fatto che gli attori parlavano in
modo veloce rendendo in molti casi incomprensibili le battute.

Valentina Radegonda

"Roman e il suo Cucciolo”, diretto e interpretato da Alessandro Gassman, ¢ ambientato al
Casilino, tra droga e prostituzione.

Protagonista & Roman, un uomo semianalfabeta, spacciatore di droga, nevrotico, che alterna
momenti di dolcezza a esplosioni di rabbia.

Roman, dopo essere stato lasciato dalla moglie vive con il figlio, Cucciolo, in una baracca, una
specie di autofficina abbandonata.

Cucciolo cerca di stare fuori dalla vita del padre attraverso lo studio, nascondendo al padre la sua
dipendenza dalla droga. Il padre, infatti, fa il possibile per evitare che il figlio prenda questo terribile
vizio, ed & pronto a tutto per dargli un futuro diverso dal suo.

Nella storia sono presenti altri personaggi. Uno di questi & uno spacciatore, amico di Cucciolo.
Questo gli mostra il mondo della droga e il ragazzo comincia a farne uso senza fermarsi. Un giorno,
rientrando a casa, Roman vede il figlio privo di sensi tanto da crederlo morto e capisce immediata-
mente che ha fatto uso di sostanze stupefacenti.

La vicenda si conclude con il suicidio di Roman che non puo sopportare la perdita del suo adorato
figlio.

Chiara Petterle

Come in un film

"Roman e il suo Cucciolo” mette in scena la storia di un padre rumeno, Roman, che si & arric-
chito con il traffico di cocaina. Questi vive con il suo Cucciolo che ha 17 anni ed & appassionato



di scrittura. Cucciolo & un ragazzo sensibile e per bene, anche se presto, come il padre, comincia
a drogarsi, trascinato in questo mondo da un cantante che si finge amico, ma che, dopo averlo
aiutato a bucarsi, lo deruba e lo abbandona in overdose. Quando Roman torna a casa e trova suo
figlio in quello stato, dapprima si dispera e immediatamente dopo, con un gesto imprevedibile, si
uccide sparandosi alla tempia.

In alcune sequenze si ha I'impressione di assistere alla proiezione di un film, grazie alla presenza di
una quarta parete quasi invisibile sulla quale il regista proietta anche scene e immagini retroattive.
Molto realistica la scenografia che fotografa anche i piu miseri dettagli della squallida abitazione
dove si svolge I'azione, grazie anche ad un uso calcolatissimo delle luci che si accendo e si spen-
gono ad illuminare di volta in volta le diverse stanze.

Alessandro Spinato

Il finale della storia é tragico: I'unico rimedio possibile allo stato di paura che governa il compor-
tamento di Roman dopo aver scoperto che il figlio si & bucato, & un inatteso e scioccante suicidio.

Francesco Perez

"Roman e il suo Cucciolo “ & la storia, per alcuni versi tragica e per altri drammatica di un pusher
rumeno, Roman (interpretato da Alessandro Gassman) venuto in Italia dopo la caduta del regime
comunista in cerca di una vita migliore. Questa speranza rimane solo una vana illusione del pas-
sato: dopo aver passato alcuni anni in prigione per spaccio, Si ritrova a vivere in un ambiente fati-
scente, dove confluiscono malviventi di varia natura, ed & costretto a spacciare droga per cercare
di garantire un futuro pit roseo al figlio Cucciolo.

Con Edoardo Erba, traduttore e adattatore del testo, Alessandro Gassman ha deciso di ambientare
la vicenda in una periferia urbana del nostro paese.

Un maldestro socio in affari del padre, un intellettuale tossicodipendente, un altro spacciatore e
la sua giovane prostituta sono gli altri personaggi che ruotano intorno alla drammatica vicenda
umana.

Cucciolo & il nome attribuito a quel figlio tanto amato dal protagonista Roman, che é alla ricerca
di un riscatto attraverso lo studio, ma nasconde al padre le sue non vere prospettive di vita e infine
diventa vittima di quella droga da cui il padre ha cercato in tutti i modi di tenerlo lontano.

Dallo spettacolo traspare la difficolta del rapporto tra genitori e figli, in questo caso un rapporto
toccante, crudo, a tratti sconvolgente. Roman € un ragazzo consapevole del fatto che il padre
potra, a suo modo, amarlo ma non riuscira mai a capirlo.

La vita finisce per Roman quando trova il suo piccolo riverso nel pavimento del bagno con una
siringa. Il padre disperato prende coscienza del dramma, comprende che suo figlio non & del tutto
estraneo all'orribile mondo che egli ha accettato per garantire al figlio un futuro economico e
sociale diverso dal suo.

Patrick Dottor

Classe 37NA Mercurio
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L'importanza dell'integrazione sociale

Dallo spettacolo “Roman e il suo Cucciolo”, emerge una realta di cui tutti immaginano I'esistenza,
ma che nessuno conosce concretamente.

Viene messo in luce un lato della societa, delle periferie delle grandi citta, dove il degrado coinvolge
trasversalmente tutte le eta della vita, dai genitori ai figli innocenti, colpevoli solamente di essere
cresciuti in un ambiente che non lascia prospettive di riscatto sociale.

La storia & ambientata nella periferia di Roma, all'interno di una comunita rumena dove convergo-
no personaggi di ogni razza, cultura e religione.

Tutto ruota attorno al rapporto tra un padre, Roman, spacciatore di droga, nevrotico e lunatico, e
il figlio, Cucciolo, adolescente, che cerca di liberarsi dalle etichette della condizione sociale in cui
versa, frutto del ‘mondo’ nel quale & nato, attraverso lo studio ma che si ritrova a combattere con
la dipendenza dall'eroina.

Nello stesso scenario si inseriscono anche altri personaggi, tessere di questo puzzle crudele: Geco,
miglior amico del padre, un intellettuale tossicodipendente, un altro spacciatore e la sua amica
prostituta.

Significativo & il comportamento del padre che cerca in ogni modo di guadagnare piu soldi possi-
bili con il disonesto lavoro di spacciatore, per garantire al figlio un futuro migliore, o per lo meno
diverso da quello che la sorte ha riservato a lui. Il tutto segnato da un rapporto toccante, diretto
ed emozionante nella sua crudezza: con il padre che auspica in tutti i modi che Cucciolo non entri
nel vortice del mondo della droga, illuso dal fatto che nonostante le origini del figlio, questi possa
scegliere 0 meno, grazie alla sua forza di volonta, la strada da intraprendere.

Ma dalla realta descritta emerge come al di sopra della volonta individuale, si trovi una societa che
non lascia nessun varco e che schiaccia in origine ogni intenzione di liberazione da una condizione
di nascita che costringe anche le nuove generazioni, contro i loro ideali, ad accettare passivamente
|a situazione in cui sono nati e in cui crescono.

Roman trovatosi di fronte alla tragedia di scoprire che il figlio & drogato, scegliera la strada del
suicidio sparandosi in testa.

Questa rappresentazione stimola una riflessione profonda in quanto ci racconta una piaga sociale
di grande attualita, che coinvolge un’umanita condannata all'emigrazione e gli strati pit disagiati
della nostra stessa nazione.

Il riscatto sociale che si prefiggono le nuove generazioni di questo mondo si pone come una delle
sfide pit difficili di questo millennio. Sfida che mira a tenere in maggior considerazione quelle
classi che vivono al margine della societa e che spesso sono tenute nascoste dai riflettori. Mettere
in luce queste situazioni, riconoscendo i disagi di questa parte di societa, significherebbe trovare
delle soluzioni e di conseguenza incentivare I'integrazione.

Per tutti questi motivi questo spettacolo & veramente emozionante perché fotografa una realta
toccante e landia il significativo messaggio, che parte dalla consapevolezza della nostra umanita,
carattere che accomuna ogni individuo, di imparare a vivere in una societa unita nella pluralita.
F proprio di questo messaggio che Alessandro Gassman si fa interprete e cerca di trasmettere al
pubblico.

Classe 5\C

Licei Sperimentali G. A. PUJATI



Gassman: un passo nel buio della vita

Buio. La luce fioca della televisione illumina appena la scena. Un uomo dorme su una poltrona
consumata. Ne entra un altro in vestaglia. Mentre prepara la colazione, |'uomo sulla poltrona si
sveglia a causa di un incubo.

Inizia cosi lo spettacolo “Roman e il suo Cucciolo”, in scena dal 21 al 23 gennaio al Teatro Verdi di
Pordenone. Una grande compagnia, capitanata da Alessandro Gassman che, oltre ad essere il regi-
sta di questo spettacolo interpreta il protagonista, Roman; sul palco inoltre Manrico Gammarotta
nel ruolo di un fenomenale Geco; Sergio Meogrossi nei panni del tossico Che; Giovanni Anzaldo
diventa il “Cucciolo” di Roman; Matteo Taranto si “romenizza” trasformandosi nell'amico del
protagonista, Dragos; Natalia Lungu ¢ la prostituta Lourdes ed infine Andrea Paolotti nel ruolo
del pusher.

Una geniale combinazione di luci, scenografia e musica fa diventare il tutto pit vero calando gli
spettatori nella difficile e cruda vita degli spacciatori. La prima meta dello spettacolo, piuttosto
impegnativa, € alleggerita da battute veloci, a volte brutali: lasciano chi le ascolta spiazzati per
qualche secondo, poi i si fa I'abitudine e le risate galleggiano nell'aria. Contribuisce a snellire I
altrimenti pesante e statica narrazione, la proiezione di ricordi e pensieri sotto forma di immagini,
su un telo di cui viene notata la presenza solo a fine spettacolo. Insomma, la prima parte per com-
prenderla a pieno bisogna metabolizzarla perché vista di primo acchito e senza correlarla al resto,
appare lenta nel ritmo e fastidiosa nel linguaggio. Certo ¢ che la recitazione eccellente di tutti gli
attori, collabora alla perfetta riuscita della veridicita scenica. Roman appare come un padre che
non capisce le passioni del suo Cucciolo: si vogliono bene a modo loro, ma & un affetto lontano,
inespresso. Solo nel finale, con il padre in fin di vita, i due riescono ad aprirsi, ma oramai é troppo
tardi. Cucciolo, il diciassettenne appassionato di scrittura, & cresciuto troppo in fretta in un ambien-
te a lui ostico. Non sopporta le sue origini rumene perché non sopporta il padre. Ama scrivere
perche & qualcosa del tutto estraneo alla vita rozza del padre. Si fa di eroina perché glielo ha vietato
il padre. Geco il pugliese, I'amico fidato di Roman, sdrammatizza su tutto, ma si agita spesso se pur
il suo slogan sia «Mantenere la calma! Perché solo le femmine perdono la calmal»: sembra piti un
auto-convincimento che un'affermazione. Che, il tossico amico di Cucciolo vaneggia sulla realta
perché proprio da questa vuole fuggire. Le sue parole sono vive come i suoi pensieri proiettati: il
sangue rosso che scende lento e denso € immagine della sua vita. Dragos, puramente materialista
¢ legato a pochi - e shagliati — principi. Lourdes, forzata alla prostituzione, & una ragazza aliena
al mondo che la circonda, appassionata di scrittura come Cucciolo, di cui forse & segretamente
innamorata o che vuole maternamente proteggere.

Dopo l'intervallo, la seconda parte dello spettacolo prende vita con il veloce sussequirsi di episodi
dversi e colpi di scena. Cucciolo viene lasciato solo a casa dove sfoga la sua rabbia repressa, Roman
deve trattare certi “affari” assieme a Geco, Che favoleggia su quello che gli sta attorno sapendo
perfettamente che I'unica via di fuga é I'eroina, Pusher entra in casa di Roman con l'aiuto di Che,
minacciando Cucciolo che é costretto a dargli cio che vuole: il fumo.

Cucciolo si buca. La scena cambia.

Tutto diventa piti drammatico. Roman e Geco non sanno cosa fare. Hanno capito cosa & successo.
Non vogliono crederci. £ un continuo alternarsi di sensazioni fredde e calde: Roman entra con le
scarpe nuove per il figlio per farlo sembrare agli altri «un po’ meno merda», ma gli cadono subito
a terra nel momento in cui realizza che Cucciolo non sta dormendo. Panico totale e negazione
dell'evidenza. Poi la rabbia, il caldo... Una decisione presa in fretta, forse troppo in fretta. Un colpo.
F a terra. Il sangue sul volto. Qualche minuto tragicomico prima dell’ultimo respiro di Roman. Le
sirene. Scappano tutti tranne Geco che accende la televisione, spegne la luce e tutto torna come
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se nulla fosse successo. Purtroppo I'incubo ¢ diventato realta e lui ne & conscio.

La musica di Pivio e Aldo De Scalzi accompagna le scene in modo magistrale facendo battere il
cuore allo stesso ritmo di quello dei protagonisti. Le luci che grazie a Marco Palmieri si accendono
e si spengono nella casa per evidenziare I'una o I'altra stanza, sono semplicemente impeccabili cosi
come la scenografia di Gianluca Amodio.

Non si puo dire che questo spettacolo abbia un unico messaggio, ne ha sicuramente pit di uno:
«ti troverai nell'istante in cui ogni squardo sara spento e gelido e ti sembrera che davvero tu sbagli
sognando contromano» e allora «c'é una sola direzione per uscire da qui». Roman I'ha trovata.

Stefania Buono

Roman strappa applausi sopraffatti dall'emozione

Nella serata di venerdi 21 gennaio 2011 un pubblico numeroso ha assistito allo spettacolo “Roman
e il suo Cucciolo”, portato a Pordenone dal regista-attore Alessandro Gassman; lo stesso Gassman
ha recitato egregiamente in questa reinterpretazione della produzione originale di Broadway
"Cuba and his teddy bear” (di Reinaldo Povod), con poche variazioni comunque non rilevanti nel
contesto generale, che ha certamente scosso gli spettatori.

Al centro della scena il rapporto padre-figlio: Roman (Gassman) e Cucciolo (Giovanni Anzaldo),
un rapporto difficile, ma commovente. La difficolta della relazione & evidente: non riescono
a comunicare, ma si capisce I'affetto che lega i due. Il padre, spacciatore, vuole per il figlio il
meglio, un'istruzione, un lavoro onesto in futuro, delle scarpe nuove: desidera che sia diverso da
lui. Cucciolo non esprime a parole cio che sente, ma scrive. Solo dalla lettura dei suoi scritti com-
prendiamo veramente la sua visione del padre, della vita, della realta. Per una famiglia immigrata,
che vive in un appartamento circondato da ferramenta, fabbriche, strade e binari nella periferia
romana, la vita € sicuramente tosta. Il giovane Cucciolo vorrebbe ribellarsi alle usanze del padre e
della sua gente: mostra il suo disappunto per la musica rumena e si lascia invece andare ad un rock
sfrenato, alla terra natia paterna preferisce I'ltalia, non aspira a diventare awocato o ingegnere,
vuole semplicemente scrivere.

E un dramma familiare e al tempo stesso sociale, che ci pone davanti alla nostra attualita: una
realta in cui coesistono razze e culture varie, ma in cui sono presenti pregiudizi e discriminazioni;
ma anche di fronte alle difficolta dei rapporti interfamiliari, che nello spettacolo vede un figlio che
comprende I'amore del padre, ma che sa che non sara mai capito. Il finale crudo, lungo e scon-
certante scuote il pubblico: era necessaria la morte di Roman? Forse per sottolineare la delusione
del padre nel figlio (che influenzato da cattive conoscenze prova |'esperienza dell'eroina); oppure
la lunghezza della scena del padre morente vuole indicare la speranza del padre che fino al punto
di morte crede in una possibile serenita nel rapporto con il figlio; o che la speranza illude, fino a
portarti via tutto. Lo spettatore ne rimane colpito, quasi perso nell'esito della vicenda.

L'utilizzo di un velino posizionato tra la platea e gli attori per le proiezioni video avrebbe potuto
creare un distacco tra gli stessi, impedire la visione nitida e chiara del volto degli attori e dare I'im-
pressione di esser estranei alla situazione. Non é accaduto: la scenografia é stata organizzata per-
fettamente, con immagini e video che non portano assolutamente lo spettatore ad estraniarsi, anzi.
Unire i due mondi apparentemente diversi del cinema e del teatro (paiono fuori posto, ma non
lo sono, i titoli di coda a comparsa sullo schermo): vuole essere una proposta nuova. Scenografia
efficace, con un palco non troppo pieno, che lascia spazio agli attori di esprimersi al meglio. Ci
riescono. Il tema trattato, il linguaggio molto forte, tagliente e profondo (un misto tra rumeno,



italiano e dialetto romano) e le capacita artistiche degli attori catturano 'attenzione di tutti: si esce
dal teatro un po’ confusi, ma con la testa piena di domande, questioni e dubbi. Lo stesso applauso
a fine spettacolo sembra smarrito, indeciso, sopraffatto dall’emozione, non certo deluso.

Davide Tramontin

Uno sguardo sulla realta

Uno squardo sulla realta, & quello che si & proposto di fare Alessandro Gassman attraverso lo
spettacolo teatrale “Roman e il suo Cucciolo”, andato in scena al Teatro Verdi di Pordenone
venerdi 21 gennaio. Una rivisitazione di “Cuba and his teddy bear” dal testo di Reinaldo Povod,
una sfida, forse, che Gassman sembra aver vinto, arrivando allo stesso successo che il suo collega
ottenne nell'86.

| temi, riadattati alla realta italiana dei giorni nostri, portano lo spettatore a confrontarsi con essa,
senza mezze misure.

Roman, Alessandro Gassman, & padre di un ragazzo per il quale sogna un futuro migliore. Per
questo vive spacciando droga e tenta di proteggerlo dal dramma che é la vita. Roman ¢é dolce,
ma allo stesso tempo mostra un lato rabbioso, violento, aggressivo per essere rispettato. Cucciolo,
insofferente alle proprie origini, sottomesso dal padre, ha ambizioni letterarie, ma affascinato da
un intellettuale tossicodipendente, finira per naufragare nell’eroina.

Un tema molto toccante, al di la della droga o della convivenza fra etnie diverse, € il duro rapporto
fra il padre e il figlio, che vuole distaccarsi dal passato del genitore, sentendosi italiano. La scena si
complica, quando Roman si rende conto che il figlio ha sperimentato nelle proprie vene la droga
che circola in casa. Dalla rabbia per non aver condiviso I'esperienza con lui e per non aver dimo-
strato i propri reali sentimenti, compie un gesto estremo.

Attorno a loro si muovono Geco, pugliese, braccio destro di Roman, spesso suo compagno di
scena. Che, il tossicodipendente-letterato, idolo di Cucciolo, responsabile delle scelte shagliate
del giovane. Dragos, amico del protagonista, uomo interessato unicamente agli affari. Lourdes,
ragazza sensibile, costretta a prostituirsi, che fugge dal mondo attraverso la scrittura, & I'unica che
capisce Cucciolo.

Una regia e un'interpretazione perfetta quella di Gassman, accompagnata da una scenografia
iper-realistica di Gianluca Amodio: un rifugio per sradicati, uno spaccato di casa a due altezze
che attraverso la regia delle luci di Marco Palmieri, ci permette la visione simultanea di situazioni
diverse. Una casa ai margini dell'autostrada dove sfrecciano le auto indifferenti.

Un taglio cinematografico quello di Gassman, molte, infatti, sono le affinita con il mondo del
cinema. L'uso di proiezioni sul velatino che chiude il boccascena, attraverso immagini evocative che
riecheggiano le paure e i dissidi dei protagonisti e sottolineano il degrado e lo squallore dell'am-
biente. | titoli di coda, dato che cosii si possono chiamare, chiudono lo spettacolo proiettando i
nomi degli interpreti e sembra la conclusione di un film. Sorge allora spontanea la domanda: quello
a cui ho appena assistito, € solo uno spettacolo teatrale o qualcosa di piu?

Il tutto & accompagnato dalla musica (originale di Pivio&Aldo De Scalzi) che sottolinea il contrasto
tra i sentimenti del ragazzo e quelli del padre, attraverso ritmi forti che fanno palpitare i cuori.

Il saporito uso dei dialetti e di un italiano storpiato, mostrano la qualita dello spettacolo, vincitore
del premio Ubu 2010 come regia e come miglior attore Under trenta per I'interprete di Cucciolo,
Giovanni Anzaldo.

Lo spettacolo colpisce il pubblico chiamandolo in causa su quanto accade sotto i suoi occhi e che
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spesso rifiuta di vedere.

Sono molti i Cuccioli che noi conosciamo e consideriamo allo stesso modo: figli di immigrati nati
in Italia, italiani a tutti gli effetti, che vengono trattati in maniera diversa solo per i loro caratteri
fisionomici, per le loro abitudini, per le loro origini.

Gassman vuole porre degli interrogativi. Ci comportiamo tutti allo stesso modo, ci facciamo trasci-
nare dai nostri pregiudizi, i nostri punti deboli, dimenticandoci che questi sono italiani come noi o
meglio, sono persone uguali a noi!

Elena Becciu, llaria Lorenzon

Il dramma di una realta predestinata: uno sguardo ai paradossi della
societa insieme a “Roman e il suo Cucciolo”

"Roman e il suo Cucciolo” racchiude gia nel titolo la profezia dell'opera: Roman, padre rumeno,
spacciatore e disgraziato, vive da anni a Roma, semi-analfabeta, arrogante e prepotente. Si &
arricchito con traffici di cocaina e marijuana, é stato abbandonato dalla moglie, fuggita ai Caraibi
lasciandogli nient'altro che un figlio, Cucciolo, di «17 anni, 18 fra un mese». Cucciolo & un figlio
succube, vive la condizione lacerante del non sentirsi fino in fondo né italiano né rumeno: vorrebbe
riscattarsi andando a scuola, scrivendo, ma il mondo in cui vive e la sua debole volonta non glielo
consentono, anzi, lo lasciano perennemente con un senso d'amaro in bocca, nei confronti di una
vita priva di comprensione e compassione. Nonostante il degrado e il deterioramento del luogo
e della societa e la degenerazione degli eventi, Roman cerca di mantenere una rispettabilita agli
occhi del figlio dimostrandogli quanto & degradata e pericolosa la sua stessa vita. Vuole proteggere
il suo "cucciolo”.

L'appartamento in cui vivono Roman e il figlio & una sorta di autofficina in disuso; ovunque sono
presenti tracce di non-finito e di degrado, d'immondizia sparsa in giro, scatoloni accatastati, scritte
spray che s'intravedono dalla cucina, assi di legno inchiodate su una finestra, strisce dei lavori in
corso penzolanti. Povero I'arredamento, un divano awolto nel cellofane, una cucina cadente, una
Madonnina: insomma un luogo abitato ma certamente non residenziale, un luogo di periferia. La
vicenda, terribile e dolcissima allo stesso tempo, si svolge quindi in un quartiere romano, che diven-
ta simbolo di ogni quartiere periferico e del peso che padre e figlio devono sopportare, oramai
schiavi di una vita che li rende spaventati e cattivi allo stesso tempo.

I mondo degli spacciatori non presenta novita: traffico di ogni tipo di droga, prostituzione, soprusi,
soldi facili e pause d'indigenza, amicizie di sangue e litigate furibonde, minacce di morte e affari
senza scrupoli. Un mondo di “cattivi”, vestiti con costosi abiti firmati all'ultima moda, anelli d'oro
alle dita, catene preziose al collo, tatuaggi e, soprattutto, un atteggiamento spavaldo: «Ti rispet-
tano per quello che sembri all'apparenza esterna» precisa Roman al figlio. Presto si scopre che
Cucciolo non ¢ estraneo a quel mondo, come apparentemente sembrava per via della sua aria
introversa: e eroinomane, nasconde I'eroina nello scarico del bagno. Il ragazzino ¢ trascinato dal
Che, ambiguo personaggio un tempo cantante di qualche notorieta (ha partecipato a un lontano
festival di Sanremo), che lo inizia all'eroina, lo deruba con la complicita di un amico e lo lascia in
overdose. La tensione sale quando Roman torna a casa, trova il figlio in quello stato e si spara alla
tempia.

In questo quadro familiare prende corpo un ritratto della societa contemporanea che ha come
protagonista la classe sociale piti infima del genere umano, che non & pur tuttavia la pit corrotta.



L'emarginazione sociale e la droga sono i temi cardine, sullo sfondo di un’ltalia ormai allo sfascio,
incapace di accogliere i nati da immigrati, seppur figli della propria terra. Un’ltalia in cui domina il
paradosso dell'uomo medio, che condanna un simile stile di vita discriminandolo su base etnica e
razziale; un’ltalia in cui si ha un disperato bisogno dell'altro per soprawivere.

Alessandro Gassman definisce una nuova poetica teatrale e presenza scenica, e lo fa attraverso la
rielaborazione di una drammaticita nuova, che si fa indagine delle tensioni sociali contemporanee
attraverso una lingua contaminata e impura, ricca di volgarita, modi di dire e imprecazioni. Il risul-
tato & uno spettacolo di due ore abbondanti, carico d'inquietudine e significati.

«E un dramma familiare e al tempo stesso sociale, un attualissimo squardo sul presente - dice
Gassman - che e anche un preciso richiamo a uno dei fenomeni che negli ultimi tempi piti ci coin-
volgono: la presenza degli immigrati nella nostra vita, presenza che ha cambiato la fisionomia delle
nostre citta e il tessuto delle nostre relazioni. Uno sguardo neutrale, non ideologico, fuori dagli
schemi del razzismo o della solidarieta di maniera [...]».

Lo spettacolo ha un taglio cinematografico. | tempi morti sono pressoché assenti poiché riempiti da
una serie di proiezioni concretamente in linea con la dinamica della vicenda; i dialoghi sono duri,
crudeli, cattivi, essenziali, rappresentano in modo veritiero la societa in cui i protagonisti vivono, in
Cui essi sono costretti a farlo.

Ogni carattere dello spettacolo é realistico — ad eccezione della morte di Roman, che risulta lunga e
trascinata, comica piuttosto che drammatica -, a cominciare dalla forza con cui gli attori si “impon-
gono” sulle coscienze del pubblico. Realistica & anche la violenza, I'angoscia, la solitudine. In poche
parole, la vita senza sbocchi, quello spaesamento che nasce dall'essere senza radici e perfino senza
lingua, senza fortuna e privati della possibilita di sognare un futuro migliore.

Esemplare la scenografia di Gianluca Amodio, che costruisce una sorta di spaccato di casa a due
altezze, in modo da permettere la visione simultanea di piu situazioni diverse ma contemporanee.
In questo spaccato scenografico si riunisce un mondo di sradicati, si costruisce uno squarcio di vita
terribile, toccante, crudo, a tratti sconvolgente e drammatico, a tratti comico, che trovera com-
pimento solo in un finale catartico e liberatorio, ma allo stesso tempo disumano. Il finale, infatti,
pare essere un ulteriore inabissamento nell'autodistruzione, causata dalla coesistenza di realta
contrastanti, fin troppo. D'altra parte, come Gassman dice, una delle sfide piu difficili del nostro
secolo, sara quella di imparare a vivere in una societa unita nella pluralita, ponendo come base
quanto ci & comune: la nostra umanita.

Prianka Paithankar
Classe 5\E

Liceo Scientifico M. GRIGOLETTI
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Piazza d'ltalia

“Piazza d'Italia”: illusioni e speranze di un medesimo popolo

«| greci capirono che la Storia aveva bisogno di una musa. Ma capirono anche che Clio non poteva
limitarsi a proteggere la scrittura della Storia, ma doveva proteggere anche la facolta su cui I'essen-
za della Storia si basa, la Memoria». Questo il movente che Tabucchi presenta come stimolo per la
scrittura del suo romanzo “Piazza d'ltalia”. La storia @ ambientata in un borgo della Toscana, pro-
tagonista un'umile famiglia di fede garibaldina, penetrata nell'intimo del proprio vissuto, attraverso
le generazioni, le cui vicende sono fortemente interconnesse con la Storia dei grandi. Tabucchi
vive cosl, attraverso gli occhi dei suoi personaggi, un lasso temporale che spazia dall'Unita d'ltalia
al periodo fascista; si tratta tuttavia di un percorso che spinge il lettore a guardare il passato da
un‘angolazione completamente diversa da quella consueta e lo porta, almeno per una volta, a dare
uno squardo a cio che lo ha preceduto, con gli occhi di chi non ha fatto la Storia, ma |'ha subita.
Proprio questo il regista Marco Baliani si & promesso di portare sul palcoscenico, con I'ausilio di soli
nove attori e di una scenografia essenziale, dando spazio e vita alle musiche, ai pensieri, alle realta
della vera Storia. Ed ecco che alla figura di Garibaldi si sostituisce quella di un qualsiasi Garibaldo, le
rivolte e le dittature si intrecciano con i tentativi di sopravvivenza di una povera famiglia che stenta
a guadagnarsi il pane e pensa, incerta, all'indomani. Il tempo che si dilata sulla scena é I'elemento
comune ad una realta dinamica fatta di storie parallele, nascite, vite e morti, dove i temi della quo-
tidianita emergono con un dinamismo che non perde mai in efficacia. Troviamo cosi le superstizioni
di una giovane donna, le preoccupazioni di una sorella per il fratello emigrato, la lotta quotidiana
per il pane e I'amore, che, lecito 0 meno, corrisposto o no, orchestra dall‘alto le note della vita. Il
merito di Baliani consiste, tra gli innumerevoli altri aspetti, nella resa della coralita su cui si fonda
il romanzo di Tabucchi. La presenza contemporanea in scena di diversi attori, il ritmo incalzante
della vicenda, garantiscono una visione d'assieme di quella che era la realta di allora. Cio, tuttavia,
non impoverisce |'analisi introspettiva dei personaggi, che vengono raccontati attraverso un denso
gioco di musiche, luci e pensieri. Ma se il tempo cambia, i regnanti variano, la storia prosegue, la
condizione di chi sta in basso, rimane pero la stessa. «Cambiare tutto per non cambiare nulla»,
recita Il Gattopardo. Baliani sottolinea questo aspetto con particolare attenzione: il cubo, che,
posto al centro del palco, costituisce I'unico elemento fisso della scenografia, nella sua funzione
stabile, diventa al contempo metafora della medesima condizione di vita a cui sono destinati i
protagonisti, nonostante il variare del tempo. Ci sono inoltre alcuni elementi che compaiono ripe-
tutamente in scena con la medesima funzione: il carro che spesso appare, funge da appoggio per
una donna gravida, cosi come per il corpo di un defunto, ma al di la di questa parabola di nascita
e morte nel tempo, esso rimane sempre lo stesso. Significativa risulta inoltre, la Ringkomposition su
Cui & costruita la rappresentazione: la vicenda si apre e si chiude con I'immagine dello stesso attore
colpito; a distanza di quasi un secolo, dunque, nulla & cambiato. La gente che si ribella & destinata
a soccombere, quella che vive la quotidianita, a non essere ricordata. Tabucchi e Baliani in modo
condiviso hanno dato cosi la possibilita a tutti coloro che non sono stati nel tempo considerati di
diventare protagonisti e di scrivere la loro Storia, fatta di fatiche e di ideali disillusi, di sacrifici e
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impotenza, dove, pero, il riso, I'amore e la speranza, non hanno mai smesso di regnare.

Deborah Bozzato

Una grande popolare piazza italiana

La storia si ripete.

Si ripetono i soprusi, ma anche le rivolte e le resistenze alle quali il popolo italiano, per la passione
della vita e della giustizia, ha dato la vita.

Questo il tema principale dello spettacolo “Piazza d'ltalia” di Marco Baliani, abile narratore dram-
maturgico, tratto dal romanzo omonimo di Tabucchi. I racconto descrive, in tre generazioni,
dall’'Unita agli anni Sessanta, la travagliata storia d'ltalia attraverso le vicende di una famiglia popo-
lare toscana che si fa interprete di tutta la genuina volonta di rivalsa popolare. | nove attori presenti
sul palco interpretano con bravura e vigore i numerosi personaggi che si rivelano pero, da Plinio
ai due Garibaldo, estremamente simili per intenzioni e caratteristiche. Complice, quindi anche
la storia che destina ogni vita ribelle sul carrello della morte, soluzione scenografica azzeccata.
L'eterno ripetersi di monologhi e racconti intrecciati tra loro potrebbe, tuttavia, rivelarsi dispersivo
e lo spettatore che non avra letto precedentemente il libro difficilmente riuscira a cogliere tutte le
sfaccettature della trama. Capira sicuramente invece tutta la passione di questi eroi popolari che,
prima scagliandosi contro i governi autoritari di fine Ottocento, poi contro un Duce che uccidera i
pili deboli, violenza rappresentata dalla semplice ma molto efficace scena dei burattini dove delle
"squadracce” ammazzano Apostolo Zeno, e infine contro un governo che non garantisce loro una
vita dignitosa, riesce ad infondere nell'ammirato osservatore un senso di orgoglio e appartenenza
nazionale. Cosa certo non facile a centocinquant'anni dalla nascita dell'ltalia. La piazza cambia, la
storia si ripete ma il popolo rimane sempre lo stesso.

Gabriele Buzzatti
3MA classico

Liceo LEOPARDI-MAJORANA

Piccole storie nella storia

Un ricordo, un tuffo nella storia, cose gia viste, vicende gia vissute. Questa & la sensazione che da
"Piazza d'ltalia", storia che fa parte del nostro passato di ltaliani. Una famiglia toscana di ribelli,
combattenti in nome della liberta, attraverso le vicissitudini e lieti eventi di tre generazioni percor-
rono cent'anni inseguendo il loro ideale. Non vengono per nulla evidenziati i periodi chiave della
storia, bensi si esaltano le comuni attivita, piccoli particolari che interpretati correttamente rendono
visibile un retroscena lineare, parallelo ai reali eventi storici. Per questo i segnali della scenografia
erano chiari e leggibili, un palco pulito, forse troppo, ma ben studiato per rendersi utile alla messa
in scena di particolari effetti artistici, come la rappresentazione di pose immobili, quasi fotogra-
fie. Lo spettacolo inizia con una protesta, uno sparo e un morto, e tutto lo spettacolo spiega ed
espone i processi sociali che hanno portato a quella scena, che viene ripetuta alla fine, questa
volta interpretandone il significato. Una punta di umorismo aiuta a far apprezzare col sorriso un



periodo difficile della nostra storia e quindi I'intero spettacolo, che, inoltre, & stato ben delineato
dalle musiche e dal talento dimostrato dagli attori, molto coinvolgenti ed espressivi. Bravo il regista
Marco Baliani, e naturalmente I'autore del racconto Antonio Tabucchi, che ha scritto quest'opera
quasi per gioco, per passare un'estate, la stessa estate che lo ha fatto diventare scrittore.

Simone Morassutti 4"B

ITG S. PERTINI
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La Repubblica di un solo giorno

Per ricordare i 150 anni dell'Unita d'ltalia

Lo spettacolo teatrale “La Repubblica di un solo giorno” & nato da piti mani, owvero la regia di
Marco Baliani, creativa e armonica, Maria Maglietta che ha scritto le battute sulla base del romanzo
scritto da Ugo Riccarelli e assieme a loro la compagnia del Teatro di Roma con un gruppo di attori:
Alexandre Vella (Lucio), Daria Detlorian (madre), Gabriele Duma (Ranieri), e molti altri, che oltre
a essere bravi a recitare riuscivano ad attirare la nostra attenzione in ogni momento. Sulla scena
@ stato rappresentato il dramma della Repubblica Romana che nel 1849 era riuscita ad abolire il
potere temporale del Papa-Re. Mazzini con Saffi e Armellini fece parte del Triumvirato che assunse
la guida della Repubblica. Molti patrioti accorsero da diverse parti d'ltalia per combattere e tra loro
c'era anche Giuseppe Garibaldi. L'esperienza falli per I'arrivo delle truppe francesi che restituiranno
Roma al Papa. Anche se per me ¢ stata la prima volta entrare in un teatro e assistere ad uno spet-
tacolo, sono stata fin dall'inizio positivamente impressionata. Cio che mi ha colpito & la presenza
di numerosi personaggi, di alcuni si intuiva il ruolo, altri venivano rappresentati in modo simbolico
come nel caso del vestito elegante mostrato dall'alto di una portantina. Si capiva pero che il vero
protagonista era il popolo che per un solo giorno ha visto realizzarsi il sogno della Repubblica. Mi
ha colpito il modo in cui si recitava con un tono di voce alto che permetteva a tutti di sequire le
battute e I'uso di un linguaggio comune. Sul palco c'era la presenza di un'attrice che compariva e
scompariva dalla scena vestita di rosso. All'inizio non riuscivo a capire il suo ruolo ma poi ho capito
che essa rappresentava la Repubblica Romana, rossa per il sangue versato. L'accompagnamento
musicale vivacizzava le scene creando una giusta atmosfera. Ritengo questa esperienza valida non
solo per la mia crescita personale ma anche per ricordare senza tante parole e discorsi a volte inutili,
i centocinquanta anni dell’Unita d'ltalia.

Gioia Roman

"La Repubblica di un solo giorno” & uno spettacolo nato dalla collaborazione tra il regista Marco
Baliani, lo scrittore Ugo Ricciarelli e la drammaturga Maria Maglietta: in scena la compagnia
Teatro di Roma, composta da molti giovani attori quali Alexandre Vella, nel ruolo di Lucio, Renata
Menezor Sa, nel ruolo dello Spirito, Gabriele Duma nel ruolo di Raniero. La compagine di attori ha
interpretato con enfasi, vivacita e armonia i vari momenti dello spettacolo, per molti critici infatti
uno dei lavori meglio riusciti della compagnia. Gli attori si sono cimentati nella ricostruzione delle
giornate rivoltose nella Roma del 1849, quando il popolo caccio il Papa e lottd per la creazione
della Repubblica e della Costituzione; purtroppo questa fu una breve Repubblica perché il Papa
chiamo in aiuto la Francia che pose fine ai sogni del popolo sconfiggendolo. Nell'anno del cento-
cinquantesimo anniversario dell’'Unita d'ltalia, nell'ambito del progetto “Fratelli di Storia” Baliani
ha voluto portare alla luce un fatto storico italiano molto importante ma altrettanto poco conosciu-
to. lo, ad esempio, sono tra quanti non avevano una chiara conoscenza della Repubblica Romana,
ed essendo la mia prima volta a teatro sono rimasta affascinata da quante cose si possono appren-
dere durante uno spettacolo teatrale. Mi hanno colpito specialmente alcuni simboli come i due
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attori maschere, la bandiera tricolore, le lettere scritte da Goffredo Mameli, perché sono concetti
cosi curati nell'esecuzione, cosi sottili, cosi semplici ma che allo stesso tempo mi hanno permesso
di capire la situazione di quel tempo. Lo spettacolo, infatti, ha inquadrato perfettamente i problemi
di quel periodo come la fame, la poverta, I'ignoranza di non capire il significato della Costituzione
e quindi lottare per essa; allo stesso tempo perd ha evidenziato gli ideali del popolo: i garibaldini
che cercavano la lotta armata e i mazziniani che preferivano la diplomazia. Sono stata entusiasta
e molto soddisfatta dello spettacolo perché mi ha permesso innanzitutto di conoscere meglio la
storia del mio popolo e in secondo luogo mi ha aperto un nuovo mondo: quello del teatro.

Alice Parutto

4 luglio 1849. E a questa significativa data che ha avuto inizio una delle it importanti rivoluzioni
che questo Paese abbia mai visto e che ha portato a fondare le basi per la Costituzione repubbli-
cana. Ed e sempre da questa data che I'innovativa compagnia del Teatro di Roma ha allestito la
ricostruzione degli avvenimenti che I'hanno determinata.

Ambientata a Roma, la vicenda viene accompagnata dai personaggi significativi di allora: il Papa
Pio IX che comandava la stessa Roma; Goffredo Mameli, che non avendo potuto partecipare
attivamente all'insurrezione ha comunque potuto dare il suo significante contributo oltre alla sua
vita; e ancora i francesi chiamati in aiuto dal Papa per riottenere il potere sulla capitale, Garibaldi,
Mazzini e i Borboni.

Ma ¢ proprio mediante I'ispirazione all'opera “La Repubblica di un solo giorno” di Ugo Riccarelli,
da cui & stato anche tratto il titolo per la rappresentazione, che I'abile regista Marco Baliani ha
diretto questo moderno spettacolo con grande professionalita. Ed e anche mediante il duro e
rispettabile lavoro di tutti coloro che hanno contribuito ad allestire questa preziosa perla di teatro
in occasione del 150° anniversario dell'Unita d'Italia che ha potuto avere luogo la rappresentazione
di una parte di storia che mai come in questo momento ci dovrebbe rappresentare e far riflettere.

Eleonora Lovisa

Liberta dal potere assoluto del Papa, abolizione della pena di morte, introduzione del matrimo-
nio civile; liberta di poter costruire una Repubblica che abbia una vera e propria Costituzione
in cui vengano elencati e sostenuti dei valori democratici... Marco Baliani ne “La Repubblica di
un solo giorno”, spettacolo prodotto dal Teatro di Roma, ha voluto rappresentare tutto questo.
Ambientato nella Roma del 1849, la rappresentazione teatrale ha raccontato I'avventura del
popolo romano che, prima di essere sconfitto dalle truppe francesi chiamate dal Papa, ha tentato
di instaurare il regime repubblicano stilando una costituzione. Lo spettacolo ha reso perfettamen-
te I'idea di rivoluzione, con questo gruppo di giovani che, come ci ha ricordato lo “Spirito della
Repubblica” (interpretato da Renata Mezenov), ha “rovesciato il mondo” per i propri ideali, cosa
che non accadrebbe mai al giorno d'oggi visto che il concetto di patria e praticamente inesistente.
Periodo di rivoluzione degli usi e dei costumi, con ospedali diretti da donne e infermiere che prima
facevano le prostitute; periodo di guerra, con fucili, barricate e bombe; periodo di disperazione,
con urli di dolore e di strazio: tutto questo per arrivare a soli due mesi di Repubblica Romana, che
in realta hanno fatto emergere principi e ideali che sono alla base di molte costituzioni europee. Lo
spettacolo ha messo in evidenza, inoltre, la divisione tra nord e sud , interpretata da due maschere
che discutevano su un argomento futile come le cuciture di una bandiera, cosa che ci fa capire



I'uguaglianza di tutte le persone, da qualsiasi parte esse provengano. Baliani ha messo in scena
I'opera dedicandola ai centocinquant’anni di Unita d'ltalia e ha reso questo periodo di storia della
nostra nazione, che a molti é totalmente ignoto, molto affascinante con battute, coreografie e
costumi meravigliosi. Alcuni passaggi sono stati un po’complicati e difficili da capire per ragazzi
che non sono abituati ad andare a teatro.

Alessia Polesello

L'idealismo e il coraggio dei giovani del 1848

"La Repubblica di un solo giorno” & uno spettacolo scritto e diretto da Marco Baliani che fa parte
della trilogia progettata per i centocinquant'anni dell’ Unita d'ltalia. Il cast & formato da attori
giovani e talentuosi che immortalano il sogno di indipendenza e liberta dei giovani del 1848. Tutti
questi personaggi ci regalano uno scorcio di storia poco conosciuta e raccontata, ma fondamen-
tale perché ha tracciato le basi della nostra costituzione, quella italiana. Il moto rivoluzionario da
parte del popolo romano del ‘49 trasformé la Roma papale in un esperimento di democrazia che
pero durd poco perche il giorno in cui fu completata la Costituzione nella piazza del Campidoglio,
tutta addobbata per questa festa, i francesi presero Roma e la restituirono al Papa. Cio che ci fa
capire lo spettacolo é il fatto che anche il popolo e i giovani possono lottare contro i piti forti, che
tutti hanno il diritto di avere una vita felice; questa Costituzione sarebbe diventata il modello per
tante altre Costituzioni perché avrebbe tolto tutti i poteri al monarca assoluto e avrebbe “donato”
diritti e doveri a tutti i cittadini. Lo spettacolo ritraeva una parte della storia che a mio parere &
interessante e raffigurata attraverso il teatro é risultata molto coinvolgente. Molte parti pero erano
difficili da capire e molte scene non erano molto comprensibili. Una cosa che ho capito, guardando
lo spettacolo, & perché il popolo, ma soprattutto i giovani, lottassero per la Costituzione: volevano
avere i propri diritti e doveri e non essere pili sottomessi e sudditi di qualcuno. Un'altra cosa che ho
notato & che erano soprattutto i giovani a sacrificare le proprie vite per raggiungere il loro “sogno”;
questo adesso non succederebbe perché forse nessun giovane italiano farebbe cose simili.

Annalisa Buoro
Classi 4"\B, 47D, 5/\D

ITG S. PERTINI

La centralita dei giovani nello spettacolo

Gia nell'incontro con gli studenti Ugo Riccarelli, autore dell'omonimo romanzo, aveva anticipato
che nello spettacolo “La repubblica di un solo giorno” i giovani avrebbero avuto un ruolo fonda-
mentale. Vari atteggiamenti dei personaggi sulla scena sottolineano in effetti la loro giovane eta:
I'amore per la patria, la voglia di farsi sentire, di cambiare le cose, di emergere e di affrontare i
problemi. Impegno, patriottismo, grandi ideali e valori: grande appare il divario tra i giovani uomini
di un tempo, gia cresciuti e formati a tredici anni, e i ragazzi delle nuove generazioni, con neanche
un quarto della loro esperienza.

Nello stesso tempo nello spettacolo appare pero anche la paura di non farcela e I'indecisione, tipica
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dei giovani di ogni tempo, ad esempio nella discussione tra due ragazzi che cercano di capire se sia
preferibile essere garibaldini o mazziniani.

Tra i giovani assume particolare importanza Lucio, un personaggio dinamico, in quanto la sua
psicologia evolve durante lo spettacolo.

Lucio ha tredici anni, & molto povero e non & interessato alla rivoluzione, perché la ritiene inutile;
egli semmai approfitta del momento di confusione per rubare. Ma col passare dei giorni i rivolu-
zionari cercano di fargli capire i loro ideali e cosi Lucio inizia a provare curiosita ed interesse; il suo
ruolo € in un primo momento quello di “gridare” le leggi in romanesco, in modo che il popolo le
possa comprendere. Successivamente diventa quello di disinnescare le bombe a mano, un compito
che gli risultera fatale, dato che lo portera alla morte.

Questo episodio ci fa capire che in quel periodo di rivolta non contava avere tredici o cinquant'anni:
I'importante era combattere per i propri ideali. A dimostrazione del fatto che il merito dell'Unita
d'Italia non va attribuito solo all'operato dei “grandi”, come Garibaldi e Mazzini, possiamo affer-
mare che i protagonisti della rivoluzione italiana per la repubblica sono stati soprattutto i giovani,
che hanno combattuto per avere un Paese migliore.

Chiara Borin, Gloria Brusadin, Letizia Fregonese, Silvia Lo Faro,
Alessandra Pittini, Giulia Romanin, Giovana Rosset, Federica Scian, Federico Vidali

[l rosso che ha unito I'ltalia

Suggestiva scenografia e musica coinvolgente aprono lo spettacolo: una barricata di sedie, tavoli,
lenzuola e suppellettili occupa il centro del palco, spostandosi poi durante la preparazione agli
scontri, creando disordine in scena.

Altro elemento predominante ¢ il ruolo delle luci, in particolare grazie ai riflettori puntati sul pro-
tagonista di ciascun episodio; I'associazione di luci e parole risulta cosi particolarmente suggestiva
per il pubblico.

Dal giovane popolano Lucio, vestito di stracci e poverta, alla principessa, infermiera all'ospedale,
sono i costumi a caratterizzare le varie classi sociali, tutte unite per la rivoluzione.

Una presenza particolare in scena ¢ sicuramente quella dell'attrice-ballerina, simbolo della rivo-
luzione: vestita di stracci rossi inscena coreografie, sventola la bandiera d'ltalia, trasmettendo un
forte senso di unita nazionale.

Subordinata alla coreografia, la musica crea lo sfondo ideale alle azioni sceniche, a partire dal canto
della rivoluzione, interpretato dall'attrice Renata Mezenov Sa, che da voce alle emozioni del popolo
attraverso la danza. La figura della ballerina risulta la pit enigmatica: il suo vestito rosso e lacerato
pud ad esempio richiamare il fuoco divampato dalla violenza della rivoluzione. «Spirito della guer-
ra» (secondo le parole degli stessi autori), nella sua corsa disperata con in pugno la bandiera trico-
lore, simboleggia la costruzione dell'ltalia, raggiunta il 17 marzo 1861, non certo senza violenza:
la ballerina diventa cosi la personificazione dei destini dei personaggi che muoiono per i loro ideali.
Non meno importante risulta la scelta linguistica: Pulcinella e Arlecchino, con i rispettivi dialetti,
rappresentano nel prologo Sud e Nord d'ltalia, a unire simbolicamente tutta la nazione. La varieta
dei registri linguistici caratterizza del resto I'intera rappresentazione, visto il diverso livello cultu-
rale dei personaggi: dal piti umile patriota, che parla in romanesco, alla piu colta principessa, che
ostenta un linguaggio pit raffinato.

Eliana Bilali, Sara Bozzetto, Irene De Gottardo, Marika Raffin, Giulia Ros, Francesca Sonego



Un’occasione di riscatto sociale

Lo spettacolo evidenzia la situazione e le condizioni di vita del popolo: tutti si aiutano e combatto-
no uniti, dunque la coralita risulta un aspetto importante e fa capire come la rivolta sia partita dal
basso. Emerge inoltre una sorta di senso di umanita del popolo nei confronti dei nemici: quando
Lucio porta ai suoi compagni un soldato corso, lo spirito rivoluzionario lo induce a pensare che sia
meglio ucciderlo, ma subito gli altri lo fermano.

Ben rappresentato anche il clima di confusione generale: molte persone non sanno neppure cosa
comportera I'instaurazione della Repubblica. Alcuni decidono di rinnegare il proprio ceto sociale e
di unirsi al popolo per combattere tutti insieme in difesa delle proprie idee: ad esempio la princi-
pessa Trivulzio decide di occuparsi dei suoi compagni con amore fraterno, dando una mano negli
ospedali durante I'assedio e sostituendo ai facchini, che trasportavano i malati, un corpo di volon-
tarie laiche disposte ad aiutare gli infermi. Interessante a questo proposito la centralita acquisita
dalla figura della donna; la rivoluzione in questo caso non porta solo morti, feriti e nuove idee
politiche, ma anche una svolta alla condizione femminile: per la prima volta le donne hanno la pos-
sibilita di prendere decisioni, di dire la loro, di stare al comando. Tutto cio dedicandosi inizialmente
alla gestione degli ospedali: i feriti in battaglia vengono curati da donne di tutte le classi sociali, per
la prima volta unite per il bene del prossimo. Questo ruolo permette loro di uscire dall'ambiente
familiare, liberandosi dal controllo maschile, di padri e mariti.

La forza di queste donne prende vita nello spettacolo nei personaggi della giovane Maddalena
e della Principessa. Maddalena & una ragazza povera che, stanca di vendere il proprio corpo, si
improwvisa infermiera, continuando a lottare contro gli atteggiamenti poco rispettosi dei suoi ex
clienti.

Principessa, invece, & una nobile tenace, tanto da riuscire a gestire da sola piu di un ospedale.

La rivoluzione per la Repubblica romana ha dato cosi inizio a quel lungo percorso di emancipazione
femminile, che continua ancora oggi. Con gli anni le donne sono riuscite a far valere i propri diritti,
ottenendo ad esempio posti di lavoro molto qualificati, anche se purtroppo recentemente si nota
un'inversione di tendenza, che porta spesso a svilire I'immagine femminile.

Riteniamo dunque necessario omaggiare le grandi donne “comuni” del passato, che hanno com-
piuto un piccolo passo per la nostra emancipazione, nella speranza che il loro coraggio sia ancor
0ggi d'esempio.

Martina Pavan, Eva Pupulin, Siro Roncadin, Giulia Savoia, Giulia Venier
(lasse 4"H

Liceo Scientifico M. GRIGOLETTI
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18.000 giorni. Il pitone

La semplicita della coreografia in contrasto con la complessita dei contenuti

Dignita del lavoro come dignita della persona.

Questo il tema principale emerso dalla rappresentazione teatrale “18000 giorni. Il pitone” di
Bajani, che ha decisamente smosso le coscienze del pubblico. L'evoluzione interiore del prota-
gonista, un cinquantenne estraniato, interpretato da Battiston, € stata accompagnata in modo
coinvolgente dalla musica del cantautore Gianmaria Testa, che lo ha seguito dalla sua condizione
di solitudine fino alla morte psicologica.

Priska Babuin, Silvia Gant, Elena Gerometta, Chiara Mio

Tra morte e vita: uomo a 360°

Lo spettacolo, pur essendo centrato sul tema del lavoro, lascia spunti per riflettere sulla condizione
dell'uomo, sia come homo oeconomicus, che si trova ad affrontare i problemi della societa con-
temporanea, sia come individuo che vive un privato difficile, che riusciamo meglio a comprendere
grazie ai monologhi che accompagnano I'intera rappresentazione e che risultano spesso ripetitivi.
Ad una pill attenta analisi, si comprende pero che tutto questo ¢ finalizzato ad enfatizzare I'osses-
sione che nasce nel protagonista, il quale perde moglie, figlio, lavoro, owvero tutte le sue certezze.

Ai "morti” si augura “Buona Vita"

Il padre del protagonista si salvo durante la seconda guerra mondiale, in una fossa comune, fin-
gendosi morto. Allo stesso modo il cinquantenne oramai disoccupato, senza piti moglie e figlio
(lo hanno abbandonato), perde tutte le sue speranze, si copre con un lenzuolo bianco e muore. Si
tratta di una morte interiore, simbolica, atto conseguente al consiglio paterno «Fai finta di essere
morto», consiglio che tuttavia non riesce a salvarlo dalla sua implacabile ossessione.

Ancor prima di questa sua morte, il protagonista copre i “corpifvestiti” stesi sul palco e, riferendosi
ad essi, dice: «Bisogna coprirli perché non prendano freddo, averne cura» poiché «non coprire i
morti & come buttarli via, in una discarica. Un morto che resta senza coperta & morto due volte»;
d'altra parte «coprire i morti e accorgersi che non ci sono piu & I'unico ringraziamento dei vivi». |
vivi, in questo caso, rappresentano chi ha un lavoro, chi non chiede di meglio, chi conduce la vita
ideale. Ma le persone come loro nascondono la sofferenza di chi ha perso tutto o di chi non ha mai
avuto tutto questo. Probabilmente & a queste che bisogna augurare “Buona Vita".

Letizia Cimatoribus, Giulia Fabris, Irene Lenarduzzi, Rosa Mineo, Debora Piccirillo
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18000 giorni. L'alienazione

Fermo immagine limpido sull'inquietante quanto articolato mondo del lavoro, in una societa che
ci culla apatici in una condizione di perenne incertezza e impotenza.

Uno spaccato di vita insomma, uno spettacolo che offre spunti di riflessione fin troppo chiari e a
cui, purtroppo, non siamo pit abituati, circondati da troppo sterili standard culturali.
Dall'interpretazione cristallina di Battiston si evince la totale alienazione di un uomo in balia di un
mondo troppo grande per Iui, uomo oramai privo di quella effimera e precaria dignita fornitagli da
quel tanto osannato posto di lavoro.

Posto di lavoro portato via man mano dal “Pitone”, giovane arrivista e che punta dritto all'obiet-
tivo prefissatosi (cosi come I'animale a cui & paragonato ci insegna), anche se il riferimento, come
detto, al ricambio generazionale come primo fattore della precarieta non rispecchia del tutto la
situazione attuale.

Un contesto culturale e sociale palesemente freddo e meccanico, dominato dal Dio denaro e uma-
nizzato, nello spettacolo, solo dalla presenza di quel cantautore, simbolo di antichi, ma quanto mai
necessari, bisogni di introspezione, cultura e buon senso.

Claudia Bellucci, Federico Busetti, Mara De Marco,
Alessandra Garsparotto, Fabiola Salzillo, Nicole Zanardo

Il Pitone stritola ma non morde .
Bajani e la disoccupazione: coinvolge, ma non tutto € chiaro

Da una squisitamente macabra leggenda urbana arriva in scena “ 18000 giorni. Il pitone”di Andrea
Bajani, che parte da un presupposto pit vero che chiaro: il mondo del lavoro ci ha reso pitoni gli
uni verso gli altri, viscide bestie che ti prendono le misure prima di farti fuori.

Abbiamo detto “pili vero che chiaro” perché, fermo e considerato che il lavoro dal marxismo al
marchionnismo pare Sia stato una questione di o noi o lui, di alienazione e spersonalizzazione,
sembra che nello spettacolo con Battiston, il serpente in questione significhi tutt'altro: sequendo
la storia di questo cinquantenne sfollato della vita, che oltre al lavoro ha perso famiglia (la moglie
se n'é andata col figlio), mobili (ha lasciato i vestiti, strano ma vero) e lucidita, veniamo a sapere
che & stato spodestato da un giovane arrivista di bell'aspetto che gli «prendeva le misure» dalla
scrivania accanto, prima di sostituirsi definitivamente a lui.

Al che la domanda ¢ lecita: se a destra e a manca si parla di precariato, o peggio, di disoccupazione
giovanile, nello spettacolo dove viene affrontato tutto questo? Accusare tuttavia di ingenuita o di
disinformazione il regista, poeta del monologo (lo spettacolo & praticamente un one man show
recitativo di Battiston), che & stato e rimane il piu soporifero metodo di teatralita, & fare un passo
pili lungo della gamba.

Perché il testo scorre che e davvero un piacere, ricco di trovate (da «ciao mucchietti» a «buona
vita») pil o meno comiche che possono o meno alleggerire il tema di fondo estremamente peri-
coloso per il palco teatrale.

Ma il dubbio interpretativo di fondo rimane: chi & il disoccupato? E quella del disoccupato & una
condizione di perdita in sé in mezzo a cio che si é stati (il personaggio é circondato da vestiti che
rappresentano feticci di un suo nuovo non-ego), comune tanto a chi il lavoro I'ha perduto nel
mezzo del cammino di sua vita quanto a chi si deve ancora mettere in marcia?

Rimangono impresse assieme a tante domande le canzoni del grillo parlante Gianmaria Testa,



coscienza cantautrice che accompagna I'inesorabile e angoscioso decadimento dell'uomo nella
societa del vivi e lascia morire che egli si e scelto e che ha, pili inconsciamente, lui stesso creato.

Vittorio Bortolin, Linda Majetti, Benedetta Salvadori
Classe 5M\F
Liceo Scientifico M. GRIGOLETTI

Una storia di profonda solitudine

Il tema dello spettacolo *18 mila giorni. Il pitone” di Giuseppe Battiston e Gianmaria Testa ¢ parti-
colarmente interessante e sconvolgente per la sua drammatica attualita: il lavoro, anche nel nostro
paese, non é piu un diritto, come garantisce la Costituzione.

La storia messa in scena intende offrire un punto di vista parziale ma emblematico sul problema:
un uomo di cinquant’ anni indipendentemente dall'impegno profuso, dalle sue competenze e pro-
fessionalita, per il solo fatto di essere sostituibile con un altro, piti giovane, meno garantito, come
¢ consentito dal mercato del lavoro flessibile di oggi, viene licenziato. Non & un operaio, probabil-
mente & quadro intermedio, un impiegato, un tecnico, non si sa, poco importa, potrebbe essere
chiunque. Il problema non riguarda solo le professionalita piti basse, ma interessa potenzialmente
tutti coloro che lavorano in aziende, anche in espansione.

La storia rappresenta in modo metaforico, non sempre facile da comprendere in tutte le sue impli-
cazioni, la perdita della dignita della persona, il senso di impotenza, la solitudine, il dramma della
vergogna, che pud prendere chi si trova improwvisamente “licenziato” o senza lavoro e che non
si € accorto dei segnali mandati dal sistema (delle costanti “misure” che il pitone prende su di lui,
allungandosi dritto al suo fianco mentre lui dorme), che non ha capito lo scarso “significato”delle
gratificazioni ricevute.

L'uomo della storia resta solo, abbandonato dalla moglie che si porta via tutto, anche il figlio, gli
oggetti e gli arredi utili, ad eccezione dei vestiti, una montagna di “stracci”, che I'uomo dispone
in mucchietti ordinati, come frammenti di memoria, di una storia di rapporti in crisi, consumata
anche questa nel tempo, senza momenti di evidente tensione, nell'incapacita di comunicare sul
serio. Anche le frasi ripetute pili volte «non sai metterti mai nei miei panni», «sei inadeguato, sha-
gli» oppure «sei in ritardo, anche al funerale di tuo padre, in ritardo sempre», acquistano un senso
amaro. Memoria frammentata, che non pu¢ essere condivisa e indicare prospettive.

Quella che viene rappresentata & quindi anche storia di solitudini che in un momento tragico della
vita, diventano problema di incomunicabilita, storia di abbandoni e di incapacita di aprirsi agli altri.
Gli altri, nemici reali, immaginati, potenziali. «Se non vuoi che gli altri ti uccidano, che ti annien-
tino, sparisci, renditi indivisibile»: cosi si & salvato il padre in guerra, cosi si salvera lui. Il ricordo di
un solo incontro, ancora una vecchia giacca troppo stetta, regalatagli da un vecchio alla fermata
dell'autobus, subito dopo I'incontro per il licenziamento, da cui era uscito oltre che senza lavoro
anche senza cappotto: un oggetto, un atto di comprensione da ricordare, un tentativo difficile di
scambiarla di nuovo, ma con chi? Con la sua coscienza? Con un fantasma, con un doppio di sé
che possa riprendere a vivere? Con altri come lui che tentano una rivolta, ma che ancora sono
invisibili?... Non si sa. Il tema della solidarieta e della presa di coscienza che trasforma un problema
individuale in collettivo e che consente di pensare ad un cambiamento non viene svolto.
Messaggio troppo negativo? Ce lo siamo chieste. Si, qualche prospettiva Battiston e Testa avrebbe-
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ro potuto offrirla, soprattutto a noi giovani, ma forse va bene cosi, perché, nonostante il problema
esista, ancora tra la gente comune non c'é consapevolezza della sua drammaticita; e poi chi lo
vive tende ancora a nasconderlo, a cercare soluzioni individuali. Pud essere allora utile che il teatro
ponga il problema in modo “drammatico”, in modo da scandalizzare e da scuotere la coscienza.
Le soluzioni sceniche nella loro essenzialita e minimalismo ci sono apparse efficaci, soprattutto le
apparizioni e le scomparse del secondo personaggio, nel ruolo, cosi crediamo, di una “coscienza”
che si sta formando ma che non ha ancora trovato “I'altro” e la strada per emergere, riconoscersi
e farsi riconoscere.

Straordinaria la voce, le parole, la musica di Gianmaria Testa. Battiston, adatto a recitare il ruolo
del "fuori posto”, sa buttarsi dentro la storia in un crescendo di tensione e di coinvolgimento.
Qualche difetto: lo spettacolo manca di compattezza; il ritmo tradisce delle cadute, in alcuni punti
¢ troppo lento, in altri ha dei vuoti che si awertono. Qualche oscurita nell'uso di metafore e delle
associazioni non sempre chiare e pulite. Viene il dubbio che alcune scelte siano state effettuate a
scopo di riempimento e di legame scenico, e che solo dopo si carichino di possibili significati, che
rischiano di risultare anche forzati. Spettacolo sicuramente da vedere.

Classe 57B

Licei Sperimentali G.A. PUIATI

Il pitone ha la giacca

L'ltalia & una Repubblica democratica, fondata sul lavoro. La sovranita appartiene al Popol...
Scusate, la memoria gioca brutti scherzi.

L'ltalia ERA una Repubblica democratica fondata sul lavoro. La sovranita appartiene al “Pitone”.
Nei bei tempi, apparteneva al Popolo. Poi, pero, il tempo & passato e il popolo & diventato, agli
occhi del Principale, un catorcio vecchio e costoso, ma sicuro del suo lavoro. E allora ecco che la
Costituzione ha iniziato a sbagliarsi, ecco che é entrato in scena il “Pitone”: infimo, strisciante
nella sua giacchetta, sorridente mentre studia il protagonista, cinquantenne con vemticinque anni
di onorato servizio sulle spalle. Il pitone, pero, & giovane, e sa aspettare senza destare preoccupa-
zione, al limite un po'di pena.

Ma cosa vuoi che faccia un piccolo stagista ventenne? Per il momento, prende le misure. Scopre
ogni trucco del mestiere, ogni pensiero, ogni piccolo sgarro commesso dal suo modello-copia. Poi,
alla fine, dopo esser diventato il suo sosia, prende il suo posto. Il posto di un uomo che si & rovi-
nato, per il lavoro, e che per esso € arrivato in ritardo addirittura al funerale del padre, facendosi
ricoprire di insulti da tutta la sua famiglia.

Ma, nonostante i suoi sacrifici e I'aver dedicato tutta la vita a quel lavoro, il protagonista é vecchio,
& stanco: sono 25 anni che ¢ la e pretende ancora lo stipendio dignitoso di quando non correvano
i tempi che corrono ora, e, se non gli viene dato, apriti cielo, via con le proteste! Il “pitone”, invece,
& giovane, operoso, pieno di energie e, soprattutto, costa poco ed é disposto a lavorare (o forse a
farsi calpestare?) per pochi spiccioli e pochi mesi: poi via, un altro, e poi un altro ancora (nessuna
preferenza: tutti part-time, tutti fregati!)... E cosl, & bastata qualche parola piena di formalita, per
annullare ogni sua fatica. E per licenziare un uomo, che poi si € ritrovato lasciato dalla moglie, che
si @ portata via ogni cosa. Pure il figlio. E tutti i mobili.

F cosi che ci troviamo all'inizio dello spettacolo. Il protagonista (Giuseppe Battiston) & su un palco
vuoto, se non fosse per qualche piccolo mucchietto di vestiti piegati e messi in ordine e uno gigan-



tesco e disordinato, composto dai vecchi vestiti dell'ormai ex moglie. Unici mobili: tre lampade e
una sedia, rotta. E lui 3, in mezzo, a fare il suo lungo monologo.

Dietro un velatino semitrasparente, Gianmaria Testa, il suo angelo custode (forse), un signore baf-
futo e occhialuto, intento a fumarsi una sigaretta e a dare gli ultimi ritocchi all'accordatura della
chitarra mentre veglia sull'uomo. E questo il suo compito: vegliare su di lui, e andare sul palco a
dargli una mano e cercare di consolarlo quando il suo soliloquio raggiunge toni disperati, non
senza aiutarsi con la musica, che diventa parte integrante di tutto lo spettacolo, come lo zucchero
nel caffé. Si, proprio come lo zucchero: senza, il caffé sarebbe una brodaglia amarissima.
Purtroppo, nonostante gli sforzi di Gianmaria Testa per aiutare I'anima a lui affidata, Battiston
¢ troppo demotivato: grazie a un pischelletto ancora puzzolente di latte, che chiede meno soldi
e meno diritti di lui, si & ritrovato senza lavoro, senza moglie, senza figlio e senza sogni, a parte
quello di mandare a quel paese il tizio biondo del corso motivazionale, che voleva insegnargli a
scrivere un curriculum: lui e tutte le sue menate psicologiche di ripetere «non sono un perdente!».
La recitazione degli attori € ottima, altrettanto le canzoni dello stesso Testa (nonostante una in cui
il cantautore ha cercato di fischiettare, con risultati non brillanti); belli e mai gratuiti i giochi di luce
di Andrea Violato, significativa la regia di Alfonso Santagata.

Questo spettacolo & un vero e proprio pugno allo stomaco, che i fionda a velocita supersonica in
un mondo nascosto alla maggior parte della gente, quello di chi perde il lavoro a cinquant'anni
e non sa pit che pesci pigliare. E un mondo terribile e nascosto, perché non & come quello dei
giovani precari, sempre pil in piazza e sempre pil arrabbiati, ma ¢ triste, demotivato: cosa puo
fare un uomo di mezza eta quando si ritrova senza il lavoro che ha sempre fatto? Cosa potrebbe
mai fare, sapendo anche che si ritrova con un ridicolo curriculum di una riga a competere contro
altri di pagine e pagine, nonché contro giovani lavoratori precari che, invece di protestare e farsi
sentire, accettano e subiscono a testa bassa? La risposta € una sola: niente. Non resta che morire.

Felice Di Paolo, Federico Lovison

Classe 5MA ginnasio

Liceo LEOPARDI-MAJORANA

Attenti al pitone

Lo spettacolo, scritto da Andrea Bajani, € interpretato da Giuseppe Battiston e accompagnato dalle
musiche di Gianmaria Testa: un testo che tratta in chiave ironica il tema dei licenziamenti.

Un uomo si ritrova da solo, senza lavoro, senza moglie e persino senza mobili, con vestiti sparsi in
tutta la stanza e, in questo caos generale, racconta la sua storia. Con rabbia e ironia parla di come
¢ arrivato ad essere stato scartato dal suo datore di lavoro che fino ad allora, gli aveva sempre
dato fiducia.

Uno si potrebbe chiedere che cosa centri il pitone con tutta questa storia, ma in realta questo
animale & proprio al centro di tutto: come la storia di quel serpente che si allungava gni notte,
dormendo accanto alla sua padrona per prendere le misure per mangiarla, lo stesso & accaduto
al protagonista che fiducioso dei suoi collaboratori si € ritrovato alla fine rimpiazzato da un suo
collega. La storia, provocatoria e esemplare, € stata raccontata da Battiston con una recitazione
esemplare e accompagnata dalle belle musiche composte da Testa.

Il tema affrontato, che & sempre molto attuale, fa comprendere la situazione di quanti perdono
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tutto quello a cui hanno dedicato la loro vita, fino a ritrovarsi vuoti, senza nessuno su cui contare
e fino a credere che la propria vita sia insignificante e inutile, anche se mai nessuna lo .

Giulia Moras

John Lennon diceva: «Lavoro & vita, e senza quello esiste solo paura e insicurezzay. Il lavoro offre
quelle certezze che servono per affrontare la vita di tutti i giorni, un tetto sotto cui stare e una
garanzia per il mantenimento tuo e delle persone che ami.

E se un giorno a 50 anni compiuti, 18 mila giorni trascorsi, tutto questo svanisse? E se tutti se ne
andassero abbandonandoti solo al tuo destino? E questa la sorte capitata al personaggio interpre-
tato da Giuseppe Battiston nello spettacolo “18.000 giorni. Il pitone” su un testo di Andrea Bajani
al Teatro Comunale Giuseppe Verdi di Pordenone, Lunedi 14 Febbraio 2011.

II'palco illuminato da una soffusa luce emanata da qualche lampada; per terra i vestiti raggruppati
in “mucchietti”, gli unici amici che rimangono ad un uomo ritrovatosi ai margini della societa,
senza un lavoro, senza Tea (la donna amata) e senza Tommaso (il figlio).

Tra battute leggere che interrompono di tanto in tanto profonde riflessioni personali, si snoda il
racconto di un licenziamento, di pil vite intrecciate e di drammi: cio che offre la precarieta del
lavoro al giorno d'oggi.

Alle spalle di un disoccupato deriso da tutti, troviamo Gianmaria Testa, celebre cantautore che per
I'occasione ha composto brani inediti che hanno fatto da sottofondo all'intera vicenda.

Nessun tassello fuori posto: la semplice ma intensa interpretazione di Battiston, il povero ma signi-
ficativo allestimento del palco e la dolce melodia di Testa. Elementi che mostrano allo spettatore
un lato dell'ltalia che, citando nuovamente Lennon, spaventa e rende insicuri.

Egzona Bajrami
Classe 5D
ITG. S. PERTINI

Ora si deve dire basta!

Viviamo in tempi difficili per il lavoro. Tempi in cui abbiamo esaltato talmente tanto la flessibilita da
trasformarla in una precarieta di cui non si riesce a vedere la fine. Dove, o ti adegui ad un misera-
bile stipendio, o sei fuori. Un ricatto quotidiano. Tempi in cui il lavoro ha perso la sua centralita e
la sua dignita. In cui ci vogliono far credere che cedere sul terreno dei diritti sia I'unico modo per
reggere la concorrenza globale. Tempi da cui non usciremo mai Se non ci uniremo tutti assieme
per dire: basta.

E proprio questo cio che ha spinto Andrea Bajani ad impegnarsi nella scrittura dello spettacolo
"18.000 giorni. Il pitone”, messo in scena da Giuseppe Battiston con le musiche e la partecipazione
sul palco di Gianmaria Testa. Partiamo dal titolo: 18.000 giorni, 50 anni, equivalgono all'eta del
lavoratore interpretato da Battiston, ma allo stesso tempo corrispondono all'arco temporale in cui
idealmente siamo passati da un mondo in cui il lavoro era cio che costruiva la felicita e permetteva
ad una persona di realizzarsi, alla moderna giungla del precariato nella quale non ci sono certezze
né, conseguentemente, realizzazione.



«Ho fatto un sogno strano. C'era una giostra di quelle del luna park. | cavalli, la macchina della
polizia, i pompieri, il calesse, lo sputnik. C'eravamo tutti, sopra. E poi la giostra ha incominciato
a girare velocissima. Veloce, veloce, veloce, veloce. Uno dopo I'altro siamo volati via tutti». Cos,
con malinconia, ci racconta il lavoratore interpretato da Battiston: egli perde il lavoro e con esso
la moglie, il figlio e persino i mobili che questa si porta via con sé. In particolare, perde il lavoro
per colpa di un giovane che gli avevano affiancato e che pian piano si era reso indispensabile
sempre piu, fino a prendere il suo posto. Ecco allora che si spiega anche la metafora del pitone:
esso & I'animale che finché & piccolo se ne sta buono buono, ma, quando raggiunge le tue stesse
dimensioni, ti elimina in un baleno.

«Alle sei di sera la citta cadeva in mano ai consumatori. Gli alto parlanti diffondevano musichette
allegre: i consumatori si muovevano o sostavano seguendone il ritmo, e al momento giusto proten-
devano il braccio e prendevano un oggetto e lo posavano nel loro cestino, tutto a suon di musica»:
era la societa raccontata da Calvino nel 1963. Oggi le cose non sono cambiate poi molto: viviamo
in una societa di conformisti che comprano le stesse cose e seguono le stesse mode, una societa
dalla quale il nostro lavoratore si sente lontano ma che alla fin fine & costretto a conformarsi alle
stesse regole e comportamenti.

Nel baratro in cui egli i ritrova dopo la perdita del lavoro, labile & il confine con la pazzia. Parla con
i mucchietti di vestiti che la moglie gli ha lasciato, diventa intrattabile, si rinchiude nel suo mondo.
Non trattasi pero di vera pazzia, bensi di disperazione. Disperazione di chi non vede prospettive per
il futuro, abbandonato dalla moglie e dalla societa.

Laddove non c'e solidarieta ed unitarieta non ci si pud neppure ribellare. Il nostro lavoratore si
sente un po’ come un malato terminale che attende la fine, attorniato da persone ben consapevoli
di questo, ma che il pit delle volte si voltano dall‘altra parte, oppure guardano senza voler vedere.
Ecco allora che egli trova come unica via d'uscita quella che gli aveva insegnato suo padre per
sfuggire alla guerra: fare finta di essere morti. Paradossalmente questo & il modo che egli escogita
per sopravvivere. Ma cosi non si puod continuare: questo spettacolo ci comunica che dire basta é
sempre pill necessario.

Francesco Battistel, Sabina Pederiva

Classe 5"Bsc

Il lavoro oggi: da riscatto a... ricatto!

Giovedi 5 maggio sul palco del Teatro Verdi di Pordenone, con I'ausilio di una scenografia scar-
na ed essenziale, sono spiccate le capacita recitative di Giuseppe Battiston e quelle musicali del
cantautore Gianmaria Testa, sulla base del testo teatrale dello scrittore Andrea Bajani dal titolo
"18.000 giorni. Il Pitone”.

Nel pomeriggio si & svolta la conferenza, nell'ambito delle attivita di Adotta, intitolata Cordiali
saluti, tenuta dal protagonista e dall’autore delle musiche dello spettacolo intervistati dal giorna-
lista del Gazzettino di Pordenone, Lorenzo Marchiori. Alcuni dei temi toccati durante I'incontro
sono stati il precariato, il passaggio del lavoro da motivo di riscatto nella nostra vita a ricatto e
I'esigenza, insieme alla necessita, di trasformare la societa attuale, disinteressata nei confronti dei
cittadini, in una societa che rispecchi i valori tipici dell'Umanesimo, rendendo centrale la figura
dell'uomo. La conferenza si & poi conclusa con una considerazione dei relatori, con la quale essi
hanno sintetizzato in una frase essenziale la situazione attuale del mondo lavorativo: «se non ti va
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bene, fuori c'é Ia fila!».

Sulla stessa corrente tematica si & basato anche lo spettacolo serale, che ha visto come protago-
nista indiscusso lo stesso Battiston nel ruolo di un cinquantenne logorato a causa della perdita del
lavoro, e di conseguenza anche della perdita della famiglia.

La prima scena della rappresentazione si & aperta con una metafora pungente, attraverso la quale
I'autore ha voluto anticipare le vicende che si sarebbero susseguite.

Degno di un uditorio molto attento e perspicace, in grado di cogliere i collegamenti celati, lo spet-
tacolo ¢ risultato provocante per quanto riguarda le emozioni e le riflessioni proposte.

Una delle piu evidenti critiche mosse dall'autore alla realta economico-sociale, ¢ stata la graduale
trasformazione della concezione del lavoro, da attivita che identifica I'uomo e gli attribuisce digni-
ta, all'idea dello stato di natura hobbsiano, owvero stato di incessante guerra di tutti contro tutti
(bellum omnium contra omnes) .

Constatiamo che la societa cosi presentataci & certamente marcata di forte pessimismo, onnivora
dei diritti dei cittadino e desiderosa di accumulare potere e ricchezze; questo disvalore pero richia-
ma alla mente la clausola orwelliana «tutti sono uguali ma alcuni sono pit uguali di altril».

A noi giovani, forse, la risposta e la speranza per un futuro migliore, senza alcun ricatto.

Diego Baldassar, Omar Bontempo, Debora Braido,
Riccardo Brunello, Ambra Da Ros, Andrea Lucchese

Classe 4"\B

Licei Sperimentali G.A. PUIATI

L'estremo saluto al posto fisso

Estremamente interessante e drammatica la prospettiva che offre lo spettacolo teatrale 18 mila
giorni. Il pitone”, spettacolo la cui trama & cosi attuale e terribilmente reale da far venire i brividi.
Il problema del lavoro instabile e precario che si aggira viscido e sempre troppo presente in questi
ultimi anni viene ripreso e rappresentato dall'attore Giuseppe Battiston con tale enfasi che dopo lo
spettacolo ti sorge il dubbio che I'indomani non sia proprio tu a perdere il posto.

Il protagonista e unico attore subisce un profondo cambiamento nella sua vita dopo aver perso il
suo posto di lavoro. La moglie lo lascia e porta con sé il figlio, a lui rimangono solo i vestiti della
donna che gli rievocano in continuazione dolci ma tristi ricordi. E proprio mettendo in ordine i
vestiti lasciati dalla ex compagna che il protagonista parla di come un giorno i suoi capi gli abbiano
riferito la terribile notizia, di come dopo diciottomila giorni di lavoro e fedelta da bravo dipendente
alcune persone siano riuscite a strappargli la dignita in dieci minuti con il licenziamento. Il prota-
gonista oltre a essere licenziato viene anche usato poiché prima di mandarlo a casa gli affidano un
apparente innocuo ragazzo che come un pitone gli “prende le misure” prima di “farlo fuori”. Qui
il povero uomo sente che gli & rimasta solo un‘ultima briciola di dignita e sente entrargli dentro un
amaro senso di disorientamento e paura che gli scorre nelle vene come fosse veleno.

Si, il tema dello spettacolo colpisce proprio qui: qui dove il lavoro rappresenta per un uomo non
solo I'unico sistema per ottenere un po'di soldi ma rappresenta la persona stessa, la sua persona-
lita, una parte della sua vita. Il precariato che dapprima rappresentava solo un aspetto giovanile di
una qualsiasi occupazione ora & un dato di fatto valido per tutti e per ogni eta.

Lo spettacolo fa riflettere su come la ormai persa fiducia di un lavoro fisso abbia anche cambiato



il modo di pensare e di fare delle persone, come abbia quasi cambiato le usanze. | giovani non
lasciano piu le case dei genitori prima dei trent'anni, sempre pili famiglie sono costrette a rinun-
ciare a cose che magari in passato rappresentavano solo una piccola spesa all'interno del bilancio
familiare, la gente non cerca uno specifico lavoro, spera solo di trovarne uno e chi gia ce I'ha spera
di tenerselo il piti a lungo possibile. Percio il significato che questa rappresentazione teatrale con un
Battiston nei panni di un protagonista a volte malinconico a volte furente & quella di dare I'ultimo
saluto al “posto fisso”, con i suoi pregi e i suoi difetti. Nonostante la drasticita dello spettacolo,
le musiche di sottofondo e le canzoni di Gianmaria Testa lasciano filtrare un po'di speranza in
quell'addio che sembra quasi un «arrivederci, magari un giorno ci rivedremo ancora».

Laura Rinaldi

La grande musica di Gianmaria Testa

La musica ¢ vita. lo partirei con questa riflessione per capire ed analizzare la rappresentazione tea-
trale nei suoi dettagli piu significativi. L'obiettivo della messa in scena di quest'opera & proprio quel-
lo di sottolineare I'importanza di un lavoro ai giorni nostri, il vero messaggio ancor pit importante &
quello di non abbattersi a causa di difficolta lavorative che possono creare disoccupazione, males-
seri familiari e sociali. Ritornando all'espressione iniziale, io penso che Gianmaria Testa, colui che ha
arrangiato le musiche per lo spettacolo, sia stato abile a trasferire in note musicali le angosce, gli
stati d'animo di un cinquantenne disoccupato: questo cantautore, con I'aiuto della sua esperienza,
ha saputo scrivere “poesie musicali” che hanno fatto risaltare ancor pili la recitazione di Giuseppe
Battiston basata sul testo di Andrea Bajani. La musica & emozione e per questo deve riuscire a
risaltare nei nostri cuori il sapori della vita, penso che qualsiasi brano che emozioni debba essere
interpretato da un uomo che mentre canta, mentre si esprime in questo modo virtuoso debba
emozionar prima di tutto lui stesso, per riuscire a commuovere gli altri. Conoscere una persona o
ascoltare un brano musicale sono delle cose molto simili: ogni volta che si conosce meglio qual-
cuno riusciamo a capire sempre piti in profondita qualcosa del suo io, quando si ascolta un brano
solitamente bisogna ascoltarlo pil volte perriuscire a farlo diventare il nostro miglior “amico”. Con
questo voglio sottolineare I'efficacia dei testi e delle musica di Gianmaria Testa che evidenziando
concetti semplici, ma ben armonizzati, che ha saputo colpire I'ascoltatore in modo diretto facendo
scattare in lui un vero e proprio “colpo di fulmine”. Attraverso poi una recitazione molto attiva ed
energica dell'attore, attraverso I'ausilio delle musiche e degli effetti luci, io penso che la tematica
sia stata rappresentata molto bene. Con I'incastro di questi elementi I'opera ha saputo raccontare
le difficolta che affliggono un uomo che ha perduto il lavoro, tutti i malori che ne conseguono e
le musiche hanno rappresentato le riflessioni interiori di un povero uomo che non gli restava altro,
dopo aver perso tutto, che riflettere sulla propria vita cantando le cattiverie del mondo.

Francesco Piccin

Una realta crudele e provvisoria

Lo spettacolo al quale abbiamo assistito il 5 maggio parlava di come un uomo avesse perso all’
improwviso il lavoro e, di conseguenza, la moglie. Il protagonista riflette sul fatto che erano 25 anni
che faceva quel lavoro, i colleghi gli avevano anche da poco fatto la festa di compleanno; ma pur-
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troppo il capo lo ha licenziato perché non aveva piti bisogno di lui. Ad aggravare la situazione c'e
il fatto che la moglie gli abbia scritto poche righe di addio dietro I'ultima copia del suo curriculum
vitae. Lei lo aveva lasciato perché lo riteneva un irresponsabile ed un buono a nulla.

Gli spunti di riflessione in questo spettacolo sono state molto frequenti e ben pensate. Una delle
migliori secondo me é stata quella che faceva riflettere sulla falsita di un sistema economico che
sfrutta e illude le persone per poi lasciarle a sé quando non gli servono pid.

lo penso che lo spettacolo sia stato bello, perché fa riflettere su molte cose e aiuta ad aprire gli
occhi su una realta che é molto crudele e illusoria.

Sebastiano Pessotto

Un importante spunto di riflessione

Adotta uno spettacolo ci ha permesso di assistere ad una rappresentazione intitolata “18000mila
giorni. Il pitone”. La rappresentazione € un lungo monologo che narra di una persona che vede
perdere, in poco tempo, tutto quello che aveva creato in una vita.

Causa il licenziamento dal posto di lavoro, un uomo di cinquant’anni ha una crisi e cerca, con
rabbia, di sfogarsi con dei mucchietti di vestiti, uniche cose che gli imangono. L'attore é riuscito
ad esprimere le tristi avwenture di un uomo solo parlando con questi vestiti che pud sembrare una
cosa semplice, invece riesce a dare un significato ad ogni vestito e guardandoli ci racconta degli
aneddoti della sua vita. Devo dire che & stato una bella rappresentazione forse un po' lunga ma
mi ha fatto pensare che le cose che abbiamo, dobbiamo tenercele strette o anche noi potremmo
finire a parlare con dei mucchietti.

Stefano Rauti

Un solitudine molto rumorosa

Lo spettacolo a cui ho assistito, trattava molteplici argomenti di attualita e due personaggi viene
narrano la storia di un impiegato cinquantenne, che a sequito dell'abbandono a causa del licen-
ziamento da parte di moglie e figlio, trascorre le sue giornate in compagnia del suo fedele angelo
custode, la cui immagine velata agli occhi del pubblico emerge solo per accordare la sua solitudine
a quella del protagonista.

Appagato dalla sua riconoscibilita tra i superiori, attribuisce I'affiancamento del “pitone” come il
riconoscimento delle sue capacita “uniche e ineguagliabili” tali, a suo giudizio, da garantirgli una
sicura promozione. Dietro la figura del viscido rettile, in realta, si cela quella di uno stagista ven-
tenne alla sua prima esperienza lavorativa, diviso dalla voglia imparare e il timore d'una realta pit
grande di lui con il compito di stare vicino al suo referente per studiarne ogni mossa.

Ma il pitone, nutrendosi della sua esperienza, cresce giorno dopo giorno, fino a quando, raggiunta
la sua stessa altezza, lo ingerisce defraudandolo del suo lavoro.

Questa opera teatrale mette in risalto una problematica spesso dimenticata, offuscata dalla grave
crisi occupazione giovanile: la perdita del lavoro a cinquant'anni.

Una prima superficiale analisi indurrebbe a credere che il licenziamento sia scaturito dalla oppri-
mente “stretta” del pitone; in realta quello che & inteso come uno “spietato predatore”, si rivela
essere solo un'inconsapevole vittima della realta odierna. Il senso di frustrazione del protagonista



nasce dall'elaborare che la sua azienda lo ha licenziato dopo anni di carriera, sfociata, numerose
volte, nel servilismo.

Ma lui, troppo occupato a sbrigare faccende per questo o altro capo, non si accorgeva che la sua
famiglia aveva perso la sua guida, la sua unita: sua moglie, alle prese con una quotidianita da
affrontare da sola, con i problemi di una famiglia; poco importa se suo figlio, andando a letto,
avrebbe voluto un abbraccio consolatorio per un brutto voto a scuola, un consiglio per conquistare
una bambina che gli piaceva, un bacio che lo avrebbe tranquillizzato dagli incubi notturni.

Vinto dalla sua solitudine, il protagonista si lascia sedurre dal conforto d'una calma apparente,
seppellendosi con gli ultimi vestiti rimasti, sparsi sul pavimento, fingendo d'esser morto; solo cosi
sara salvo dalla quotidianita che lo ha ucciso.

In alcune scene appare, soprattutto in quelli finali, il secondo attore-musicista il quale fa delle
divertenti battute assieme al protagonista sulle storie dei vestiti sparsi sul palco.

Il sogno del successo e il desiderio di ricchezza, questi i veri nemici, questi i veri pitoni: questi argo-
menti sono i temi principali affiancati a quello della solitudine e alla disoccupazione.

Mi & piaciuto molto lo spettacolo perché gli attori hanno saputo rendere queste situazioni tristi,
scherzose e mi piacerebbe assistere di nuovo a questa rappresentazione.

Christian Gnan

[l valore del denaro

«Al giorno d'oggi si conosce il prezzo di tutto, e il valore di nientex. Penso che questo sia uno dei
molteplici messaggi che lo spettacolo “18.000 giorni. Il pitone” abbia voluto trasmettere, riferen-
dosi a storie che al giorno d'oggi accadono molto di frequente, anche troppo, forse, e molto spesso
a discapito, come in questo caso, di bambini.

Il protagonista ha attirato 'attenzione di tutto il teatro persuadendo all'ascolto della drammatica
vicenda: forse anche il linguaggio non sempre formale ma piuttosto colorito ha indotto le perso-
ne a una particolare concentrazione, incuriosite dal personaggio che di parola in parola si stava
costruendo.

Protagonista & un classico uomo cinquantenne le cui molteplici avversita segneranno inseguito il
suo futuro: infatti la perdita del lavoro prima, comporta poi la perdita della moglie, del figlio e dei
mobili, dato che la donna prima di andarsene se li & portati con se.

E tutto questo proprio a causa del lavoro, che per lui era grande motivo di orgoglio, che lo faceva
sentire “qualcuno”, importante si puo dire, in quel piccolo mondo; che grazie ad esso riusciva a
mantenere il figlio e la moglie, insomma riusciva a vivere, con quel lavoro, che in una manciata di
minuti gli ha cambiato I'esistenza.

E pensare che per quel posto da lui tanto sudato da giovane non era nemmeno arrivato in tempo
al funerale di suo padre, perdendo anche la fiducia della famiglia. Questo fatto e stato motivo per
il protagonista di grande turbamento: infatti ne fa riferimento pit volte nel corso dell'esibizione,
ricordando anche i consigli del padre e mettendoli poi in pratica.

Dopo tutte queste awversita il pover'uomo si riduce a dialogare con dei mucchietti di vestiti che sta
accuratamente piegando dopo il fuggi- fuggi della moglie.

L'artista per gran parte dello spettacolo ha fatto intendere la vera importanza per Iui dei soldi,
0 meglio del lavoro, e credo vivamente che su circa 61.000.000 di abitanti in Italia oltre la meta
faccia riferimento al denaro in ogni situazione, facendolo passare come obbiettivo principale della
propria esistenza, seppur senza neanche rendersene conto, trascurando di giorno in giorno le
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cose veramente fondamentali della vita; & risaputo che senza denaro non si pud vivere, ma non
per questo deve diventare |'unico nostro scopo, bisognerebbe infatti guardare avanti, passando il
tempo a nostra disposizione in modo piti tranquillo e sereno, godendoci ogni istante con piu gioia,
anche perché di vita ce n'é una sola, che molti di noi stanno letteralmente gettando dalla finestra.
II' protagonista Giuseppe Battiston & riuscito al meglio a trasmettere il messaggio. Infatti, lui si &
arreso, si € arreso alla forza del denaro e del lavoro, e con una decisione che non approvo del tutto,
ha fatto cio che nessuno di noi secondo me dovrebbe fare, rifiutare la propria liberta, chiudendosi
in casa ha come alzato la bandiera bianca in segno di rinuncia, rassegnazione a un mondo sicu-
ramente piu forte ma non invincibile; purtroppo stiamo vivendo in un'era ricca di soprusi, in una
societa ormai corrotta, corrotta da gente che fa del lavoro I'unica cosa su cui contare; e i vecchi
valori? Dove sono finiti i vecchi valori? La famiglia? L'amore? La fede? Nulla! Non ¢ rimasto nulla
di tutto cio.

Le situazioni degradano in ogni campo, soprattutto nella famiglia, continuamente si sente parlare
di divorzi: le persone non hanno rispetto per il prossimo e molto spesso capita che non lo abbiano
neanche per loro stessi; e su questo punto I'autore del monologo ha saputo cogliere in pieno il
punto, ha fatto rispecchiare all‘attore le proprie idee al meglio. E con un finale inatteso ha lasciato
tutti gli spettatori a bocca aperta, ha deciso di sequire il consiglio del padre, «se si fa finta di morire
poi se ne andranno tutti...».

Elisa Cimolai

Una rappresentazione dell’ltalia di oggi

Analizzando il titolo si nota che diciottomila giorni corrispondono a cinquant'anni che ¢ I'eta del
protagonista. Il pitone invece & un animale tranquillo, sembra quasi affettuoso; infatti il prota-
gonista diceva che il pitone andava a letto con lui ogni sera ma poi scopri che era un modo per
prendergli le misure e per poi mangiarlo.

II' protagonista & un uomo disoccupato e disperato, anche perché e appena stato lasciato dalla
moglie, che gli ha scritto la sua lettera di addio dietro il suo curriculum augurando beffardamente
“buona vita".

Passa il tempo disperandosi per quello che & successo, pensando alle cattiverie che c'erano nel
mondo e alle ingiustizie fattegli; I'unica cosa che lo conforta un po’ sono i mucchietti di vestiti con
i quali dialoga e ai quali esprime i suoi stati d'animo.

Lo spettacolo & accompagnato da musiche suonate con la chitarra che hanno espresso bene i
sentimenti del protagonista ed erano coerenti al tema principale dello spettacolo.

La parte drammatica & la perdita dei legami e dell'identita che comporta la perdita del lavoro. |
vestiti evocano ricordi, momenti di vita: il giorno della morte del padre, il giorno del licenziamento, i
giorni felici con la moglie, una bella vita che senza il lavoro non sembra piu possibile. Il protagonista
esprime rancore verso il giovane rampante che lo ha sostituito.

Con la storia di questo cinquantenne viene rappresentata tutta I'ltalia che si € svegliata una mattina
e si & accorta di non aver piti il lavoro, di non aver piti quello che aveva messo via, come ci dice il
protagonista.

AlessioGrava



Il grave problema della disoccupazione

Sul palco mucchietti di vestiti sparsi qua e la. Una casa vuota senza armadi, mensole, cassetti dove
solitamente si ripongono i vestiti. Lo spettacolo inizia con lo scenario di una vita distrutta, dove non
ci sono piu punti di riferimento, dove mutande e calzetti sono senza i cassetti.

La drastica situazione inizio dal giorno in cui il protagonista ¢ stato cacciato dal posto di lavoro,
dove aveva trascorso la sua vita lavorativa per gran parte dei sui diciottomila giorni, e il conseguen-
te abbandono della moglie e del figlio dalla casa coniugale.

La perdita del lavoro, che viene presentata dal protagonista in un monologo straziante, rivolto a
quei piccoli mucchietti di vestiti, unica cosa che gli era rimasta.

Cosi si rinchiude nel suo appartamento, quattro mura spoglie ed impolverate che non dicono
niente circondato da oggetti inutili, vestiti, ricordi e sentimenti.

Con questo si vuole sottolineare come in 18000 giorni le aspettative siano totalmente cambiate.
In questo spettacolo viene messa in risalto una metafora molto importante: il pitone & un animale
che, inizialmente, se ne sta buono, ti prende le misure e, al momento adatto, ti fa secco!

La frase nominata precedentemente puo essere paragonata al giovane che é stato affiancato nel
posto di lavoro al povero protagonista, che ha contribuito al licenziamento di quest'ultimo. La
disoccupazione & un problema molto frequente al giorno d'oggi. Non avere un lavoro é sconvol-
gente tanto che, nel peggior dei casi, porta anche a vivere per strada e rovistare tra i rifiuti per
cercare qualcosa da mettere sotto i denti.

La disoccupazione & un problema che, purtroppo, devono affrontare i giovani alla ricerca del primo
impiego, ma anche gli adulti o, per lo meno, gente che ha gia esperienza di lavoro e viene licen-
ziato o per fallimento dell'azienda o perché qualcuno piti produttivo e pili conveniente, se cos! si
puo dire, gli ha soffiato il posto. La vita di queste persone sfortunate non & sempre destinata alla
miseria, questo grazie alla cassa integrazione.

Se io fossi un lavoratore licenziato oltre alla mia grande disperazione, proverei un grande senso di
delusione per aver studiato molti anni e poi non avere niente.

Elvis Poletto, Michael Tonello

Cosa significa aver perso il lavoro?

Oggigiorno il lavoro & una cosa fondamentale per la vita di una persona. Il lavoro da sostegno
economico e la forza necessaria per continuare la vita di tutte le persone. Quando questo viene a
mancare cosa succede?

Nel caso in cui venga a mancare il lavoro una persona cade in una situazione difficile che puo por-
tare ad una caduta emotiva. E la storia raccontata nello spettacolo di Giuseppe Battiston * 18000
giorni. Il pitone”.

Si parla di un uomo disperato che dopo il licenziamento perde la moglie, il figlio Tommaso, il lavoro
e tutti gli affetti. Per ritrovare un po'di quella felicita persa mette a posto mucchietti di vestiti sotto
I'lluminazione di lampade. Nel corso di questa giornata viene raccontata la sua disperazione per la
perdita di tutti i suoi affetti. Ma cosa significa aver perso il lavoro?

Significa disoccupazione che, a sua volta, significa la mancata capacita di ricercare un lavoro sod-
disfacente per aver perso il lavoro. Un circolo vizioso.

Questo problema non ci & molto lontano. Infatti, oggi la disoccupazione & in aumento per colpa
delle guerre ma anche per colpa di politici e gente considerata dell'alta societa che non ha voglia
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di pensare ai veri problemi della gente e pensa solo a riempirsi le tasche di soldi.

Nello spettacolo Battiston ci fa capire il sacrificio che c'é dietro il lavoro nel raccontarci il giorno del
funerale di suo padre in cui € arrivato in ritardo. Tanto sacrificio spesso non ¢ ricambiato.

Queste difficolta nella rappresentazione sono state trasmesse attraverso un uomo che si ritrovava
da solo a ripiegare panni, da solo, nel rimpiangere il tempo il cui lavorava.

Con questo Giuseppe Battiston con I'aiuto di Andrea Bajani e il suo musicista Gianmaria Testa i
racconta I'esperienza di un uomo perso emotivamente per la semplice causa del lavoro.

Stefano Tomiet

Lo spettacolo teatrale “18000 giorni. Il pitone” non parla di storia o scienza come si pensa leggen-
do il titolo dello spettacolo ma I'attore nell'ora e mezza di spettacolo ha parlato della storia di un
cinquantenne, 50 anni equivalgono a 18000 giorni, che in poco tempo perde il lavoro, la moglie,
il figlio e i mobili della casa.

II'palco aveva delle lampade e mucchi di vestiti che I'attore riordinava e con i quali I'attore parlava.
Il protagonista ripercorre tutta la sua storia facendo molti salti tra fatti successi da poco tempo e
fatti awenuti molto tempo addietro.

L'attore interpretava pili voci insieme e sia questo fattore che il fatto di muoversi sul palco e gesti-
colare rendeva il monologo pil piacevole da sentire e meno monotono. In parte, pero, il fatto che
I'attore interpretasse pili voci rendeva lo spettacolo ancora piu difficile perché molte volte non si
capiva quale voce stesse interpretando.

I monologo inoltre era spezzato da alcuni momenti musicali che, anche se erano lenti, in qualche
modo riuscivano a rompere la monotonia del monologo.

Questo spettacolo mi ha fatto molto riflettere su un argomento che a noi giovani pare lontano
dalla nostra vita per adesso ma che invece non lo & per niente: il lavoro, la non certezza di averlo
per tutta la vita e I'ombra buia di un licenziamento che puo avvenire in qualsiasi momento.

Lo spettacolo é stato molto interessante anche se, in certe parti, era difficile da sequire e i dialoghi
erano troppo complessi. Soprattutto la fine  stata molto entusiasmante perché c'e stato un colpo
di scena. Infatti il protagonista infastidito da tutto e da tutti decide di fare come gli aveva detto
tanto tempo fa suo padre: «fai finta di fare il morto e vedrai che tutti se ne andranno...»

Giulia Ros

Una forma di ricatto sociale

II'racconto ci porta attraverso le riflessioni personali e intime di un uomo che, dopo diciottomila
giorni di vita, a cinquant'anni, perde il proprio lavoro.

Questo racconto ¢ stato scritto e narrato a ritroso cioe da quando & disoccupato e disperato a
quando era al lavoro e felice.

La rappresentazione teatrale inizia in un giorno nel quale, al lavoro, & arrivato uno pit giovane di
ui, prima una scrivania piccola accanto alla sua nell'ufficio (che era del nuovo arrivato), poi la sua,
scrivania, che viene rimossa per lasciar posto all'altro.

Durante questo periodo con il giovane non si rende conto che il suo capo lo stava mettendo alla
prova se per tenerlo o licenziarlo.

Dopodiché, perso il lavoro, il protagonista perde anche tutta la sua vita compresa la famiglia e gli



affetti dei suoi cari. Perde il senso delle cose. Se ne sta rinchiuso nella sua casa, un appartamento
che ¢ diventato una specie di discarica o deposito di cose, ricordi e sentimenti ma soprattutto senza
i mobili perché la sua ex moglie glieli ha presi. | ricordi che sono rimasti sono legati a sua moglie
e a suo figlio Tommaso.

Adesso che & rimasto da solo si rende conto di come siano cambiate profondamente le prospettive
e le aspettative sociali nella sua ex ditta per cui lavorava; da un'epoca in cui il lavoro era un diritto
e un elemento molto importante per I'uomo, al trionfo del moderno e pili tecnologico precariato,
diventato forma pit o meno sbagliata di ricatto sociale contro impiegati piti vecchi e piu ignoranti
a favore dei piti giovani e intelligenti ma soprattutto adatti al lavoro che gli viene proposto.

Kevin Mutton
Classe 27\E
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Da Dostoevskij
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| demoni - La traviata

Una grandiosa epopea curata alla perfezione

26 sono gli attori che hanno interpretato I'immortale gioiello russo: “I Demoni” di Dostoevskij. Si
trattato per lo piti di una lunga, ma lieta maratona teatrale. 12 ore a teatro. E imprescindibile che
possano sorgere non poche perplessita. Invece no: Peter Stein ha conferito una rara e piacevole
"leggerezza” ai dialoghi, che sono risultati accattivanti e profondi. Il regista é stato in grado di
esaltare le tematiche pilastro del romanzo classico in modo chiaro e autentico. Terribile la contem-
poraneita del pensiero dostoevskiano; esso sembra riproporsi nella sua vivida crudezza senza subire
conseguenze alcune: non invecchia mai. Anzi, oltre che contemporaneo, oserei definirlo addirittura
profetico, in quanto Dostoevskij aveva previsto, a suo tempo, I'Eta dei Totalitarismi. Detto questo,
¢ stato palese I'orientamento politico-sociale impresso dal regista; egli stesso confessa: «Ho scelto
di mettere in scena | Demoni perché & il romanzo piti politico di Dostoevskij». Rispetto la scelta
di Stein e ammiro la capacita con la quale ha riversato nel suo lavoro un impegno immane. Un
impegno che si & tradotto in una grandiosa epopea, costituita da dettagli curati alla perfezione.
Detto questo, se dal punto di vista politico-sociale € stata una rappresentazione piu che esauriente,
forse in campo filosofico devo confessare di non essere stato completamente appagato. Per questo
motivo sono invogliato a leggere il libro, nella speranza che esso possa soddisfare il mio implacabile
desiderio di conoscenza. Chissa, magari nemmeno al termine della lettura mi sara possibile vantare
di aver trovato un'idea o considerazione univoca, una che valga per le altre; ma temo che questo
faccia parte di un'utopia irraggiungibile. L'importante & muoversi verso qualcosa — non importa
cosa — ma senza rimanere fermi. E quando lo si & trovato, questo qualcosa, non bisogna macchiarsi
della presunzione che consegue il raggiungimento di una verita. Credo che il messaggio che piu
traspare dalla vicenda sia appunto basato su un approccio anti ideologico alla vita; ma credo anche
che sia inevitabile non conservare una posizione, per quanto vaga e indefinita possa apparire, che
rifletta il nostro essere e il nostro modo di pensare. La differenza & nel non tramutare la conoscenza
in imposizione della stessa. Ma qual & il confine tra I'essere padroni di un‘idea e far si che essa
sfoci nel totalitarismo? Trovare un punto fermo, tutto ben considerato, & la cosa pit errata. Imporlo
agli altri, di pit ancora. Reputo indispensabile quel “sapere di non sapere” di socratica memoria.
Indispensabile al fine di maturare e crescere come si deve.

Tutto questo per dire che & assolutamente giustificabile il senso di insanabile inquietudine che
reca I'Arte — in questo caso sottoforma di spettacolo, — & giusto e normale non sentirsi realizzati.
Sarebbe invece necessario stupirsi, nel caso in cui, dopo una esperienza cosi, sprofondassimo in
una quiete serena e spensierata, che non tarderebbe a rivelarsi la principale nemica del desiderio
di conoscere.

Giulio Bertolo
4B ginnasio

Liceo LEOPARDI-MAJORANA
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L'emozione di una grande scoperta

Nel momento in cui la Prof. mi propose la partecipazione con la classe alla visione dell'opera
"Traviata” con il percorso informativo che doveva precedere lo spettacolo, fui molto incuriosito
perché, oltre a non aver mai conosciuto il genere, non avrei mai pensato di assistere ad una di
queste rappresentazioni. Il primo approccio fu la conferenza, nel ridotto del Verdi, con il professore
del Conservatorio di Milano, Francesco Bellomi: subito mi colpi la persona, il suo modo di fare e
quando ci pose la domanda «A voi ragazzi piace |'opera?» la maggior parte di noi non sapeva cosa
rispondere, non avendone mai vista una. Ma lui subito disse: «Sapete, a me non piace»; riusc a
catturarci e io capii che avrei ascoltato qualcosa di diverso dalle solite noiose conferenze. Infatti
rimasi incantato quando inizio a parlare della musica, di tutte le sue sfumature e delle molteplici
interpretazioni che ciascuno di noi pud dare; sapeva come intrattenerci, per tutta I'ora che ha
parlato non gli ho mai schiodato gli occhi di dosso: & stato il piu bell'incontro a cui io abbia mai
partecipato.

II'secondo passo verso I'awicinamento all'opera fu la conferenza con lo scenografo Pier Paolo
Bisleri. Anche qui la frase con cui esordi «’Non si vive di pane e Dante’ - dicono i nostri politici» mi
fece capire che anche quel giorno non avrei perso il mio tempo; ci dimostrd quanto lavoro di perso-
ne competenti ed appassionate sia necessario nell‘allestire uno spettacolo. Rimasi sbalordito quan-
do vidi le foto dell'allestimento di un'opera a Milano, una scenografia imponente e spettacolare.
La sera dell'evento ero emozionato, per me era una cosa nuova, sequii tutto con molto interesse,
prestando la massima attenzione alle musiche e al canto; piti di tutto mi & piaciuta la musica, coin-
volgente, che a volte mi fece saltare dallo strapuntino, su cui ero appollaiato con i miei compagni,
per le variazioni di intensita. Purtroppo non ho avuto la fortuna di vedere bene il palcoscenico e
gli interpreti, ma ugualmente sono stato felice. Assistere ad un’opera & un'esperienza da fare, &
qualcosa che aumenta il bagaglio culturale e per quanto mi riguarda mi ha permesso di scoprire
un mondo che forse sarebbe rimasto per me sconosciuto, se non avessi avuto questa opportunita
con la scuola.

Michele Cocola

... E stato bellissimo, suggerisco a tutti di fare questa esperienza con una preparazione adeguata.

Devo dire che tra tutte le volte che sono andato a teatro non avevo mai visto un‘opera lirica: &
giusto invece conoscere tutti i generi e accrescere il nostro bagaglio culturale.

Marco Tajariol

Classe 37D
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Un momento dell'incontro con Lella Costa

____ PERCHE NON POSSIAMO FARE A MENO
DEI CLASSICI

Incontro con Lella Costa
Pordenone, Teatro Comunale Giuseppe Verdi
28 ottobre 2010

Percorso “Perché non possiamo fare
a meno dei classici”

Spettacoli di riferimento del percorso
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Fantasmi in nero

Misantropo

La stanza

La Bottega del Caffé

I rusteghi - | nemici della civilta
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AD UNA SEDIA

Incontro con Marco Baliani

Pordenone, Ridotto del Teatro Comunale
Giuseppe Verdi

28 marzo 2011

Percorso “Il Teatro delle emozioni”
Spettacoli di riferimento del percorso
L'inganno

Oblivion show
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Kohlaas

La Musica dei numeri
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Gianmaria Testa
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5 maggio 2011

Percorso “ll Teatro delle idee”
Spettacoli di riferimento del percorso
Roman e il suo Cucciolo

Piazza d'ltalia

La Repubblica di un solo giorno
18.000 giorni. Il pitone



A proposito degli incontri

Antigone o Beautiful? La parola ai lettori

In un tranquillo pomeriggio di ottobre abbiamo avuto I'occasione di incontrare presso il Teatro
Verdi Lella Costa, attrice, doppiatrice, autrice, personaggio molto noto alla generazione delle
nostre mamme. Tema della conversazione era I'attualita dei classici, la loro presenza “ingombran-
te” che sta all'intelligenza critica del lettore scovare e rintracciare nei luoghi piti insospettabili: ad
esempio le soap opera come Beautiful, scomposta e ricostruita dalla ironica e travolgente relatrice
attraverso la metodologia proppiana: le funzioni presenti nella vicenda come motore narrativo
della vicenda. Ci siamo resi conto del fatto che in fondo non facciamo che raccontarci per millenni
sempre le stesse storie ma con vestiti ogni volta nuovi e diversi.

Tutto cid dovrebbe essere la chiave per rendere piu interessante non solo il nostro approccio alla
lettura ma soprattutto il nostro studio scolastico, il pit delle volte affrontato perché dovuto. A
meno che non si incontri I'insegnante che sappia comunicare lo spirito e il messaggio di autori
0ggi da noi sentiti lontani. «L'ltalia non & unita dal tricolore ma dall'odio per / Promessi Sposi» ha
detto Lella, ricordando la noia dell'affrontare in quinta ginnasio questa pietra miliare della nostra
tradizione letteraria poi riscoperta e da lei compresa dalle riletture di adulta.

Che I'autore sia italiano o straniero vale lo stesso principio: cosa vuol dire saper leggere? Saper
andare oltre le righe. Comprendere con il cuore e con la mente che Amleto, in fondo, & un ragazzo
di oggi, un universitario che frequenta un Erasmus di filosofia, con i nostri stessi problemi esisten-
ziali. Lo stesso nostro candore. Meglio essere o vivere?

Ringraziamo Lella per il suo saggio e divertente insegnamento, sperando di rivederla presto.

Giorgia Cormio

. ) (lasse 37D
Un classico sempre di moda

Ogni opera d'arte, letteraria o teatrale conquisterebbe una fama assoluta e sarebbe universalmente
valida se si partisse dal presupposto che non esiste un Giusto o un Vero. Ci sono opere che non
muoiono mai e che, per qualche strana ragione, sono eterne. Cosl nasce un classico.

Umberto Eco commenta cosi il significato di classico «Nulla di piti facile che definire un classico: &
un libro che tutti odiano perché sono stati costretti a leggerlo a scuola. In realta un classico & un
soprawissuto, intendo proprio in senso darwiniano: soprawissuto a una selezione».

Ma un classico soprawvive secondo quale criterio? Chi stabilisce che un’opera & una sorta di vero
e proprio bene culturale? Noi.

E Lella Costa nell'incontro “Perché non possiamo fare a meno dei classici?” svoltosi a Pordenone il
25 ottobre 2010 presso il Teatro Verdi lo spiega bene. Attrice italiana e donna dalla cultura eccezio-
nale, Lella Costa tramite un esempio geniale commenta la ripresa costante dei classici nel mondo
attuale, quella che Terenzio definirebbe contaminatio, ‘prendere spunto’. | contenuti di Beautiful,
inaspettatamente si rivelano analoghi a quelli della commedia greca Antigone. Ecco come la clas-
sicita degli intrecci amorosi, degli incesti e degli imbrogli rimane eterna!
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La scelta di perpetuare nel tempo la lettura scolastica de La Divina Commedia di Dante, per esem-
pio, non é dettata solo da un'indagine casuale, ma dimostra come un autore per la sua conoscen-
za, invettiva, sapienza e sicuramente fantasia riesca a distinguersi dagli altri. Quanti di noi sarebbe-
ro in grado, come ha fatto Dante nel 1300, di costruire un mondo, definiamolo, parallelo al nostro,
architettonicamente perfetto, preciso e dal duplice significato in ogni dettaglio? O chi riuscirebbe
nell'impresa di creare un romanzo, ambientandolo nel 1600, ma suggerendo contemporaneamen-
te una critica al 1800, con puntigliosi documenti come Alessandro Manzoni nei Promessi Sposi?
Altresi dobbiamo ammettere che vi sono opere che non sono pervenute fino a noi, per sfortuna, a
causa della perdita di alcuni frammenti o per un semplice “accidente” del caso.

Poteva essere il caso del Misantropo di Menandro!

Scritta nel 300 a.C., 'opera viene ripresa nel 1660 dal drammaturgo francese Moliere. La trama
stavolta cambia: “L'intrattabile”, come sarebbe correttamente il titolo dell’opera greca, rappresen-
ta perfettamente il carattere del protagonista Cnemone.

Quello di Moliere non & il misantropo di Menandro, non & un individuo contro la collettivita, & una
societa falsa contro un uomo che tenta di essere vero, contro un intransigente idealista.

Muta I'intrigo centrale, ma non I'atteggiamento di awversione nei confronti degli altri dimostrato
da entrambi i protagonisti.

Un dlassico: il Misantropo di Moliere, quando quasi quattro secoli dopo si parla ancora di persona
affetta da misantropia, la quale diviene filo conduttore di serie televisive come il Dottor House in
cui I'intera trama ruota intorno alla spiccata antipatia del personaggio che ostinatamente si pone
contro tutti. Un classico: il Misantropo di Menandro, quando dopo duemila anni Gil Grissom, pro-
tagonista di S/, sostiene che ¢ preferibile sedere su una zucca vuota che sia solo sua, piuttosto che
stare seduto se un cuscino di velluto. Un classico: un'opera eccellente; che esprime un messaggio
sempre attuale e resiste allo scorrere del tempo.

Elena Tonsigh
Classe 3AM

Liceo Scientifico M. GRIGOLETT]

Un incontro con Marco Baliani

I bravo attore deve saper coinvolgere anche le ultime file. Questo il concetto che ribadiva Marco
Baliani riguardo il buon narratore, all'incontro del 28 marzo. E considerato lo spettacolo cui abbia-
mo assistito solo il giorno prima, “Kohlhaas”, Marco Balliani & un buon narratore!

Ci ha raccontato come un bravo attore debba sperimentare molto, fare un certo tipo di esperienze
ma soprattutto deve saper ascoltare e osservare per essere ascoltatore e osservatore prima che
narratore.

Ci ha raccontato che il bravo narratore € quello che si siede a tavola e sta zitto: solo quando gli altri
hanno finito di chiacchierare racconta la sua storia che rimarra impressa a tutti, non come quelle
narrate da chi si siede a tavola e parla di continuo.

Ci ha raccontato di sé, della sua vita, della universita non svolta, dell'esperienza in Africa come
volontario, del suo “Pinocchio africano” messo in scena laggiu e del successo riscontrato.

E ancora ci ha detto che non aveva mai pensato, in gioventu, di fare I'attore come mestiere e di



non aver mai frequentato scuole specifiche. Era un buon narratore e si ¢ ritrovato a “raccontare
storie” ad un pubblico pit grande. Tutto qui. ... secondo lui!

A noi ha colpito il silenzio con cui venivano ascoltati questi fatti privati: tutti con le orecchie tese,
incantati dalle parole colorate che volavano per il Ridotto del Teatro Verdi.

E stata un‘intervista quasi surreale, in cui parlando di realta e di fantasia in effettii confini del reale
si sono dissolti e noi eravamo con Marco in Africa, e a teatro, e con i suoi amici d'infanzia cosi
come la sera prima siamo stati con lui nella Germania di Michele Kohlhaas.

Il concetto infine & uno: il teatro persiste nella storia. La societa contemporanea trovera sempre
qualcosa di sé in ogni racconto, giovane o “datato” che sia.

Pensiamo che quest'incontro abbia lasciato molti punti su cui riflettere e spunti per progetti futuri...
Chi'lo sa!

Nicole Lazzari, Xhenisa Batali, Andreea Trifas

Classe 37Cp

Entusiasmante I'incontro del 28 marzo 2011: /I Teatro delle Emozioni, svoltosi al Teatro Verdi di
Pordenone. Marco Baliani ha saputo attirare tutta I'attenzione della sala pur non sembrando a
proprio agio nel ruolo di relatore. Alle domande di Annamaria Manfredelli rispondeva in modo
del tutto privo di emozioni, ma quando faceva riferimenti al suo teatro e alla sua vita/carriera
si illuminava di una luce straordinaria. Sembrava che volesse divagare, anziché rispondere alle
domande poste.

Baliani ha affrontato diverse tematiche e diverse sue concezioni di teatro.

«ll Teatro fa rifletterex. Il teatro mostra dei conflitti e dei dubbi che perd non risolve e percio fa
riflettere lo spettatore che viene toccato dentro con domande forti.

E stato interessante cio che ha detto riguardo al bisogno di ascoltare. Baliani guarda con ramma-
rico ai vecchi luoghi dove si ascoltava. Ha iniziato una riflessione sul'uomo e sull'importanza del
raccontare e dell'ascoltare: «Il racconto € una cosa innata», quando smetteremo di raccontare,
smetteremo come specie.

Baliani ha confessato che gli spettatori che lo hanno formato sono bambini, ai quali ha dedicato e
dedica tuttora parte della sua vita. Da qui ha aperto una digressione sul volontariato, raccontando
la sua esperienza con |'associazione AMREF. Nel 2002 ¢ andato a Nairobi per insegnare il “teatro”
ai bambini africani, e da questo incontro & nato un progetto e un processo di raccolta fondi che
ha permesso la costruzione di una scuola per questi bambini.

Baliani ha creato il “Teatro di narrazione”, cioé narrare la storia attraverso suoni, movimento e
musica. L'esempio pill significativo & lo spettacolo “Kohlhaas”: «la magia di rendere visibile I'invi-
sibilex; gli spettatori si creano un film personale perché la loro fantasia crea I'immagine attraverso
alcune direttive dell'attore. «Il teatro deve inventarsi altre cose»: I'attore deve sperimentare tutte
le diverse forme di teatro con diversi campi di poetica e dei nuovi mondi. Il teatro non ha bisogno
di verosimiglianza come il cinema. Gli elementi che lo compongono sono la storia, lo stupore,
I'incantamento e la fisicita, elementi che aiutano I'immaginazione del pubblico.

Baliani ha fatto leva sulla difficolta che hanno gli attori nell'immedesimarsi nel personaggio scelto
attraverso ricerche anche pratiche sul posto conoscendo «il clima di spietata realta» del contesto in
cui vive il personaggio. «Non e semplice entrare e uscire ogni volta dal personaggio» e per questo
che ha affermato che tutti gli attori sono pazzi.

Baliani ama lavorare sui romanzi perché e piti libero di creare lo spettacolo sperimentando tantissi-
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mo linguaggi, non solo attraverso il testo ma con tutte le sfaccettature che lo arricchiscono come
la musica e il corpo. Percio & inevitabile che il teatro, e la cultura in generale, non abbia un peso
rilevante nella nostra societa.

Marco Baliani ama il teatro e lo ha spiegato a tutto il pubblico del Verdi raccontando la sua espe-
rienza di attore, drammaturgo e regista, e attirando tutta la sala con la sua voce.

Valentina Zucchet

(...) L'immaginazione ¢ stato uno dei punti forti in cui ci siamo imbattuti ascoltando Marco Baliani
parlare di Teatro durante I'incontro con I'attore romano tenutosi lunedi 28 marzo. Oltre ad aver
parlato di “Kohlhaas”, che esordi nel 1989, Baliani ha esposto le proprie riflessioni sui vari stili che
il teatro italiano ci ha offerto negli ultimi anni e soprattutto all'utilita che questi possono offrire
alla societa di oggi. L'utilita del teatro é stata protagonista di questo incontro e forse I'esempio
piti significativo & I'episodio che vide protagonista, oltre Baliani, una comunita di ragazzi di strada
di Nairobi (Africa) la cui vita & profondamente cambiata dopo la scoperta del teatro lasciando da
parte tutte le brutte azioni che avevano commesso nel loro passato.

Oltre che cambiare vite, 'utilita del teatro si intravede anche nel ripercorrere il nostro passato per
capire meglio il nostro presente, messaggio fondamentale delle iniziative create da Baliani per le
celebrazioni dei 150 anni dell'Unita d'ltalia.

Gli ingredienti per un buon teatro utile sono: semplicita nella forma e nella scenografia, intratteni-
mento dello spettatore, un messaggio adatto a tutte le generazioni che faccia riflettere e lavorare
sull'immaginazione, che, in quest'epoca fatta di tecnologia e informazione viruale, sta a poco a
poco oscurandosi.

Janet Asaa Boachie, Giada Huda El Ghalemi

Classe 47 Cp.a.cle.
1.5.1.S. P. SARPI

Marco Baliani o del raccontare necessario

Nella serata di lunedi 28 marzo 2011 presso il Ridotto del Teatro Verdi di Pordenone ha avuto
luogo un intenso, significativo incontro con I'attore e regista Marco Baliani, che, davanti ad
un gruppo numeroso ed attento di studenti, ha parlato delle sue esperienze teatrali e di vita.
L'incontro é stato moderato da Annamaria Manfredelli. «Un bravo raccontatore deve soprattutto
saper ascoltare»: con questa provocazione inattesa Marco Baliani ha cominciato a ripercorrere la
sua carriera, affermando che solo un lavoro di ricerca (prima dentro e poi fuori di sé, per arrivare
agli altri) puo dare luogo ad una creazione artistica originale ed incisiva. «Un bravo narratore deve
saper raccontare prima di tutto fiabe», perché solo chi sa coinvolgere ed appassionare un bambi-
no é realmente capace di toccare le piu profonde corde dell'interiorita. Un altro argomento della
sua riflessione ¢ stato il tema del teatro “necessario”, cioé improntato ad un'istanza autentica di
ricerca, capace di coniugare originalmente «utilita e bellezza». La necessita dell’esperienza teatrale
si configura cioé come un grande valore etico prima ancora che estetico: San Francesco, il prota-
gonista di uno degli spettacoli di Baliani, ha saputo spogliarsi di tutto, dimostrando cos! di quante



cose si possa fare a meno. Molto significativa in questa direzione é risultata quindi I'esperienza
di volontariato vissuta dall'attore in Kenya a partire dal 2002, in cui Baliani ha utilizzato il teatro
come strumento di recupero dei ragazzi di strada. «Quando ti accorgi di essere utile, allora ti senti
pienamente un essere umanox: queste parole ¢i hanno colpiti in profondita, facendodi riflettere
sul significato delle tante esperienze che potremmo attraversare e sul loro reale valore; e abbiamo
trovato bellissimo che un artista nel pieno del suo successo abbia dedicato tempo ed energia a
ragazzi in condizione di svantaggio.

Baliani ci ha suggerito di regalarci un'esperienza di volontariato di un paio di mesi dopo la quinta;
ma l'incontro con Iui non é stato soltanto questo: é stata I'emozione indelebile dell'ascolto di un
raccontare necessario, un invito a scavare dentro e in fondo a noi stessi, alla ricerca di domande
prima ancora che di certezze.

Rea Agimi, Gianluca Manfé, Michele Sprocati, Giulia Venturini, Matteo Zanette

Marco Baliani e noi

Marco Baliani, uno dei massimi esponenti del “teatro di narrazione”, & un uomo di grandi passioni
e di grande impegno: dalla ricerca di nuovi linguaggi teatrali ai temi di carattere storico e civile,
passando attraverso la concretezza di un'esperienza di volontariato internazionale con AMREF
in Kenya, con un progetto di recupero dei ragazzi di strada di Nairobi che utilizza il teatro come
strumento.

Lunedi 28 marzo 2011 Marco Baliani & stato graditissimo ospite, al Ridotto del Teatro Verdi di
Pordenone, del percorso Il teatro delle emozioni. In una ricca e coinvolgente intervista, condotta
da Annamaria Manfredelli, I'attore ha trattato temi quali I'inizio della sua carriera, I'importanza
dell'ascolto per il narratore efficace, la molteplice presenza di storie in ogni individuo. «L'ascolto
& la vera dote del raccontatore. Sarebbe bella una scuola dove trasmettersi storie da raccontare».
Queste parole ci hanno colpiti in modo particolare, perché non avevamo mai pensato alla scuola
come ad un luogo in cui poter esprimere fino a questo punto la nostra personalita ed in cui il
raccontarsi potesse assumere un cosl forte rilievo.

Baliani ci ha poi incoraggiati a vivere un'esperienza di volontariato perché questo tipo di incontro
con gli altri permette di comprendere ci¢ che & realmente necessario e perché & solo conoscendo
I'inferno che I'uomo diventa veramente uomo.

Baliani ci ha parlato quindi della sua esperienza di volontariato in Kenya, che ha portato all'al-
lestimento di uno spettacolo teatrale dal titolo Pinocchio nero: la storia di Pinocchio € piaciuta
moltissimo ai giovani di Nairobi, «perché - come ho capito soltanto dopo - Pinocchio era come
loro, un ragazzo di strada». Nello spettacolo il burattino chiede alla Fata di trasformarlo in un
bambino vero; e la Fata gli risponde: «Questo dipende da te». Parole che incidono a fondo, come
un invito a cercare, a prendere in mano la propria vita, facendoci capire che ognuno é I'artefice
del proprio destino.

Serena Andrriolo, Greta Bonato, Jessika Ceka, Jacopo Cicuta, Francesco Wofford
Classe 3N
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L'incontro con Gianmaria Testa e Giuseppe Battiston

Durante I'incontro antecedente allo spettacolo, il principale tema trattato € stato il precariato ormai
diffusissimo tra i lavoratori odierni. Il progresso tecnologico ha, infatti, portato a un impoverimento
complessivo e un arricchimento di pochi singoli. L'enorme necessita di denaro porta il lavoratore
ad essere quanto pili possibile versatile e sotto a un certo punto di vista a rinunciare alle volte alla
propria dignita a costo di ottenere una qualunque remunerazione. Questa, dunque, la perdita del
proprio pudore, la rinuncia alle proprie necessita e ai propri diritti tanto da permettere al datore
di lavoro di attuare situazioni di ricatto. Il musicista ha inoltre sostenuto che sara molto probabile
che prima o dopo ci sara una “rivoluzione” e le cose cambieranno. Devono cambiare. Questo
pero sara possibile solamente quando tutti i lavoratori si ribelleranno a queste forme di ricatto
e quando le cariche politiche agiranno a favore del “comune” e non del “singolo”. E, infatti,
risaputo e dimostrato che la forte ricchezza di pochi ¢, in realta, uno svantaggio, poiché la giusta
ripartizione del denaro darebbe una ricchezza totale doppia se non tripla e I'economia in generale
verrebbe decisamente favorita da tale situazione, si verificherebbe una completa ripresa. Il singolo
perd non puod opporre resistenza poiché andrebbe in contro a licenziamento certo e ad alcun
risultato concreto. Personalmente credo che il segreto sia il coalizzarsi. La forza delle idee comuni
portate avanti, sostenute, con la volonta di pit menti pud essere una soluzione. L'esempio I'abbia-
mo sotto gli occhi ormai da moltissimo tempo. Si guardi la mafia. Dimostrazione piu pratica non
puo esistere: c'e un tale legame all'interno di questo gruppo di persone che riescono ad ottenere
cio che vogliono, anche se lo fanno in modo sbagliato. Dunque trasportiamo questa situazione
errata, mutiamola, rendiamola legale, manteniamo il significato di fondo, I'ideale di base. Unione.
Sinonimo di forza, di cambiamento. Se questi termini si applicano nel campo giusto credo i risultati
possano essere eccellenti. Mi si dica che non lo posso dimostrare, ebbene vi do ragione, non lo
posso fare. Allora lascio ai miei lettori I'onore di confutare la mia tesi, non vi resta che provare. E
semplice. La mia incapacita di dimostrare che la mia tesi € vera & eguale alla vostra di dimostrare
che essa non & vera. Non resterebbe altro da fare se non di applicare I'esperimento e verificarne i
risultati. Ma quanta pigrizia, quanto disinteressamento. | risultati ci stanno gia colpendo ora, arrive-
ra il momento in cui il vaso della pazienza trabocchera e allora si che non i sara piti nulla da fare.

Stefania Ortolan
Classe 2\t
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Dedica a Cees Nooteboom

L'ultimo pomeriggio

Questo breve racconto tratto da Le volpi vengono di notte di Cees Nooteboom racconta la storia
di due giovani sposati che vivono un rapporto un po’particolare. Dicendo particolare intendo che,
pur avendo un legame d'affetto, ognuno di loro si era creato un mondo dove vivere, dove trovare
sicurezza. Lui € un tipo distaccato, poco presente, concentrato sul lavoro, quasi ossessionato dalla
luce e terrorizzato dal buio. Lei, pur vivendo in modo diverso il loro rapporto, & immersa nel suo
mondo fatto di piante e di natura.

Il racconto si concentra nel narrare il com’e o, meglio come & stato il loro rapporto, un rapporto
in cui lei vede il suo uomo distante anche quando é in vita e fa fatica ad accettare la sua morte.
Non sappiamo come & morto o quando. La protagonista ci dice soltanto che & morto e ci descrive
come ha vissuto la morte di lui, in tre fasi: il tradimento, la morte e lo spettro.

Il tradimento & il momento in cui lei si rende conto che il suo amato é distante e con questo gesto
vuole provocare in lui una reazione in modo che possa capire cosa ancora provi per lei.

Ma quando lui muore veramente lei non accetta il fatto di averlo perso e non riesce a dirgli addio.
E solo quando lei non lo sente piti vicino, in quel giardino dove solitamente si reca per scrivere che
lo percepisce come uno spettro, solo in quel momento accetta veramente la sua morte. Il loro era
sempre stato un rapporto particolare e I'autore lo fa capire in modo indiretto raccontando piccole
vicende della loro storia, infatti si parla di un pomeriggio in cui i due, mentre zappavano la terra,
vedono uscire da questa tre tartarughine. Lui vedendole fa notare alla donna che una aveva delle
macchie particolare sul guscio, macchie che solo lei aveva, uniche, speciali. Le lancia oltre il muretto
e continuano a zappare. Il giorno seguente lei torna in quel luogo e dal muretto arrivano tre tarta-
rughe. Erano le stesse del giorno prima solo che guardando i loro gusci lei non riesce a riconoscere
quella tartaruga con le macchie particolari come aveva fatto il marito il giorno prima. Qualche
tempo dopo mentre era tranquillamente fuori a curare le sue piante, vede molte tartarughe uscire
da sotto il muretto. Fa subito caso a una in particolare. Quella tartaruga I'aveva colpita, la guardava
in un modo strano, quasi affascinata da lei. Col passare dei giorni la donna si accorge che quella
tartaruga riusciva a riconoscerla. Aveva qualcosa di speciale, qualcosa che le altre non avevano.
Decise di farle una foto da appendere nel suo studio ma voleva modificarla lasciando evidente solo
il guscio. Con quella fotografia la donna vuole dimostrare al marito che quella tartaruga riesce a
riconoscere solo lei e che proprio per questo & una donna unica e speciale. Lei fa quella foto per
mandare un appello al marito: «Esisto anche io! Prenditi un po’ piti cura di me!».

Certo avrebbe potuto parlare, ma & molto insicura e vuole far capire in modo indiretto al marito
che la sua sofferenza interiore & dovuta al loro costante distacco. Quella foto ha un forte significato
per lei ed e importante per la sua autostima perché, solo lei e nessun altro riesca a riconoscere
quella tartaruga e questo le da sicurezza e molta fiducia in se stessa. Quasi un senso di soddisfa-
zione e d'orgoglio. Continuo a vedere quella tartaruga ogni giorno, anche dopo la morte di lui ed
& stato proprio alla vista della tartaruga, quel pomeriggio, che accetta definitivamente la morte del
marito, forse perché ha finalmente trovato la sua tranquillita.

Una scrittura e un racconto che trasmettono tranquillita e calma, 1a lettura e semplice ma ad una
lettura pili attenta si intravede un messaggio che lo scrittore vuole far risaltare, un messaggio
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nascosto ma allo stesso tempo evidente e importante; la foto della tartaruga che la donna appende
nello studio & in realta il simbolo dell'autostima ritrovata dalla protagonista e il suo desiderio di
sentirsi amata. L'uso di paragoni e di metafore spronano il lettore ad andare oltre quello che e
scritto sul foglio e a ragionare sul perché delle cose che appaiono.

Silvia Menotto

Classe 21C

Sorrisi bucati

Cinque, sei anni, non di piti. Anzi, sono quasi sicuro che avevo cinque anni. Era proprio il giorno dei
miei cinque anni, e come tradizione intorno a me c'erano tutti i miei amici sorridenti. Owiamente
sorrisi pieni di buchi, come ¢ tipico per quella eta. Pieni di buchi o completi, forzati o naturali,
sempre quindici bellissimi sorrisi, come tutti quelli dei bambini d'altronde.

Eravamo nel giardino di casa, e probabilmente mio papa stava impazzendo per tenerci tutti vicini
e con lo sguardo verso la macchina fotografica. Chissa quanta pazienza!

Dietro di noi |'altalena, costruita proprio quell'anno dal papa. Dio solo sa quanto tempo ci abbiamo
passato sopra io e mio fratello. Poi ancora piti indietro solo il verde degli alberi, che coprendo anche
il cielo teneva fresco il giardino.

Con gli invitati non ho piu nessun rapporto. Chissa perché quando non sono pit obbligato a
conviverdi, certe persone le vedo antipatiche, e metto in risalto ogni loro difetto. Forse perché non
sono piu indispensabili per vivere tranquillamente ogni giorno.

Nella foto, oltre ai miei compagni di asilo, ci sono alcuni amici di mio fratello. Casualmente siamo
nati o stesso giorno, anche se con cinque anni di differenza.

Appena ho preso in mano la foto mi ha colpito I'esercito di trenta sandali, anche sui piedi delle uni-
che due femminucce invitate, Elena, la nipote della vicina di casa, e Eleonora, compagna di classe
di Nicola, mio fratello, con le trecce e la pagella da classica “secchiona”. A dire il vero c'é un'altra
bambina, la piccola e minuta sorella del grande e grosso Simone, che gia a cinque anni manteneva
il suo "regno” di amicizia con la prepotenza. Ecco, questo e un esempio di cose che si capiscono
dopo, e ti fanno guardare una persona con diffidenza. Poi c'erano altre due coppie di fratelli,
Michele e Pasqualino, e una i cui visi mi sono sconosciuti. Significa che non dovevamo essere grandi
amici. Accanto a Michele, c'era Andrea, probabilmente fra di noi & quello con la vita piu difficile,
padre morto quando era piccolo, vita fuori e dentro scuola da non invidiare, e da pochi mesi padre.
Invece, Paolo & I'incarnazione del bravo ragazzo, disponibile, gentile e con mille altre virtl e pas-
sioni, compresa una che ci accomuna e che ci ha fatto rimanere amici sempre, il basket. Poi solo
due volti sconosciuti e il migliore amico di mio fratello e vicino di casa, Nicola. Tra vicini di casa
eravamo molto legati, e ogni estate passevamo le giornate a fare scherzi al bar aldila del Livenza,
giocare a nascondino e mille altri giochi e passatempi. Qui purtroppo mancano i miei veri amici,
con i quali passo le giornate a ridere e scherzare, che conoscero solo piti tardi, e dovro ringraziare
la scuola elementare che mi ha dato la possibilita di conoscerli.

Marson Alessandro
Classe 37D
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Gli occhi della ragazza orientale

Sono passati anni da quando

lo ho intrapreso il mio lungo cammino.

Avevo poche certezze, quel di, anzi nessuna,

Ma dovevo partire a tutti i costi, senza indugiare.
Ormai & passato tanto tempo, ma sto ancora vagando.

Tirava un forte vento, quel freddo mattino d'inverno.
Un sentiero si arrampicava lungo il pendio del monte
Tutto ghiacciato e intirizzito dal gelo vecchio e rigido.
Tremavano i rami degli alberi, le foglie secche, i sassi,
Il muschio, gli steli d'erba. Persino le nuvole in cielo.

Non era ancora sorto il sole. Tutto era awolto nell'ombra

Eterna e schiva dell'incertezza. Pure I'orizzonte, pigro e assonnato, esitava a radersi
La barba schiumosa di nebbia, che, traditrice, lo nascondeva a chi, come me,

Lo voleva raggiungere. Ah, poveri noil Come possiamo non sapere che

Ovunque andremo, |'orizzonte sara sempre piu in la, troppo lontano?!

Simile desiderio scuote il povero Philip, che, nella speranza di
Trovare, da qualche parte, quella fuggente ragazza dai tratti
Esotici, vaghera a lungo, anche dove lei non & mai passata.
Sara una ricerca impossibile, priva di indizi, e per cid
Sorprendente e affascinante. Una quéte che premiera

Ogni suo sforzo, per quella mirabile determinazione.

Viaggiare e da sempre il sogno segreto di ogni uomo
Irrimediabilmente assetato di cio che gli manca e
Agguerrito, quando sa di non poterlo ottenere.
Giocando con personaggi curiosi e vicende

Geniali, il Nooteboom spieghera come

Il costante desiderio di possesso

Origini guerre e ostilita.

Diverse le storie, differenti i destini ma
Identico il desiderio piti grande: la felicita.

Ricercare & cio che a ognuno riesce meglio, perché frutto di

Immaginazione personale. Fantasia. Sogno. Desiderio. Una meta ignota.

Cerchiamo tutti quella ragazza orientale, che chissa se incontreremo mai, un giorno.
E poi, che accadra? Ci sfuggira. Nessuno pud possedere la felicita, che come il vento
Rapisce e scuote ma poi si smorza come una flebile effimera fiamma sotto la pioggia.
Cercheremo invano un volto ignoto, un‘ombra senza sembianze, come la sagoma che
Affiora da queste parole. E chissa di quale colore sono gli occhi della totale pienezza?

Nicola Vendramin
4NB

Liceo Scientifico M. GRIGOLETTI
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Un vortice di riflessioni

Olanda, Spagna, ltalia, Francia e ancora Giappone, Lapponia, Indonesia, poi di nuovo Olanda.
Come una trottola, che gira vorticosamente senza mai fermarsi, con i suoi shilanciamenti d'asse,
che pero riesce sempre a ritrovare |'equilibrio per prosequire la sua rotazione, questo giocattolo ha
mille colori, disegni e sfumature e, quando ruota, essi si mescolano fino quasi a sembrare bianco,
ma e sempre possibile intravedere, seppur in modo confuso e non nitido, le tonalita di partenza:
il mio Nooteboom & cosi, molto piu di un semplice travel writer. E come guardando una trottola
e il suo vortice di colori non sono in grado di stabilire con certezza tutte le singole tonalita, cosi
non sono ancora riuscita ad inquadrare in modo chiaro questo eccentrico autore, certamente piu
raffinato, intrigante e geniale di molti scrittori, o forse solo cantastorie, a Iui contemporanei, che
hanno molta pili notorieta rispetto a lui. Non & certo facile leggere i suoi racconti, pieni di artefici
letterari, finzioni, allegorie e contrasti, che nascondono un forte intento dell'autore di far si che
chi legge possa viaggiare con lui e con i protagonisti delle sue storie. E infatti il tema del viaggio a
costituire la filosofia di vita dell'autore, un'insaziabile curiosita di scoprire il mondo che lo circonda,
la consapevolezza che un'unica realta, per quanto precisa e ordinata come potrebbe essere I'Aia,
non gli permetterebbe di essere libero veramente, libero di esprimersi e di sognare nuove favole
per il suo pubblico. Non suona troppo strano detto cosi, impressionante pero se consideriamo la
straordinaria eta di Nooteboom, settantottenne. Ottimo esempio per noi giovani quindi, spesso
troppo pigri e senza la voglia di metterci alla prova, troppo immersi nei nostri impegni per pensare
di poterci spingere al di la della nostra comoda realta quotidiana. Lo scrittore vuole invitare ad
essere spettatori del mondo, di un teatro nel quale lui non & un semplice uomo seduto su di una
comoda poltrona in platea, ma & uno degli instancabili sceneggiatori nascosti dietro alle quinte.
Egli pone il suo lavoro a disposizione della gente, del pubblico, per smuovere qualcosa dentro i loro
cuori, forse per suscitare loro curiosita, riflessioni o semplicemente per permettere loro di sognare.
E le sceneggiature sono piene di colori, come i suoi libri. Non mancano mai paesaggi, in antitesi
fra di loro: la fredda e ventosa Olanda, I'opprimente e aspra Francia, il torrido agosto spagnolo,
le strade labirintiche, il fascino misterioso dell'Oriente. Too much at home in the world - The New
Yorker Review of Books; troppa sembra essere la poliedricita dell'autore, sempre incredibilmente a
proprio agio e capace di muoversi abilmente all'interno di qualsiasi sua azione narrativa, che abbia
luogo nella sua citta d'origine o nelle Molucche.

Nooteboom colora sempre tutto e non shaglia mai, perché uscire talvolta dai bordi e non sequire
sempre la stessa gradazione cromatica non vuol dire commettere degli errori. Sono i contrasti piu
forti a creare le emozioni piti profonde. Quanto stupore puo suscitare un mare azzurro e piatto
rispetto ad un‘onda nera che si scaglia violentemente contro uno scoglio? Ricorda un poco la
ricerca del sublime nella letteratura tra Settecento e Ottocento, quando Edmund Burke definiva
"sublime” tutto cid che era in grado di suscitare nell’animo una forte sensazione e un grande
turbamento, come puo essere ii clima gelido in cui vive la Regina delle Nevi ne Le montagne dei
Paesi Bassi o le solitudini, le tenebre, le desolazioni e le malinconie che leggiamo continuamente
nei suoi libri. In Cees Nooteboom storie, emozioni, colori e paesaggi si intrecciano paradossalmente
mentre la trottola continua il suo vortice attorno al mondo.

Marta Colussi
Classe 4"M
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