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pittore, in quel 1867, avrebbe realizzato 
il sipario nel sottotetto del teatro 
stesso, trovandosi bene a tal punto da 
eseguirvi anni dopo pure la lavorazione 
dei sipari del Teatro dell’Opera del 
Cairo e del Guglielmi di Massa.
Il sottotetto, dove è visibile la cupola 
a capriate lignee che sostiene la volta 
della sala grande, è forse lo spazio più 
suggestivo del teatro. Scritte, date, 
firme e disegni abbozzati strizzano 
l’occhio dalle pareti, suggerendo storie 
criptiche di operatori che attraversando 
i decenni hanno vissuto questo luogo. Il 
medesimo luogo che oggi rimane cuore 
pulsante della struttura quando ospita 
le lezioni dei laboratori di formazione 
del Verdi. Intensissime attività che 
da oltre vent’anni si riuniscono nel 
progetto Fare Teatro e coinvolgono 
fruitori in età scolare e adulti. 
Concretizzandosi nell’azione di un 
teatro che forma autonomamente il suo 
pubblico presente e futuro, un pubblico 

sempre più preparato e sensibile a 
un’importante offerta artistica costituita 
in primis dalle stagioni di lirica, prosa 
e danza. Cartelloni sostanziosi e rivolti 
alla varietà di gusti degli spettatori, da 
alcuni anni presentati in anteprima nel 
corso di un incontro con la cittadinanza 
insieme ai numeri di un teatro oggi 
sano e virtuoso, che opera in sinergia 
con istituzioni, scuole e altre realtà 
anche fuori dal territorio.
I piani originari per la costruzione 
del Teatro Nuovo prevedevano la 
creazione di una piazza antistante 
che doveva affacciarsi sul lungarno. 
Dopo un secolo e mezzo può dirsi che 
questa piazza ideale esiste dentro il 
teatro. Decine di giovani partecipanti 
ai laboratori fanno vibrare di energia i 
suoi locali. Corridoi e scale diventano 
vasi sanguigni di un teatro più che mai 
vivo. Tutto questo avrebbe oltrepassato 
le barriere dell’utopia, ai suoi tempi. Ma 
al Simonelli sarebbe piaciuto.

Non sapremo mai se Ranieri Simonelli, 
in quegli anni Sessanta dell’Ottocento, 
avesse osato lanciare l’immaginazione 
un secolo e mezzo più avanti per 
figurarsi il teatro che stava costruendo. 
Ma vogliamo credere che, se lo avesse 
fatto, avrebbe sognato un teatro “vivo”.
Il Teatro Verdi, allora Regio Teatro 
Nuovo, fu edificato nella parte 
più centrale di Pisa, al posto di 
un mattatoio e di una pescheria 
maleodoranti, tra il 1865 e il 1867 su 
progetto dell’architetto Andrea Scala, 
a cui succedette Giuseppe Giardi per 
i lavori di completamento interni. A 
Ranieri Simonelli si deve la cupola 
autoportante che domina la platea e le 
opere di ornamento furono affidate a 
maestranze locali. L’iniziativa, dovuta 
al Simonelli e ad altri concittadini 
illustri, prese corpo nel 1864 quando 
si riunì un’apposita Giunta promotrice 
per dar vita alla Società dell’erigendo 
teatro, per il quale fu preso a modello 
il Teatro della Pergola di Firenze. 
L’idea era scaturita dall’esigenza di 
dotare la città di un teatro di maggiori 
dimensioni e che desse maggior lustro, 
rispondendo ai bisogni culturali dei 
cittadini dell’epoca. Si andò così a 
completare un sistema teatrale che 
contava il vecchio e ormai inadeguato 
Teatro dei Ravvivati, poi Ernesto Rossi, 
l’Arena Federighi, che si convertirà 
nello stadio di calcio, e il Politeama 
Pisano costruito negli stessi anni. Alla 
serata inaugurale del 12 novembre 
1867 con l’opera Guglielmo Tell di 
Gioachino Rossini, i pisani varcarono 
la soglia di un teatro che a tutt’oggi è 
considerato tra i più belli in Italia e un 
ottimo esempio di architettura teatrale 
ottocentesca. Ed è da quella sera che 
il massimo teatro pisano assunse 
il ruolo di fulcro della vita culturale 
della città, divenendo palcoscenico 
al contempo dei mutamenti che la 
società ha attraversato in questi quasi 
centocinquant’anni. Nato come teatro 
lirico, la sua storia è battuta al ritmo 
del melodramma. Specie in periodi in 
cui questo non era, come oggi troppo 
spesso accade, ritenuto appannaggio di 
classi sociali elevate, bensì un momento 
vissuto dall’intera comunità, e il teatro 
era un tempio della musica aperto ai 
ceti più popolari. Tuttavia per il resto 
del secolo questi ebbero poco spazio al 
Nuovo, trovando maggiori possibilità 
nei prezzi più bassi del Politeama e del 
Rossi, mentre accorrevano melomani 
nobili e borghesi. Le cose cambiarono 
nel secolo successivo, tenuto anche 
conto della realizzazione delle gallerie 
nel 1935 che aumentò la capienza. 
Quando dall’ingresso principale su 
via Palestro si entrava con biglietti 
per gli altri ordini di posti, l’accesso al 
loggione era dalla laterale via Beccaria. 
Una porticina dava sulla stretta 
scalinata che i loggionisti salivano 

correndo per accaparrarsi le postazioni 
più appetibili per assistere all’opera. 
A loro disposizione un bar preparava 
zuppa con le cipolle proprio all’altezza 
della seconda galleria, nei pressi 
dell’area dove ora si ammira il Museo 
Titta Ruffo. E capitava che qualche 
spettatore, attardatosi col piatto, 
corresse a bocca piena all’ascolto 
dell’attesa romanza.
A Titta Ruffo è legato uno degli eventi 
più ricordati della storia del Verdi. 
Nell’ottobre 1925, per due serate, 
il grande baritono pisano all’apice 
della carriera tornò nella sua città per 
esibirsi a fini benefici nell’Amleto di 
Ambroise Thomas, contravvenendo 
al suo giuramento di non cantare più 
in Italia in seguito all’omicidio del 
cognato Giacomo Matteotti. Accolto da 
trionfatore, fu celebrato in numerosi 
componimenti di poeti vernacoli e in 
ricordo di quel ritorno fu posta una 
lapide nell’atrio del teatro. A lui è 
dedicata la Sala dei Concerti, ambiente 
a cui è legato anche il nome di Annibale 
Gatti che vi ha dipinto l’affresco Trionfo 
d’Amore. Il Gatti è altresì l’artefice del 
sipario del teatro, detto “del Goldoni” 
in quanto raffigura il drammaturgo 
veneziano nella lettura di un sonetto 
durante il suo soggiorno a Pisa. Il 

IL TEATRO

Al centro della città
Il Verdi di Pisa da quasi centocinquanta anni è teatro di vita

di Simone Rossi
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L’ultimo episodio di una mirabolante 
vita che ha attraversato idee originali, 
creazioni uniche, incredibili incontri e 
una cultura schietta elevata a livelli di 
meraviglia quasi assoluta, arriva da uno 
studio non meglio definito, che pare 
durato quarant’anni, dal quale è venuto 
fuori che sarebbe proprio lui uno dei 
trentacinque discendenti di Leonardo 
Da Vinci. Il Maestro Franco Zeffirelli da 
Firenze, all’anagrafe Gianfranco Corsi è 
figlio di Ottorino Corsi – nato e vissuto 
a Vinci e poi trasferitosi a Firenze – 
ed è nipote di Olinto Corsi, uno dei 
personaggi più noti della Vinci di fine 
Ottocento. Secondo la ricostruzione 
dell’albero genealogico la famiglia 
Corsi si è imparentata con la famiglia 
Da Vinci nel 1794 grazie al matrimonio 
fra Michelangelo di Tommaso Corsi 
e Teresa Alessandra Giovanna di Ser 
Antonio Giuseppe Da Vinci, diretta 
discendente di Ser Piero, padre di 
Leonardo. 
Mancava questo piccolo sigillo per 
definirlo ancora di più un vero genio, 
già abbondantemente riconosciuto, 

della cultura internazionale: 
sicuramente l’ultimo epigono fiorentino 
dei grandi del Rinascimento. Famoso 
nel mondo per essere creatore di opere 
caratterizzate da una grande valenza 
estetica, Franco Zeffirelli, che ha diretto 
i più famosi artisti del mondo, è nato 
a Firenze il 12 febbraio del 1923. Agli 
inizi, narra la sua storia, ha esordito 
come scenografo teatrale per Luchino 
Visconti ma è tra gli anni Quaranta 
e Cinquanta che diventa assistente 
di registi come Antonioni, De Sica, 
Rossellini e dello stesso Visconti. 
Un’attività, la sua, che ha spaziato 
in vari settori delle arti sceniche: dal 
teatro al cinema alla televisione ed 
in ognuno di essi Zeffirelli ha sempre 
riscosso grandi successi. E grandi 
contrasti.
Non deve essere stato facile nascere 
agli inizi del secolo scorso senza un 
padre e senza un nome. Il perbenismo 
che imperava all’epoca, le regole dei 
bigotti, non lasciavano intravedere 
un bel futuro per un bambino che 
non avesse solidi natali. Eppure lui, 
pur iniziando con il peso di vari e 
veri stenti, ha ottenuto con una forza 
da manuale un futuro luminoso, 
bello e anche invidiabile. Fortunato? 
Sicuramente la fortuna serve, ma non 
solo quella, senza la forza di volontà, la 
determinazione, il talento e anche un 
atteggiamento positivo nei confronti del 
mondo, sarebbe stato proprio difficile 
vivere una vita come quella del Maestro 
Franco Zeffirelli.
Per i pochi che ancora non lo sapessero, 
Zeffirelli è nato a Firenze fuori dal 
matrimonio, da Ottorino Corsi, ricco 
commerciante di stoffe, e dalla 
fiorentina Alaide Garosi Cipriani. Lui 
stesso non ha mai fatto mistero di aver 
avuto un’infanzia parecchio agitata, 
divisa tra dolori e angosce, dovuta al 
mancato riconoscimento da parte del 
padre, che avvenne solo a 19 anni. E 
poi, altro colpo, la prematura scomparsa 
della madre.
Zeffirelli nella sua vita sembra non 
abbia mai incontrato persone banali. 
Un sindaco di riferimento a Firenze è 
ancora Giorgio La Pira: fu suo istitutore 
ai tempi del collegio nel convento di 
San Marco a Firenze, e poi anche dopo 
aver frequentato l’Accademia di Belle 
Arti. Ha amato il teatro e lo spettacolo 
Zeffirelli, da subito. Colto, coltissimo, 
curioso, estroso, bello: l’esordio da 

Zeffirelli trova casa a Firenze
Una Fondazione per l’immenso archivio, ma anche una sala della musica 
e una scuola per formare alle arti dello spettacolo dal vivo

di Titti Giuliani Foti

regista proprio nella sua Firenze come 
scenografo nel secondo dopoguerra, 
curando il Troilo e Cressida diretto 
da Luchino Visconti. Va ricordato che 
la sua carriera è iniziata a Firenze, 
dove ha condiviso gli esordi con 
artisti come Paolo Poli e Giorgio 
Albertazzi, quest’ultimo per tutta 
la vita considerato un fratello. E va 
ricordato anche che approdò al cinema 
con Francesco Rosi, dopo le prime 
esperienze come aiuto regista dello 
stesso Visconti in La terra trema e in 
Senso, nonché di Antonio Pietrangeli 
ne Il sole negli occhi. E che nel 1953, 
curò bozzetti e figurini per l’Italiana in 
Algeri, con la regia di Corrado Pavolini 
debuttando di fatto al Teatro alla Scala 
di Milano.
E finalmente è cosa fatta: Firenze 
ospiterà l’immenso archivio della sua 
vita, proprio in quello che fu il tribunale 
in piazza San Firenze a un passo da 
piazza Signoria. Dopo un estenuante 
tira e molla durato anni, dopo che il 
comune all’inizio gli aveva offerto la 
palazzina Liberty del Carnielo in piazza 
Savonarola e il maestro già da subito 
aveva espresso seri dubbi sul luogo, 
tutto il materiale usato per i suoi film, 
i migliaia di bozzetti, i più di 140 mila 
libri (tra cui Francesco scritto nel 2014 
e tratto dal suo film Fratello Sole Sorella 
Luna), oltre ai costumi usati da giganti 
come Maria Callas e Liz Taylor e le 
testimonianze delle più famose opere 
eseguite in tutto il mondo, ecco. Tutto 
questo materiale resterà per sempre a 
Firenze. 
Il progetto è già stato varato e firmato 
da entrambe le parti: Comune e 
Zeffirelli. Un progetto nel quale si legge 
che al piano terreno troveranno spazio 
la sala della musica, e il museo dedicato 
alle arti dello spettacolo con importanti 
pezzi della sua collezione privata. Al 
primo piano suddivisi in circa una 
decina di ambienti, ci saranno una 
grande sala polifunzionale per incontri 
e proiezioni di film, la biblioteca e la 
scuola delle arti e dello spettacolo 
aperta agli studenti di tutto il mondo. 
Il Maestro Zeffirelli in persona, pur 
con gli acciacchi dell’età, ha fatto in 
San Firenze più di un sopralluogo. 
Addirittura non è fantasia l’idea di uno 

L’arte, la cultura,
il bello sono la
colonna sonora
della sua vita

Un grande Maestro 
discendente 
dal genio di 
Leonardo Da Vinci

scambio culturale con il regno della 
celluloide, cioè Hollywood.
L’imponente archivio di uno dei registi 
più celebrati del mondo comprende 
anche documenti e testimonianze 
autografe, oltre a tutto quello che 
concerne le opere firmate anche dal 
Maestro. E in questo nuovo luogo della 
creatività, esempio unico in Italia, per 
volere di Zeffirelli si darà anche ampio 
spazio anche alle realtà artigiane che 
stanno dietro allo spettacolo.
Il nome? Si chiamerà ovviamente 
Fondazione Zeffirelli per le arti e lo 
spettacolo e sono compresi laboratori 
didattici e cicli espositivi. Sarà qui 
che attraverso grandi professionisti ci 
si occuperà anche di formare nuove 
generazioni di artisti delle arti sceniche. 
E cioè registi, fotografi, costumisti, 
sceneggiatori, produttori. Ovviamente 
anche attori e musicisti. L’auspicio 
sarebbe inaugurare la Fondazione 
Zeffirelli per il compleanno del Maestro, 
il 12 febbraio. Chissà.
È la storia a lieto fine di un figlio 
di “NN” che diventerà senza 
dubbio uno fra gli illustri tra gli 
oltre cinquecentomila piccoli orfani 
passati dall’Istituto degli Innocenti di 

Firenze, luogo da secoli demandato 
all’assistenza all’infanzia dove fu 
abbandonata la prima bambina della 
storia, Agata Smeralda.
L’arte, la cultura, il bello sono la 
colonna sonora della sua vita. Le 
donne sono importantissime per lui, 
anche se Franco Zeffirelli, omosessuale 
dichiarato da sempre, senza ambiguità, 
senza mezze misure ma anche senza 
la necessità di scimmiottare ha nelle 
donne le amiche, le compagne e anche 
le muse ispiratrici che hanno riempito i 
suoi giorni insieme ai suoi amori. Primo 
tra tutti quello lungo e tormentato per 
Luchino Visconti.
Amiche come Coco Chanel, Maria 
Callas, Elisabeth Taylor, Montserrat 
Caballè che oggi vivono nelle centinaia 
di fotografie nella sua casa di Roma, 
sull’Appia Antica. Amiche incorniciate 

e appoggiate sui grandi tavoli.
Chiudo questo racconto sicuramente 
lacunoso, ma che disegna un po’ la 
personalità di questo personaggio 
unico al mondo che dovunque vada, 
in qualunque albergo alloggi, si porta 
dietro un’immagine del Cupolone di 
Firenze.
Chiudo e parlo di me e di lui: nel girare 
nella sua casa, tra le tante onorificenze 
– la regina Elisabetta lo ha nominato 
addirittura baronetto – e premi, indica 
la foto di Madre Teresa di Calcutta. E 
mi dice tenendomi la mano: “è stata la 
persona più meravigliosa che abbia mai 
incontrato. Lei è sempre nel mio cuore”.

Duse – Fantasia coreografica intorno ad 
Eleonora Duse

nella foto grande, sul set di Gesù di Nazareth (1977)
in basso, con Federico Fellini sul set di La Traviata, 
interprete Teresa Stratas (1983)
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dell’evoluzione del sistema scolastico. 
Tutte le riforme scolastiche d’impronta 
liberista degli ultimi decenni sono 
servite a uno scopo fondamentale, 
quello di bloccare la pericolosa mobilità 
sociale che era stata garantita dalla 
diffusione di un’istruzione pubblica di 
qualità dai costi molto ridotti. Le classi 
dirigenti si sono spaventate all’idea 
che i loro figli meno dotati potessero 
essere superati da giovani di classi 
inferiori più bravi a scuola e sono corsi 
ai ripari con l’aiuto della politica. Ed 
ecco gli enormi tagli all’istruzione 
pubblica, giustificati malamente con 
la necessità di equilibrare i conti 
dello stato – in realtà fuori controllo 
per altri motivi –, l’aumento continuo 
delle tasse universitarie, l’adozione 
di numeri chiusi e di test attitudinali 
che dovrebbero essere garanzia 
meritocratica e sono nei fatti governati 
da criteri di selezione di classe. Nel 
mondo di Divergent la società di è 
trasformata definitivamente in struttura 
castale, il passaggio da una casta 
all’altra è estremamente difficile, 
e i giovani che nei test attitudinali 
dimostrano di avere la qualità di poter 
appartenere a gruppi diversi, insomma 
i più talentuosi e creativi, sono 
considerati una minaccia mortale per la 
società, perseguitati ed esclusi.
Il terzo tipo di distopia popolare 
è il celebre Harry Potter, la saga 
più venduta della storia e più vista 
al cinema. Ideato da una sincera 
democratica come J.K. Rowlings, 
la saga del maghetto contiene in 
realtà una solida visione politica. La 
giovanissima generazione di maghi 
accolti alla scuola di Hogwarts 

interpretata da Jennifer Lawrence, è 
probabilmente l’esempio più perfetto. 
Il mondo futuribile immaginato da 
Collins è lo sviluppo quasi matematico 
delle tendenze oligarchiche di questi 
ultimi decenni, portato alle estreme 
conseguenze, dopo l’inevitabile 
previsione di un conflitto termo 
nucleare di vasta portata. La società è 
trasformata in una dittatura personale 
di un presidente, Snow, a capo di 
una comunità di ricchi nullafacenti 
concentrati nell’opulenta Capitol, 
che sfruttano brutalmente il lavoro 
sottopagato di una moltitudine di 
lavoratori di dodici distretti sottoposti 
all’autorità centrale attraverso un feroce 
stato di polizia. Non bastasse, i distretti 
sono chiamati ogni anno a offrire i 
propri giovani agli Hunger Games, un 
reality di sopravvivenza nel senso pieno 
del termine, che serve ad alimentare a 
un tempo la paura e il consenso intorno 
al regime. Capitol è infatti una società 
dello spettacolo, nel senso debordiano, 
dove il massimo di show distrae dalla 
segretissima gestione del potere.
Le giovani generazioni sono le 
principali vittime di un altro incubo 
di successo, la serie Divergent di 
Veronica Roth, ambientata in una 
Chicago dove sopravvive l’ultimo 
gruppo umano superstite alla guerra 
nucleare. Se Hunger Games è l’iperbole 
della società oligarchica, Divergent lo è 

segue dalla prima

Per l’utopia?
Andiamo a teatro
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che con il loro ideale modo di vivere 
hanno come scopo la perfezione come 
armonia.
Le utopie si rivelano dunque come 
dei progetti dell’immaginazione 
umana. Anche se le utopie nel corso 
del Novecento hanno investito tutte 
le forme dello scibile – dall’arte alla 
letteratura, dalla scienza all’architettura 
– quelle di carattere politico e sociale 
sono di gran lunga le più numerose. 
Quando gli scrittori di utopie parlano 
di un altro mondo, il loro non è solo 
un sogno o una nostalgia, bensì la 
proposta di qualcosa da realizzarsi e a 
cui tendere. Spesso al fondo dell’utopia 
è un radicato senso di frustrazione 
e insoddisfazione nei confronti della 
realtà coeva. In ogni caso il sogno 
implica una critica della realtà presente.

Eugenio Giani
*Presidente del Consiglio regionale 

della Toscana

Utopia e politica
fra sogno e realismo

Nuovo Teatro made in Italy, curato 
da Valentina Valentini, si compone di 
cinque saggi di impianto storico tesi 
a enucleare i fatti significativi di un 
fenomeno artisticamente rilevante, in 
un arco di tempo che va dal 1963 al 
2013. Un fenomeno che ha trasformato 
radicalmente il pensiero e la pratica 

del teatro in Italia, in grado di reggere 
il confronto con le esperienze coeve, in 
Europa e in America. Il volume inscrive 
il teatro in un orizzonte contiguo alle 
altre arti ricostruendo un intreccio di 
relazioni che hanno fatto del teatro un 
crocevia attraverso il quale rileggere 
l’intera storia della seconda metà 
del Novecento: i suoi aspetti sociali, 
le ideologie, le tendenze, i costumi, 
l’estetica.
I tre capitoli tematici (dedicati ai modi 
compositivi del Nuovo teatro, allo 
spazio e alle fenomenologie attoriali) si 
intrecciano e si sfaccettano attraverso 
le riflessioni e le analisi di Anna 
Barsotti, Cristina Grazioli e Donatella 
Orecchia che riguardano: la matrice 
popolare della formazione dell’attore 
nel Nuovo Teatro, la peculiarità 
dell’attore-autore italiano; l’utilizzo 
della luce come potenziale dinamico 
dell’evento spettacolare.
Al volume è collegato il sito web 
“Nuovo Teatro Made in Italy” 
(nuovoteatromadeinitaly.it) che 
raccoglie e mette a disposizione 
dei lettori una ragionata scelta di 
documenti su alcuni dei protagonisti 

Anna Testa: registi, compagni di 
lavoro, amici, attori, con i quali la 
grande attrice ha condiviso vita e 
palcoscenico.
Testimonianze di: Renzo Arbore, 
Giorgio Armani, Anna Bonaiuto, 
Ferdinando Bruni, Elio De Capitani, 
Annabella Cerliani, Vittorio 
Franceschi, Giovanna Guida, Gabriele 
Lavia, Anna Melato, Eros Pagni, 
Bruna Parmesan, Carlo Repetti, Marco 
Sciaccaluga, Toni Servillo, Franca 
Valeri.
“Anche se l’avevo fotografata già 
nel 1973 a Spoleto nell’Orestea di 
Ronconi, feci la sua conoscenza nel 
1978 quando, lavorando per la Rai, 
andammo a casa sua, in via dei 
Coronari a Roma, ad intervistarla per 
la trasmissione Video Sera. Rimasi 
subito affascinato da quella minuta 
figura di donna, bellissima, con i 
capelli lisci a caschetto, sdraiata sul 
letto della sua camera color lilla, che, 
ignorando le domande di Catherine 
Spaak, che era l’intervistatrice, 
parlava a raffica di tutto: della sua vita 
artistica, di quella privata, dei suoi 
amori, dei colleghi e poi di cinema, di 
teatro, di politica. Qualche anno dopo, 
il teatro: con la regia di Giancarlo 
Sepe, prima in Vestire gli ignudi, poi 
nell’indimenticabile Medea, spettacolo 
molto travagliato e sentito. Ricordo 
che non se ne veniva fuori. Durante 
le prove: dubbi, paure, scontentezza, 
discussioni su tutto. La svolta arrivò 
a un giorno dal debutto, quando 
Mariangela, senza consultare nessuno, 
si presentò alla prova generale con 
i capelli di un colore biondo chiaro, 
tagliati cortissimi, quasi a zero, 
che, con i suoi occhi penetranti e 
malinconici, la facevano veramente 
apparire come una divinità greca. Lo 
spettacolo ebbe un successo strepitoso 
e lei conservò quel taglio di capelli per 
tutta la vita”.

Tommaso le Pera

Questo volume, con la prefazione 
del critico teatrale di Repubblica 
Rodolfo di Giammarco, presenta una 
raccolta fotografica degli scatti di 
Tommaso Le Pera, il più importante 
fotografo teatrale italiano con il più 
vasto archivio fotografico europeo sul 
teatro. Le Pera ha avuto il privilegio 
di immortalare gli spettacoli più 
significativi della grande attrice 
milanese dagli anni Settanta agli 
anni Duemila; un documento unico, 
un percorso teatrale che parte 
dall’Orestea di Ronconi del ’73 e 
si chiude con uno dei suoi ultimi 
spettacoli, Sola me ne vo…, un one 
woman show in cui con grande ironia 
la Melato si racconta, dagli esordi fino 
ai successi internazionali.
Insieme alla sezione fotografica, che 
consta di 250 foto, completa il ritratto 
dell’artista una raccolta di omaggi 
e ricordi a cura della giornalista 

e degli spettacoli più significativi del 
teatro italiano fra il 1963 e il 2013. 
Luogo di approfondimento dei discorsi 
condotti nel volume, offre un ambiente 
malleabile nella consultazione, 
rigoroso nella scientificità, capace di 
essere arricchito nel corso del tempo.

assiste, lungo la serie di sette libri, al 
progressivo affermarsi di un regime 
razzista capeggiato da Lord Voldermort, 
i cui riferimenti biografici e psicologici 
alla figura di Adolf Hitler sono fin 
troppo espliciti. Nello scontro finale 
l’eroe Potter e il suo giovane esercito 
saranno protagonisti di una vera e 
propria guerra di liberazione ispirata 
all’esempio dei padri: una specie di 
messaggio sulla necessità di un nuovo 
anti fascismo contro un neo nazismo 
dilagante.
Da brave rabdomanti degli umori 
popolari le tre autrici, Collins, Roth e 
Rowlings, ci raccontano il sentimento 
di paura del futuro che domina nel 
pubblico adolescente. Un sentimento in 
parte giustificato dalle molte minacce 
catastrofiche che si addensano sul 
loro orizzonte, dai disastri climatici 
alla diffusione delle armi nucleari, 
all’aumento delle disuguaglianze 
al ritorno del nazionalismo e delle 
ideologie razziste, in un paesaggio 
generale di deperimento dei valori 
democratici. Ma anche un sentimento 
di paura indotto dai guardiani dello 
status quo, il cui messaggio alle nuove 
generazioni è chiaro: se vi lamentate 
del presente, se vi sentite più poveri 
e con meno speranze dei vostri padri, 
considerate che vivete pur sempre nel 
migliore dei mondi possibili e in futuro 
potrebbe andare molto peggio. Per 
questo è importante oggi ricordare che 
potrebbe anche andare molto meglio, 
ritrovare il sogno di un’utopia negata. 
E forse si potrebbe ricominciare proprio 
dal teatro, che rimane uno dei terreni 
d’espressione libera, meno controllata. 
Magari anche soltanto perché è meno 

importante e ricco della politica o del 
cinema o della televisione o dei social 
networks e dunque meno controllato 
dal potere. Tornare a teatro, almeno 
qui, a volere l’impossibile perché 
l’impossibile possa un giorno accadere 
anche altrove.

Curzio Maltese
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