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INTERVISTA

L’attore del DI, Giuseppe Nicodemo 
propone il suo elenco di cinque testi

Quest’anno ricorrono i 160 anni 
dalla pubblicazione di «Delitto e castigo»

CLASSICI I LIBRI PREFERITI

2|3 6 7
A colloquio con Ivan Jeličić, storico 
dell’Università di Fiume

Lo studioso, reduce da un recente soggiorno di ricerca 
a Roma, riflette sulle eredità del Novecento e le fragilità 
del nostro tempo

Il capolavoro di Fëdor Dostoevskij aprì le porte 
al romanzo psicologico, conducendo il lettore 
in un viaggio nella psiche umana

Il nostro interlocutore ha deciso di presentare 
i volumi che hanno lasciato un’impronta 
indelebile nelle varie fasi della sua vita
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INTERVISTA  di Ornella SciuccaV
iviamo un tempo friabile, inquieto, 
attraversato da una promessa di 
avvenire che si lascia intravedere 

senza mai consegnarsi davvero. La storia 
recente appare segnata da scosse continue, 
da mutamenti di scala planetaria, da un 
progressivo logoramento delle grammatiche 
politiche, simboliche e civili entro cui il 
secondo Novecento aveva creduto di poter 
inscrivere una qualche idea di stabilità. In 
questo quadro, il riemergere della guerra 
interstatale nel cuore dello spazio europeo, 
l’irrigidimento dei discorsi identitari, 
l’affanno delle democrazie liberali, la 
radicalizzazione dello spazio pubblico, la 
crisi ecologica, l’accelerazione tecnologica, 
perfino la metamorfosi delle città, 
sollecitano la riflessione storica a misurarsi 
con uno sguardo all’altezza della profondità 
dei processi e della complessità del presente. 
Più ancora, impongono la necessità di tenere 
insieme tempi lunghi e urgenze immediate, 
memoria e disincanto, stratificazione dei 
conflitti e responsabilità del presente.
È lungo questo crinale che si colloca il 
connazionale Ivan Jeličić, storico formatosi 
fra Trieste, Budapest e Fiume, oggi docente 
presso l’Università di Fiume, alla Facoltà 
di Lettere e Filosofia, nel Dipartimento di 
Italianistica. Dopo la laurea triennale in 
Storia e la laurea magistrale in Studi storici 
all’Università degli Studi di Trieste, ha 
conseguito il dottorato europeo di ricerca 
in Storia delle società, delle istituzioni e 
del pensiero presso gli atenei triestino e 
udinese. Ha quindi svolto attività di ricerca 
postdottorale a Budapest, nell’ambito del 
progetto ERC NEPOSTRANS, dedicato alle 
transizioni postimperiali nell’Europa centro-
orientale. Oggi insegna storia e cultura 
italiana, civiltà italiana, relazioni culturali 
italo-croate e corsi dedicati alla multietnicità 
delle città nella storia contemporanea.
La conversazione ha preso avvio dal suo 
recente soggiorno romano, direttamente 
connesso al progetto di ricerca che coordina 
sull’elaborazione memoriale del confine 
orientale dell’Italia fascista fra Fiume 
e l’Istria. Da questo punto iniziale si è 
sviluppato un discorso ampio e serrato, che 
ha attraversato le memorie rimosse della 
Grande guerra, le fratture del Novecento 
adriatico, le modalità di costruzione dello 
spazio pubblico, il riemergere di simboli 
identitari nel tessuto urbano, fino ad aprirsi 
alle inquietudini del presente, alla questione 
ecologica e alle ambivalenze dell’intelligenza 
artificiale. Sullo sfondo, una convinzione 
netta che attraversa tutto il suo ragionare, 
ovvero che la storia, quando viene esercitata 
con consapevolezza critica, restituisce 
spessore e profondità a ciò che il dibattito 
pubblico tende costantemente a ridurre.

Tracce, vuoti, sopravvivenze

Come ha preso forma il soggiorno 
romano che l’ha condotta a Tor Vergata, 
e in quale traiettoria di ricerca si è 
inserito quel periodo di lavoro?

“Ho trascorso un mese a Roma come 
visiting professor presso l’Università 
degli Studi di Roma Tor Vergata, nel 
Dipartimento di Storia, Patrimonio 
culturale, Formazione e Società. Si è 
trattato soprattutto di un periodo dedicato 
alla ricerca, strettamente connesso a un 
progetto che coordino dall’ottobre del 
2025 nell’ambito dell’Ateneo fiumano, 
intitolato “La creazione del confine 
orientale dell’Italia fascista, cultura della 
memoria a Fiume e in Istria tra le due 
guerre”. L’intento è ricostruire, anche 
attraverso una mostra fotografica, il 
paesaggio dei monumenti legati alla 
Prima guerra mondiale esistenti fra Fiume 
e l’Istria, con particolare attenzione a 
quello che oggi corrisponde al territorio 
croato. Durante il soggiorno romano ho 
lavorato presso l’Archivio centrale dello 
Stato, l’Archivio diplomatico del Ministero 
degli Affari Esteri e in alcune biblioteche, 
nel tentativo di reperire materiali 
relativi a Fiume e all’Istria connessi alla 
costruzione di monumenti, lapidi e targhe 
commemorative, ragionando in chiave 
comparativa sul resto dell’Italia di quel 
periodo storico. In quello stesso contesto 
ho avuto anche l’opportunità di presentare 
il lavoro agli studenti del corso di Global 
History del collega Enrico Acciai. Vorrei 
ricordare, inoltre, Jacopo Pilli, ricercatore 
post-dottorale presso la medesima 
università romana. È stata un’occasione 
preziosa, perché questa ricerca prova a 
ricomporre una memoria materiale oggi 
largamente frammentaria, sopravvissuta 
spesso soltanto in tracce indirette, 
in fotografie, in documentazione 
amministrativa, in notizie sparse”.

Fra i materiali emersi dalle ricerche, 
quali acquisizioni le sono sembrate più 
rilevanti?

“Una delle piste più interessanti riguarda 
l’ossario dei granatieri al cimitero di 
Cosala. Oggi sulla sua attribuzione non vi 
sono praticamente più dubbi, perché una 
pubblicazione della nipote del futurista Mino 
Somenzi conferma che fu lui a concepirlo. 
Quanto alla datazione, non disponiamo 
ancora di un riferimento definitivo, tuttavia 
sappiamo che i lavori iniziarono nell’estate 
del 1919 e che con ogni probabilità si 
conclusero nel novembre del 1920, oppure 
nella prima metà del 1921. Dal mio punto 
di vista si tratta di un caso significativo 
per diverse ragioni. La maggior parte dei 
granatieri venne poi traslata nella cripta di 
Cosala, mentre alcuni furono riportati nei 
luoghi d’origine su richiesta delle famiglie. 
Erano cittadini del Regno d’Italia giunti 
a Fiume e morti a causa dell’epidemia di 
febbre spagnola. Dai dati oggi disponibili 
risulta che avessero in media circa ventisei 
anni. In seguito furono assorbiti entro una 
narrazione eroica della liberazione di Fiume, 
mentre in realtà parliamo di ragazzi molto 
giovani, segnati dall’esperienza della guerra 
e morti in quelle circostanze. Permangono, 
inoltre, alcuni elementi oscuri. Vi è, per 
esempio, una piccola lapide con la scritta ‘qui 
giacciono i resti di nove soldati italiani’, però 
non è chiaro né chi siano questi nove soldati, 
né quando quella lapide sia stata collocata. 
È proprio questo uno degli aspetti che più 
mi interessa, vale a dire la biografia dei 
monumenti, il loro trasformarsi nel tempo, 
ciò che vi viene aggiunto, rimosso, ridefinito. 
Un monumento, in fondo, non è mai un 
oggetto immobile, bensì un dispositivo che 
accumula significati differenti a seconda delle 
epoche che attraversa”.

Topografie fragili della memoria storica

Che cosa rivela, su scala più ampia, 
questo lavoro di ricognizione fra 
monumenti, targhe e memorie residuali 
disseminate nello spazio istriano?

“Rivela, innanzitutto, quanto sia ancora 
limitata la nostra conoscenza. In molte 
località dell’Istria esistevano lapidi, targhe, 
monumenti, in larga parte rimossi nel 
corso del tempo. Penso, per esempio, a 
una targa dedicata ai pisinesi che avevano 
combattuto nella Prima guerra mondiale 
per l’Italia, verosimilmente inaugurata nel 
1927, poi rimossa probabilmente dopo il 
1945, trasferita in un magazzino comunale 
e infine confluita nel Museo civico di 
Pisino. Il nostro interesse è raccogliere e 
mappare questo spazio, ricostruire ciò che 
esisteva, individuare i soggetti promotori 
– associazioni locali, amministrazioni 
comunali, associazioni combattentistiche, 
Marina. Un elemento cruciale riguarda le 
temporalità. Non è indifferente erigere un 
monumento nel 1919 oppure nel 1925, 
perché mutano il clima politico, il lessico 

della commemorazione, il rapporto con 
il regime. Incide anche la dimensione 
economica, poiché la realizzazione di un 
monumento comporta costi significativi, 
che nelle piccole comunità agricole risultano 
ancora più gravosi. Il nodo più delicato 
concerne tuttavia le memorie escluse. La 
narrazione della Prima guerra mondiale nel 
periodo tra le due guerre si allineava alla 
prospettiva italiana, mentre una cospicua 
parte della popolazione aveva combattuto 
nell’esercito asburgico. Oggi sappiamo che gli 
istriani caduti per l’Impero asburgico furono 
almeno 2.700. Queste vite non trovarono 
spazio nella memoria pubblica del ventennio, 
poiché risultavano incompatibili con quel 
quadro interpretativo. Il paradosso è che, 
dopo la Seconda guerra mondiale, quasi 
non rimane più nulla. Si apre una sorta di 
vuoto, o meglio una sopravvivenza minima, 
marginale, talvolta relegata a luoghi remoti, 
sottratti allo sguardo e alla consapevolezza 
collettiva”.

La sua ricerca conduce spesso verso 
Fiume come luogo di passaggio, frattura 
e ridefinizione. In che senso questa 
città costituisce un caso così complesso?

“Per Fiume la situazione è particolarmente 
complessa. Se per l’Istria si possono 
individuare dinamiche relativamente più 
lineari, nel caso fiumano la transizione si 
presenta molto più articolata. Lavorando 
su questo periodo, mi sono reso conto, ad 
esempio, della centralità della cripta di 
Cosala. Oggi tendiamo quasi a dimenticare 
che quello è il luogo dedicato ai caduti 
per la Causa di Fiume. Il problema è 
che ci si interroga anche sul significato 
stesso di questa espressione. Nel periodo 
fascista, tale costruzione simbolica veniva 
presentata come un tutt’uno con la marcia 
su Roma, arrivando a essere ricondotta 
perfino alla guerra civile spagnola. Non a 
caso, tra i caduti sepolti nella cripta vi è 
anche un fiumano morto proprio in quel 
contesto. A un certo punto si aprì una 

  | Ivan Jeličić a Tor Vergata
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LA FATICA 
DEL SENSO 
STORICO

A COLLOQUIO CON IVAN JELIČIĆ, 
STORICO DELL’UNIVERSITÀ  

DI FIUME, SULLE EREDITÀ  
DEL NOVECENTO E LE FRAGILITÀ 

DEL NOSTRO TEMPO
  | Ivan Jeličić

nicchia, vi era uno spazio disponibile, e 
vi fu collocato anche lui. Ciò che trovo 
particolarmente interessante è che, 
nel secondo dopoguerra, emergono 
questioni nuove, come la riapertura della 
cripta, la ridefinizione delle iscrizioni, 
la scelta del linguaggio da adottare. Se ci 
chiediamo quale sia la narrazione della 
Prima guerra mondiale a Fiume negli 
anni successivi, dobbiamo riconoscere 
che il conflitto in sé conta meno della 
transizione, vale a dire di quegli eventi 
selezionati e reinterpretati per sostenere 
un determinato orientamento politico 
e ideologico. Dopo il 1945, tuttavia, su 
tutto questo cala quasi l’oblio. È proprio 
questa sequenza – appropriazione, 
selezione, cancellazione – a rendere 
Fiume un osservatorio particolarmente 
rivelatore”.

Il presente saturo di segni, povero di storia

Nel dibattito pubblico contemporaneo 
il fascismo viene spesso ricondotto a 
letture semplificate e schemi rigidi. 
Qual è la sua impressione rispetto a 
queste dinamiche e, più in particolare, 
rispetto a quanto conosciamo oggi del 
caso fiumano fra le due guerre?

“Mancano, innanzitutto, ricerche 
sistematiche, puntuali, in grado di 
delineare la trama concreta della vita 
cittadina. Si discute molto di fascismo, 
tuttavia resta poco chiaro cosa conosciamo 
davvero di Fiume fra le due guerre, delle 
condizioni quotidiane, delle dinamiche 
sociali, amministrative, culturali. Per 
affrontare queste questioni sarebbero 
necessari studi più approfonditi. 
Disponiamo di contributi importanti, i 
lavori di Antonella Ercolani, le sintesi di 
Raul Pupo, alcuni interventi di Giovanni 
Stelli, le ricerche di Marko Medved sulla 
dimensione ecclesiastica, le indagini di 
Sanja Simper sulle persecuzioni degli 
ebrei nel periodo fascista, o gli importanti 
lavori sulla storia dell’arte di Julija Lozzi-
Barković. Si tratta però, in larga misura, 
di tasselli che non compongono ancora 
un quadro complessivo. Prendiamo, ad 
esempio, proprio il lavoro di Simper. 
Ne emerge che gli impiegati comunali 
incaricati di censire chi fosse di ‘razza 
ebraica’ in base alla nuova legislazione 
svolsero il loro compito senza forme 
di opposizione. È un dato che solleva 
interrogativi rilevanti. Oppure penso 
a quanto mi ha raccontato il nipote di 
Giuseppe Arrigoni, il quale nelle memorie 
del padre leggeva evocati episodi di 
scherno rivolti a ragazzi ebrei all’interno 
di quella che oggi è la scuola ‘Belvedere’. 
Anche questo costituisce un frammento   | Roma, rione Borgo. Il monumento ai caduti della Prima guerra mondiale

significativo per riflettere sull’incidenza 
della propaganda e sulla sua penetrazione 
nei comportamenti quotidiani. Nel 2022, 
in occasione di un convegno dedicato 
al centenario della marcia su Roma, si 
discuteva proprio di come definire il 
fascismo. Qualche mese prima ero stato 
a Firenze, a un incontro dell’Associazione 
Internazionale per gli Studi Comparati sul 
Fascismo, la ComFas, dove era emersa la 
questione se si potesse o meno considerare 
la Russia di Putin uno Stato fascista. 
Alcuni studiosi ritenevano di no, rilevando 
l’assenza di elementi ritenuti necessari 
a tale definizione. Credo che, talvolta, 
questa etichetta venga applicata in modo 
improprio, senza che ciò comporti alcuna 
attenuazione della gravità dei fenomeni cui 
si riferisce”.

Come interpreta la ricomparsa di 
scritte, graffiti e simboli politici nello 
spazio urbano contemporaneo?

“Dopo gli anni Novanta abbiamo vissuto 
in un contesto nel quale, a mio avviso, 
non si è sviluppata una revisione 
storiografica adeguata né un confronto 
realmente approfondito sulla Seconda 
guerra mondiale e sulla Lotta popolare di 
liberazione, con tutte le sue implicazioni. 
Si è piuttosto affermato un mutamento 
radicale della narrazione, che ha finito 
per aprire spazio a forme di nazionalismo 
particolarmente accentuate. In questo 
quadro si è assistito anche al recupero di 
simboli che, in una società democratica, 
difficilmente troverebbero legittimazione. 
A ciò si aggiunge il ruolo delle tifoserie, 
che in molte realtà europee risultano 
prossime a sensibilità di destra. Una 
componente del loro immaginario si 
esprime proprio attraverso l’uso di croci 
celtiche e altri segni che progressivamente 
si diffondono nello spazio urbano. Non 

sempre è chiaro quanto chi li utilizza 
ne colga pienamente il significato 
storico, tuttavia l’effetto pubblico 
rimane problematico. Su questo sfondo 
interviene anche una trasformazione 
sociale particolarmente rapida. Dopo 
il Covid, a Fiume come nel resto della 
Croazia, il volto della città è mutato in 
tempi molto brevi. Oggi sono presenti 
persone arrivate dal Nepal o da altri 
Paesi, così come, in direzione opposta, 
molti cittadini continuano a partire verso 
l’Irlanda o la Germania. Processi che in 
altri contesti, come in Italia o in Francia, 
si sono distribuiti nell’arco di decenni, 
qui si sono concentrati in pochi anni. 
In assenza di politiche adeguate, questo 
genera inevitabilmente paure e tensioni”.

Il tempo dell’incertezza sistemica

Portando il discorso sul presente, a 
suo giudizio stiamo vivendo una fase 
storica particolarmente fragile?

“Credo di sì. Penso, per esempio, a 
quando Donald Trump ha evocato la 
possibilità di una presa della Groenlandia. 
Il punto non è tanto la provocazione in 
sé, quanto ciò che lascia intravedere. 
Per decenni abbiamo dato per acquisito 
un equilibrio tra Stati Uniti ed Europa, 
fondato anche sulla NATO, sull’idea 
di un sistema di alleanze in grado di 
garantire stabilità. Quando il presidente 
degli Stati Uniti arriva a esprimersi in 
questi termini rispetto a un territorio 
appartenente alla Danimarca, quindi a 
un Paese membro della stessa alleanza, 
diventa evidente che quel quadro si sta 
incrinando. A mio avviso ci troviamo in 
un momento in cui l’ordine costruito dopo 
la Seconda guerra mondiale si consuma 
progressivamente. Alcuni interpretano 
questa fase come un ritorno a logiche 
proprie dei grandi imperi, impegnati a 
ridefinire sfere di influenza e spazi di 
controllo. Parallelamente, si osserva anche 
un sostegno non pienamente coerente 
all’Ucraina di fronte a un’aggressione 
evidente da parte della Russia. Vi è poi un 
ulteriore elemento, che riguarda la nostra 
prospettiva. Spesso restiamo ancorati a 
uno sguardo fortemente eurocentrico, 
che tende a sottovalutare il ruolo della 
Cina, ormai presenza strutturale e sempre 
più incisiva nello spazio africano. Anche 
questo contribuisce a rendere il quadro 
complessivo più instabile e difficile da 
interpretare”.

Fra le molte inquietudini che 
attraversano il nostro tempo, quale 
le sembra più rilevante? E quale 
riflessione le suscita l’intelligenza 
artificiale?

“La catastrofe che vedo profilarsi con 
maggiore evidenza è quella ecologica. In 
questo quadro torna, inevitabilmente, 
anche la presidenza Trump, poiché gli 
Stati Uniti si sono ritirati dal protocollo di 
Kyoto per la riduzione delle emissioni di 
gas serra, così come dall’Organizzazione 
Mondiale della Sanità, mostrando una 
più generale difficoltà a riconoscere in 
chiave internazionale problemi che, per 
loro natura, riguardano l’intera collettività 
globale. È questo, probabilmente, 
l’aspetto che mi preoccupa maggiormente, 
soprattutto per le conseguenze sulle 
giovani generazioni. A un certo punto 
la questione si riduce a un interrogativo 
essenziale, se avremo ancora un pianeta 
da lasciare a chi verrà dopo di noi. Per 
quanto riguarda l’intelligenza artificiale, 
la considero un’arma a doppio taglio. 
Trent’anni fa, con l’avvento di internet, 
si pensava che l’accesso a una quantità 
pressoché illimitata di informazioni 
avrebbe prodotto automaticamente un 
miglioramento complessivo. Oggi sappiamo 
che non è così. Le potenzialità dell’IA sono 
enormi, anche in ambito accademico. Ci 
troviamo, per esempio, di fronte a elaborati 
formalmente impeccabili consegnati da 
studenti che sappiamo non possedere 
quel livello espressivo. Posso comprendere 
l’uso di questi strumenti come supporto, 
per affinare una formulazione o ricevere 
suggerimenti, tuttavia, quando diventano 
un mezzo per sottrarsi al lavoro 
intellettuale, si apre un problema. Vi è 
poi un ulteriore rischio. Se tali strumenti 
consentono di svolgere un compito in una 
frazione del tempo richiesto in passato, 
questo potrebbe tradursi semplicemente 
in un aumento delle richieste e, di 
conseguenza, della pressione lavorativa. 
Occorre infine mantenere una certa cautela, 
perché non di rado l’intelligenza artificiale 
produce errori”. 
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ARCHITETTURA  di Ivana Precetti

TENDONI, ARENE E

CIRCHI, VARIETÀ  
E CINEMATOGRAFI 
ITINERANTI NELLA 
FIUME DI INIZIO 
NOVECENTO: UNA 
STORIA DI INGEGNO, 
CONCORRENZA  
E SOGNI INCOMPIUTI

C’
è una città che non smette mai 
di recitare. Lo fa anche d’estate, 
quando il caldo allontana il 

pubblico dai teatri chiusi e lo spinge verso 
l’aria aperta, verso i tendoni, le arene 
improvvisate, i palcoscenici eretti su piazze 
che di giorno servono ad altro. Questa 
città è Fiume, e la sua storia teatrale, anche 
quella che si svolge sotto il cielo, tra odori 
di salsedine e rumore di traffico portuale, 
è una storia di vitalità straordinaria, di 
ingegno, di contraddizioni amministrative e 
di sogni urbanistici rimasti a metà.
Il periodo della Secessione, tra la fine 
dell’Ottocento e i primi decenni del 
Novecento, coincide con una stagione di 
fermento culturale e demografico. La città è 
un crocevia di lingue, nazionalità, commerci 
e ambizioni. Ed è in questo contesto che 
i teatri estivi si moltiplicano, prendono 
forma, scompaiono, ricompaiono. Non si 
tratta soltanto di luoghi fisici, ma di un 
fenomeno sociale che racconta il modo in 
cui una comunità urbana sceglie di passare 
il proprio tempo libero.

Le piazze come palcoscenico

Nel vocabolario urbano di Fiume all’inizio 
del XX secolo, ci sono luoghi che tornano 
con insistenza nelle cronache degli 
spettacoli itineranti. Uno di questi è il 
Piazzale della Pescheria, a est del mercato 
del pesce, in via Giselle, quella che oggi si 
chiama via Zagabria. Un altro è la vicina 
Piazza del Fieno. Sono spazi liberi, non 
edificati – scrive la ricercatrice fiumana 
Nana Palinić nella sua monografia “Riječka 
kazališta” (I teatri fiumani) –, che la città 
non ha ancora deciso come usare, e che nel 
frattempo vengono messi a disposizione di 
chi ha qualcosa da mostrare. A inizio 1902, 
in questi luoghi si documentano le prime 
proiezioni di cinematografi itineranti. Il 
cinema è ancora una novità, un fenomeno 
di massa agli albori, e la sua presenza 
nelle piazze di una città come il capoluogo 
quarnerino non è casuale: i fiumani sono 
curiosi, cosmopoliti, abituati a guardare il 
mondo con occhi aperti. Accanto al cinema, 
continuano ad arrivare anche le attrazioni 
più antiche: spettacoli di marionette, musei 
anatomici, circhi, numeri di varietà.
Un ruolo importante lo gioca Piazza San 
Giovanni, chiamata così per la vicinanza 
alla cappella di San Giovanni Nepomuceno 
nell’area in cui scorre la Fiumara, e nota 
anche come piazza Scoglietto. Nel febbraio 
del suddetto anno, viene eretta qui una 
struttura temporanea per la proiezione 
cinematografica. Le descrizioni dell’epoca 
ce la restituiscono come un “ampio ed 
elegante spazio coperto da un tendone”: 
una definizione che dice molto sul gusto del 
tempo e sulla cura con cui anche le strutture 
provvisorie venivano allestite. Ma lo spazio 
che più di tutti torna nelle cronache è 
quello di via Fiumara, accanto al vecchio 
impianto del gas, il cosiddetto Gas vecchio, 
con radici ancora più lontane: quella zona 
veniva già utilizzata per spettacoli dal 1854. 
È una delle coordinate fisse della vita di 
intrattenimento cittadina, un luogo che si 
aggiorna nel tempo pur restando fedele alla 
propria vocazione.

Un appuntamento fisso

Il 3 dicembre dello stesso anno, nel cortile 
dell’albergo “Sušak”, che disponeva già di 
una sala teatrale dal 1900, viene montato 
il tendone del circo Zavatta. Un nome che 
tornerà più volte nelle cronache fiumane, 
quasi un appuntamento fisso col gusto del 
pubblico locale. All’inizio del 1904, in Piazza 
San Giovanni compare il cinematografo 
Bioscop, mentre in zona Fiumara si 
inaugura una nuova stagione. Il 3 aprile 
di quell’anno, Gustav Seifert allestisce 
in quel luogo il suo “Museo anatomico”, 
un’attrazione che aveva già percorso tutto 
l’Impero austro-ungarico. L’anno successivo, 
la stessa area continua a essere frequentata 
da proposte analoghe. All’inizio del 1905, 
nel padiglione di via Fiumara si esibisce 
l’artista russo Kobelkoff. Il 24 giugno, la 
compagnia americana di vaudeville guidata 
da P. Valers costruisce nel medesimo luogo 
una propria struttura temporanea: una 
testimonianza di quanto Fiume fosse 
inserita nei circuiti internazionali dello 
spettacolo, capace di attrarre compagnie 
transoceaniche. Nello stesso anno, in questa 
zona torna il Teatro elettro-bioscopio 
Lifka, un cinema-teatro itinerante dotato 
di un generatore elettrico da 40 cavalli, 
usato per alimentare sia il proiettore sia 
l’illuminazione dello spazio. La luce elettrica 
non è solo un fatto tecnico: è un elemento 
scenico e commerciale. Un teatro illuminato 
elettricamente è un teatro moderno, 
attraente e sicuro.

La svolta del cinema stabile

Il 1906 è un anno di svolta. Fiume ottiene il 
suo primo cinematografo stabile, il Salone 
Edison, e nel 1907 ne seguono altri. Le visite 
dei cinematografi itineranti diventano meno 
frequenti, anche se le compagnie che offrono 
altri tipi di spettacoli continuano ad arrivare. 
Alla fine di luglio e all’inizio di agosto del 
1906, a Sušak esiste un teatro estivo con un 
programma di varietà. Un episodio curioso 
del febbraio 1910 getta una luce inaspettata 
sulla vita quotidiana di questi spazi. In zona 
Scoglietto viene allestita un’area chiamata 
“Panorama”, che probabilmente i giornali 
non avrebbero nemmeno registrato, se non 
si fosse verificato un furto. Il proprietario, 
Leonardo Blau, denuncia alla polizia ignoti 
ladri che si sono introdotti furtivamente nella 
struttura sottraendo, da una cassaforte chiusa 
a chiave, dodici orologi in argento e metallo, 
due revolver, due pugnali e quattro coltelli da 
tasca, per un valore superiore a cento corone. 
“Panorama” non è solo luogo di svago: è anche 
luogo di commercio, di circolazione di oggetti 
preziosi e di vita economica.
Nell’estate dello stesso 1910, sempre in 
Scoglietto, si esibisce il grande Circo dei 

fratelli Villand con cavalli addestrati. 
Viene costruita un’arena definita dalla 
stampa “solida ed elegante, lussuosamente 
allestita, di costruzione americana”, coperta 
da tendone e illuminata elettricamente. 
L’interno è organizzato con sei categorie di 
prezzo per i posti, con posti riservati, balconi 
da cinque posti ciascuno e una galleria. Siamo 
lontani dall’improvvisazione delle prime 
strutture provvisorie: questo è un vero teatro 
temporaneo, con tutto quello che un teatro 
deve avere. Nel maggio del 1913 torna il circo 
Zavatta; a settembre tocca al circo Krateyl, 
che merita menzione particolare perché 
dimostra la complessità crescente di queste 
strutture. Dispone di 80 artisti, 50 cavalli e 5 
cammelli, con balconi e palchi, posti separati 
con sedie, e biglietti prenotabili. Non è più 
un tendone improvvisato: è un’impresa 
organizzata, con strutture tecniche sofisticate 
e un pubblico fedele, che torna spesso.

Il Piano Grassi: il sogno di un teatro in zona Potok

Che la situazione relativa ai teatri estivi 
fosse caotica e insoddisfacente, lo dimostra 
anche il fatto che i piani urbanistici 
dell’epoca prevedevano spazi per strutture 

SUL MARE
permanenti con questa funzione. Il Piano Grassi 
del 1904 prevedeva una scena estiva in zona 
Potok: una proposta visionaria che racconta 
molto delle ambizioni urbanistiche della città. Il 
testo del Piano è eloquente: “Alla fine della nuova 
strada che si sviluppa lungo il torrente (in croato 
“potok” significa torrente e da qui il nome dato 
al rione, noto per i tanti torrenti sotterranei che 
attraversano questo versante di Fiume) e che 
per tutta la sua estensione è delimitata da edifici 
di grandi dimensioni, il progettista immagina 
un edificio pubblico circondato da un parco, ad 
esempio un teatro estivo con caffè-ristorante, di 
medie dimensioni, indispensabile per una città in 
cui il movimento dei visitatori assume ogni anno 
un’importanza sempre maggiore”. Il ragionamento 
è sorprendentemente moderno: lo spazio culturale 
come calamita per gli ospiti, come investimento 
economico oltre che sociale.
Tra i piani non ancora esplorati della raccolta 
cartografica del DAR (Società degli architetti di 
Fiume) sono stati individuati un frammento del 
Piano Grassi del 1904 e alcuni fogli di un piano 
successivo del 1911, in scala 1:1.000. Tra questi 
si è conservato un foglio che raffigura la zona 
di Braida-Potok. Sulla base dello stato di fatto, 
tracciato in inchiostro nero, sono state sovrapposte 
in inchiostro rosso le linee progettuali delle strade 
e degli edifici. La parte centrale dell’area ha una 
forma triangolare irregolare delimitata da tre 
strade: la base è l’ex via Petrarca (l’odierna via 
Viktor Car Emin), il lato occidentale una strada 
larga 12 metri, il lato orientale una strada su due 
livelli viari sfalsati con muro di sostegno. L’asse 
centrale è attraversato da un viale largo 22 metri 
che segue il corso del torrente. Perpendicolari 
a questa arteria si dispongono altre strade che 
suddividono l’area in sei isolati irregolari. Cinque 
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 ARENE E PALCOSCENICI 
isolati meridionali sono destinati all’edilizia 
residenziale; lo spazio terminale a nord è 
previsto per il teatro estivo, su un lotto di 
forma approssimativamente triangolare con 
vertice arrotondato. Il teatro è in posizione 
centrale, sull’asse del viale, sul fondo di una 
naturale depressione del terreno, su una 
lieve altura che domina la zona residenziale 
circostante. Il progetto prevede profili di rampe 
e percorsi di accesso, palcoscenico e cavea ad 
anfiteatro, con un parco tutt’attorno. Nel punto 
di massima ampiezza, il teatro misura 31 metri, 
con una lunghezza complessiva di 43 metri e 
una superficie di circa 1.200 metri quadrati.
Il Piano Grassi, per la zona di Potok, è 
stato realizzato solo parzialmente. La parte 
meridionale degli isolati è stata edificata, in 
gran parte prima della Prima guerra mondiale, 
in parte nel periodo interbellico e postbellico, 
ma lo spazio destinato al teatro estivo è rimasto 
irrealizzato. Il sogno dell’anfiteatro di Potok non 
ha mai visto la luce.

L’Arena Odeon, il progetto che ce la fa

A differenza della periferica e mai realizzata 
scena di Potok, un altro spazio destinato a 
teatro estivo ebbe maggiore fortuna: l’Arena 
Odeon, costruita nel 1913 nell’area del vecchio 
impianto del gas, nel quartiere di Luki, a 
nord-est del centro cittadino. Il percorso 
che porta alla sua costruzione è tortuoso, 
e rivela le dinamiche di potere in gioco 
nella Fiume dell’epoca. Nel marzo del 1912, 
Pasquale Pallone, proprietario del cine-teatro 
Argentina, si rivolge al Magistrato chiedendo 
l’assegnazione di un terreno a 3 corone al metro 
quadrato di canone annuo, per costruirvi un 
teatro estivo, allegando il progetto, approvato 

con parere favorevole dall’Ufficio tecnico. La 
seduta del Magistrato del 4 marzo 1912 riserva 
però sorprese. Il consigliere Adelsfeld solleva 
la questione della distanza minima tra teatri, 
visto che nelle vicinanze c’è il Teatro Thalia. 
Brazzoduro si esprime a favore: trattandosi 
dell’istituzione di un teatro nazionale italiano, 
non può che sostenerlo, specie considerando 
che numerose baracche ottengono 
quotidianamente autorizzazioni analoghe. 
Meynier, Ossoinack e Celligoi si esprimono 
invece contro. Il progetto non viene approvato. 
Le ragioni del voto contrario di Celligoi sono 
abbastanza chiare. In quel periodo il progetto 
di Träxler per il nuovo Teatro Fenice era già 
pronto, ma il destino del teatro risultava ancora 
incerto. Proprio allora si stava costituendo la 
società per azioni Teatro Fenice, di cui Celligoi 
era uno dei principali azionisti. È comprensibile 
che egli vedesse nella costruzione di un 
ulteriore teatro una forma di concorrenza al 
proprio investimento.
Pallone, affiancato ora dal fratello Ettore, 
non si arrende. Il 25 aprile 1913 si rivolge 
nuovamente al Magistrato, proponendo di 
costruire il teatro estivo su un terreno di 
proprietà di Roberto Duimich, confinante 
con quello dell’ingegnere Cureto, all’angolo 
tra via Castello e via delle Mura – entrambe 
nell’odierna Cittavecchia –, con nuovi 
disegni. Nel frattempo la situazione urbana 
è cambiata: demoliti il vecchio monastero 
benedettino e la chiesa di San Rocco nella 
parte nord-orientale del nucleo storico 
di Fiume, i nuovi spazi liberi si rivelano 
particolarmente adatti alla proposta. Inoltre, 
la situazione del Teatro Fenice è ormai risolta: 
la sua costruzione è assicurata.

Il progetto descrive un teatro su area recintata 
di forma trapezoidale, leggermente ribassata 
rispetto alle strade. Il lato verso via Castello 
(l’odierna Pod voltun) è largo circa 22 metri, 
quello verso via delle Mura (l’odierna Pod 
Kaštelom) circa 30. L’ingresso è al centro 
del lato settentrionale. Nell’angolo nord-
orientale si trovano buffet e locali di servizio; 
all’estremità sud-occidentale il palcoscenico, di 
struttura in acciaio e legno, largo al massimo 
15 metri e profondo 8. Dietro la parte 
centrale del palco, separata dalle quinte, un 
corridoio accessibile da tre lati dà accesso a 
sette camerini per gli interpreti. Davanti al 
proscenio, curvo e sporgente, si trova la buca 
dell’orchestra, leggermente ribassata rispetto 
al piano di calpestio. Attorno all’orchestra, in 
tre file curvilinee, 24 tavoli con sedie.
La facciata verso la platea è divisa in tre parti: 
una sezione centrale più alta con tetto a due 
falde e due ali laterali più basse. Al centro, il 
portale del palcoscenico, largo 7 metri, alto 5, 
ad angoli arrotondati, è decorato con lesene, 
cornici, medaglioni e motivi geometrici e 
vegetali tipici dello stile Liberty. Il portale 
d’ingresso, di forma circolare nella parte 
superiore, presenta due lampade prolungate 
lungo gli stipiti e motivi circolari e vegetali 
applicati alle porte: il teatro non è solo spazio 
funzionale, ma oggetto estetico e segno 
urbano riconoscibile. L’Ufficio tecnico approva 
il 3 maggio, con alcune prescrizioni ovvero 
muri antincendio sul lato esterno del palco, 
scala aggiuntiva di sicurezza, dispositivi 
antincendio su palco e buffet, cavi elettrici in 
tubi del tipo Bergmann. Tutti i vicini danno 
il consenso; il permesso viene rilasciato il 27 
maggio 1913. I lavori durano quasi due mesi: 

il 15 luglio si richiede il certificato di agibilità, 
il sopralluogo avviene il giorno successivo, la 
licenza arriva il 28 luglio 1913. Il teatro viene 
inaugurato con ampia partecipazione e grande 
successo di pubblico. Rispetto al progetto, 
alcune modifiche vengono apportate in corso 
d’opera. Lo spazio per il pubblico è suddiviso 
in tre settori: posti separati in palchi-galleria 
(palchettone), platea di prima categoria e 
platea di seconda categoria. Il teatro è citato 
per l’ultima volta dalla stampa il 15 agosto 
1913. La sua sorte dopo quell’anno non è 
documentata.

«Quarnero», dove il teatro incontra il mare

Il progetto più straordinario dell’intera 
stagione fiumana è quello dello stabilimento 
balneare “Quarnero”, inaugurato nell’estate 
del 1913 sul molo frangiflutti della città. Solo 
ai fiumani poteva sembrare del tutto naturale 
costruire, nel cuore di un porto commerciale 
molto attivo, lo stabilimento balneare più 
elegante del Quarnero, sotto la cui struttura, 
a soli 10 centimetri di distanza, transitavano 
ogni giorno treni merci carichi di beni scaricati 
dalle navi. Fino al 1913 nel porto esistevano 
due stabilimenti balneari riservati agli uomini, 
piccoli e insufficienti. Una volta soppressi, i 
bagnanti non trovavano tratti di costa liberi 
che non fossero di competenza croata o 
ungherese, o non fossero occupati dal porto 
o dall’industria. La soluzione fu una sola: 
riservare un tratto di costa alla balneazione e 
costruirvi una struttura adeguata.
L’incarico viene affidato all’Ufficio tecnico 
cittadino, che lo delega agli specialisti Luigi 
Bescocca, Luigi Luppis e Venceslao Celligoi per 
il progetto preliminare, mentre lo sviluppo 
esecutivo per l’impresa costruttrice M. Müntz 
& Co. viene seguito da Luppis, Hering e 
Marussig. Lo stabilimento viene inaugurato 
domenica, 20 luglio 1913. “La Bilancia” non 
risparmia gli elogi: lo stabilimento balneare 
cittadino sul molo Maria Teresa, per la 
bellezza della costruzione, della posizione 
e per la comodità, può, secondo il giornale, 
competere con le migliori strutture di questo 
tipo in Europa.
La sfida tecnica è considerevole. Lo 
stabilimento si trova nel punto in cui il molo 
cambia direzione da ovest verso nord-ovest, 
dove la larghezza è di appena 12 metri, dei 
quali quasi la metà è occupata dai binari 
ferroviari. La soluzione è di geniale audacia: 
l’intero stabilimento viene sollevato su una 
struttura palafittata in acciaio alta 5 metri, 
sufficiente a garantire il passaggio del treno 
al di sotto. I progettisti sfruttano l’intera 
larghezza disponibile del molo, incluso lo 
spessore del muro e della scogliera, ottenendo 
19 metri per la struttura balneare. L’edificio 
è lungo circa 100 metri, con larghezza 
variabile tra 14 e 16,5 metri, articolato su 
tre livelli: piano inferiore per la struttura e 
le comunicazioni, primo piano con terrazza 
principale, secondo piano con terrazze di 
copertura. Agli angoli sul lato interno della 
baia si trovano torri scala in muratura; tra 
queste, altri due corpi scala con la parte 
superiore a sbalzo.
L’ampia terrazza centrale è aperta a sud e a 
nord, verso la baia e verso la città. Sul lato 
occidentale: buffet, cucina, scala principale, 
vani accessori e passaggio verso l’ala con 
spogliatoi per uomini. Sul lato orientale: un 
piccolo teatro estivo, cabine per bambini, scala 
principale con locali di servizio e passaggio 
verso l’ala con spogliatoi per signore. Sul lato 
meridionale delle terrazze laterali, scale che 
conducono alla zona di mare recintata e alle 
vasche per bambini; sul lato opposto, scale per 
le terrazze superiori, dove prendere il sole.
Il piccolo palcoscenico si trova sul lato 
orientale della terrazza principale, mentre 
la terrazza stessa, con i tavolini da caffè, 
funge da platea. Vi si svolgono soprattutto 
concerti, ma l’allestimento è adattabile 
anche a spettacoli di varietà. Il vantaggio 
supplementare, e qui la fantasia dei progettisti 
rivela tutta la sua originalità, è la possibilità 
di seguire il programma anche dalle terrazze 
superiori, che fungono da galleria e che, nelle 
ore serali, vengono trasformate in ristorante. 
Un concerto al tramonto, i bagnanti ai tavolini 
della terrazza principale, i commensali 
del ristorante sulle terrazze superiori che 
assistono allo stesso spettacolo da una 
posizione privilegiata: una commistione 
di funzioni che oggi diremmo ibrida e che 
allora era semplicemente il modo fiumano di 
intendere la vita. Lo stabilimento balneare 
e il teatro estivo al suo interno rimangono 
in funzione fino a dopo la Seconda guerra 
mondiale. Verso la fine del conflitto subiscono 
danni per i bombardamenti, ma non gravi. 
Tuttavia, nel corso della ricostruzione del 
porto di Fiume, viene presa la decisione di 
demolirli. Il “Quarnero” scompare, portandosi 
via la sua terrazza, i suoi tavolini, il suo 
palcoscenico e i suoi tramonti.

  | Uno dei siti nella Cittavecchia di Fiume in cui operò un teatro estivo
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IL LABIRINTO  
DELLA COSCIENZA
DI «DELITTO E CASTIGO»

TRA AMBIENTAZIONI SOFFOCANTI SOSPESE TRA MISERIA  
E PRECARIETÀ, IL CAPOLAVORO DI FËDOR DOSTOEVSKIJ PUBBLICATO  
NEL 1866 APRÌ LE PORTE AL ROMANZO PSICOLOGICO, CONDUCENDO  
IL LETTORE IN UN VIAGGIO PENETRANTE NELLA PSICHE UMANA

“A 
inizio di un luglio caldissimo, sul 
far della sera, un giovane uscì dallo 
stambugio che aveva in affitto nel 

vicolo S., scese nella strada e lentamente, quasi 
esitando si avviò verso il ponte di K”. È da que-
ste righe che iniziamo a inoltrarci per le vie di 
una San Pietroburgo spettrale assieme a Rodion 
Raskol’nikov, muovendoci tra il caldo insop-
portabile dell’estate russa e i deliri e tormenti 
morali del protagonista di uno dei romanzi più 
celebri di tutti i tempi: “Delitto e castigo” di 
Fëdor Dostoevskij.
Si tratta di un’opera profondamente innovativa 
e ipnotizzante, capace di scardinare le regole 
della narrativa ottocentesca per trascinare il let-
tore nei meandri più oscuri della psiche umana. 
Il romanzo si configura come un viaggio tra 
sogni, ambizioni e paure profonde, ponendo in-
terrogativi radicali su cosa sia giusto o sbagliato, 
sui limiti imposti dalle regole della società e su 
come l’ambizione umana si intrecci pericolo-
samente al desiderio di dimostrare la propria 
unicità.

Il conflitto di Raskol’nikov

Il capolavoro russo è, allo stesso tempo, un 
profondo romanzo psicologico e sociale che ri-
percorre il conflitto interiore di Raskol’nikov. 
Rodion è un giovane ex studente di legge che 
vive a San Pietroburgo in condizioni di estrema 
miseria; abita in una piccola stanza soffo-
cante, descritta quasi come un armadio o una 
bara, e conduce un’esistenza isolata, segnata 
dalla povertà, dalla fame e dall’impossibilità 
di proseguire gli studi. Orgoglioso, inquieto e 
tormentato, il protagonista è un personaggio 
profondamente contraddittorio: è dotato di 
grande intelligenza e sensibilità, ma allo stesso 
tempo appare dominato da idee radicali. È 
proprio questo crescente conflitto interiore a 
spingerlo verso il delitto da cui prende avvio il 
romanzo.
La storia editoriale dell’opera fu complessa: 
la prima puntata comparve sul “Messaggero 
russo” nell’inverno del 1866 e Dostoevskij do-
vette lavorare senza sosta, lottando contro il 
tempo per rispettare le scadenze della rivista, 
fino alla pubblicazione dell’ultima puntata 
a metà del 1867. Tuttavia, non ci troviamo 
di fronte a un giallo classico: fin dalle prime 
pagine, la voce narrante ci svela l’identità dell’as-
sassino e persino il suo movente. La grandezza 
dell’opera è infatti racchiusa nella profonda co-
noscenza delle dinamiche interne dell’uomo, a 
partire dai sensi di colpa che lo tormentano fino 
all’ambizione di dimostrare che esistono uomini 
“superiori”, capaci di porsi al di sopra della mo-
rale comune.

Il duello psicologico

Nel cuore del romanzo emerge la perturbante 
teoria di Raskol’nikov, che trova la sua massima 
espressione durante i serrati dialoghi con l’inve-
stigatore Porfirij Petrovič. Quest’ultimo non è 
un poliziotto tradizionale, ma un raffinato co-
noscitore dell’animo umano che non cerca prove 
fisiche, bensì la capitolazione psicologica del 
colpevole. Porfirij ha letto l’articolo di Rodion 
sugli uomini “straordinari” e lo incalza con una 
dialettica sottile, portandolo a esporre il nucleo 
della sua tesi: “Gli uomini, per legge di natura, si 
dividono in generale in due categorie: la prima 
comprende gli uomini ordinari, cioè il materiale 
che serve unicamente alla riproduzione della 
specie; la seconda comprende invece gli uomini 
che hanno il dono o il talento di dire una parola 
nuova nel loro ambiente – spiega Raskol’nikov 
tra le pagine del romanzo –. I primi devono vi-
vere nell’obbedienza e non hanno il diritto di 
oltrepassare la legge; i secondi invece hanno il 
diritto di permettere alla propria coscienza di 
oltrepassare certi ostacoli, ma solo nel caso in 
cui ciò sia necessario alla realizzazione della loro 
idea”.
Questo conflitto psicologico, descritto da 
Dostoevskij nel 1866, anticipa in un certo senso 
quella che anni dopo sarebbe stata la teoria 
del superuomo di Nietzsche. Gli uomini stra-
ordinari, secondo questa logica, rispondono a 
una morale superiore volta a garantire un bene 
più elevato. Eppure, proprio mentre interroga 
questa teoria sotto lo sguardo indagatore di 
Porfirij, il protagonista continua a chiedersi 
ossessivamente: “Perché ho ucciso? Per aiu-
tare mia madre e mia sorella? Per denaro? Per 
altro?”. Sono queste le domande attorno a cui 
si dipana la trama, dove i dubbi che lo logorano 

  | La copertina di “Delitto e castigo”

  | Sonja e Raskol’nikov

  | Il monumento a Dostoevskij

tra deliri e nevrosi costringono il lettore a un 
confronto diretto con se stesso. Tutti i grandi 
uomini, come Napoleone, hanno osato erigersi 
al di sopra della legge, per raggiungere i propri 
scopri, per un bene superiore, forte di questa 
tesi, Raskol’nikov continuava a chiedersi se ne 
sarebbe stato capace prima di uccidere la vec-
chia usuraia. Ma nel momento in cui lo fa le sue 
certezze iniziano a vacillare: la vita lo mette di 
fronte l’evidenza di essere una persona fragile e, 
forse ancor peggio, ordinaria.

Pietroburgo come enigma e incubo

A fare da cornice a questi deliri è l’ambientazione 
a San Pietroburgo, che Dostoevskij trasforma in 
una miscela tra un incubo espressionista e un 
incantesimo di un tempo lontano. La città non 
è un semplice fondale, ma un’entità opprimente 
che partecipa attivamente al malessere del pro-
tagonista. Tra i romanzi dello scrittore russo, 
“Delitto e castigo” è quello che più si richiama 
alla metropoli: è quasi un enigma pietrobur-
ghese. La città in questione affascinò l’autore 
per tutta la vita; in una lettera Dostoevskij 
scrisse: “Io sono un appassionato di misteri, 
sono un immaginativo, un mistico e questa città 
mi è sempre apparsa piena di mistero”.
L’atmosfera di angoscia e decadentismo è resa 
ancora più vivida dalla descrizione di una San 
Pietroburgo soffocante, sporca e sovraffollata. 
La narrazione si concentra sulla precarietà 
della condizione umana, muovendosi tra la 
prostituzione, l’alcolismo e la povertà più nera 
dei bassifondi. Attraverso la miseria della città, 
l’autore esplora il nichilismo e la colpa, rendendo 
la città russa lo specchio dei tormenti interiori 
e della paranoia di Raskol’nikov. Le piazze asso-
late, l’odore acre delle bettole e l’afa opprimente 
diventano proiezioni sensoriali di una mente 
sull’orlo del baratro, quasi a voler sottolineare 
l’impossibilità per l’uomo di trovare pace in un 
ambiente che ne nega la dignità.

Una pena che nasce dalla morale

In questo contesto, la rappresentazione della 
coscienza del colpevole costituisce l’elemento 
centrale. Il delitto non è solo un evento nar-
rativo, ma la genesi di un intenso processo 
interiore. Inizialmente, il protagonista giusti-
fica l’omicidio dell’usuraia come un esperimento 
morale: convinto della propria teoria, tenta di 
dimostrare a se stesso di appartenere alla cate-
goria degli uomini eccezionali. Tuttavia, subito 
dopo il delitto, emerge una profonda frattura 
nella sua anima.
“Non è una persona, quella che ho ucciso, ma un 
principio – si giustifica il protagonista dopo aver 
compiuto il delitto –. Il principio l’ho ucciso, 
però l’ostacolo non l’ho superato, sono rimasto 
al di qua… Soltanto di uccidere sono capace, e, 
a quanto pare, nemmeno questo mi è riuscito 
troppo bene”.
Raskol’nikov non riesce a mantenere il distacco 
razionale che aveva immaginato: è assalito da 
febbre, angoscia e pensieri ossessivi. La paura 
di essere scoperto si mescola a un oscuro desi-
derio di confessare, manifestando il conflitto 
fondamentale tra la razionalizzazione ideolo-
gica e la coscienza morale. Nonostante fosse 
convinto della sua teoria di avere assassinato 
un “pidocchio” della società, un essere che non 
reca nessun contributo alla collettività, viene 
soffocato da dubbi e angosce. Da una parte egli 
difende la propria teoria con la logica, dall’altra 

sente agire una forza ineludibile: il senso umano 
della colpa. Il castigo, dunque, non coincide con 
la condanna della legge, ma nasce molto prima, 
all’interno della coscienza: febbre e isolamento 
sono la prima e più profonda forma di puni-
zione.

Sonja e la redenzione

In questo scenario di degradazione, la figura di 
Sonja Marmeladova rappresenta uno dei pilastri 
morali più forti. Figlia del povero funzionario 
Marmeladov, la ragazza è costretta dalla mise-
ria a prostituirsi per mantenere la famiglia. La 
sua scelta non nasce da degradazione, ma da un 
sacrificio estremo, incarnando l’archetipo delle 
eroine disposte a tutto per le persone a cui ten-
gono, tanto care al romanzo ottocentesco. Sonja 
vive ai margini e porta il marchio dell’esclusione 
sociale, ma possiede una purezza interiore e una 
fede incrollabile.
È lei a indicare a Raskol’nikov la via della re-
denzione attraverso l’amore e la sofferenza. 
Nonostante il protagonista tenti di giustificarsi 
dicendo: “Dovevo sapere se ero un pidocchio, 
come tutti, o ero un uomo!”, la vita lo mette di 
fronte all’evidenza della sua fragilità. Sonja non 
lo giudica, ma lo accompagna verso l’accetta-
zione della colpa, dimostrando che la grandezza 
spirituale può fiorire anche nell’abisso più nero 
della società.

La «querelle» con Tolstoj

Durante la sua vita e per un paio di decenni 
dopo la sua morte, Dostoevskij fu considerato 
in Russia un autore come tanti e piuttosto in 
ombra rispetto al suo conterraneo Lev Tolstoj. 
Il suo successo è esploso nel XX secolo, tra-
sformando l’autore in questione in un profeta 
della modernità. La sua capacità di anticipare 
l’esistenzialismo e la psicanalisi ha alimentato 
per decenni un vivace dibattito critico, centrato 

sulla celebre “querelle” tra lui e Tolstoj. Questa 
contrapposizione, che divide ancora oggi i let-
tori, non riguarda solo lo stile, ma due visioni 
opposte dell’esistenza: da un lato il “veggente 
della carne” Tolstoj, maestro dell’epica, della 
solarità e dei grandi affreschi storici; dall’altro 
il “veggente dello spirito” Dostoevskij, maestro 
della tragedia, dell’oscurità e del sottosuolo. 
Mentre l’autore di “Anna Karenina” cerca l’ar-
monia tra l’uomo e la natura attraverso la 
ragione, il padre di “Delitto e castigo” abbraccia 
il paradosso e l’irrazionalità come uniche chiavi 
per accedere alla verità. Come osservato dal cri-
tico George Steiner, scegliere tra i due significa 
scegliere tra due modi divergenti di intendere 
il destino umano. Eppure, nonostante le diffe-
renze, fu proprio Tolstoj a scrivere, alla morte 
del rivale, di aver compreso improvvisamente 
che Dostoevskij era l’uomo a lui “più vicino e 
necessario”.
Il capolavoro di Dostoevskij segna una rivolu-
zione nel romanzo dell’Ottocento, spostando il 
focus sulla nevrosi e sul tormento psicologico. 
L’abilità dell’autore sta nell’instillare dubbi pe-
renni: i suoi personaggi, mentre pensano, sono 
contemporaneamente imputati e accusa.
“Delitto e castigo” indaga la dualità umana at-
traverso una profonda analisi del bene e del 
male. In quest’opera Dostoevskij è stato in 
grado di creare un personaggio letterariamente 
immenso, sfaccettato e complesso, non per 
le imprese che compie, ma per la profondità 
psicologica che lo contraddistingue, per le con-
traddizioni che affollano la mente del giovane, 
dibattuto tra logica e morale. L’opera non è la 
cronaca di un omicidio, ma un affresco della 
complessità umana. Raskol’nikov incarna, in 
fondo, la sintesi dei pensieri più soffocati di 
ognuno di noi: quelle verità che non osiamo 
confessare, non solo ai nostri amici più cari, ma 
nemmeno a noi stessi.
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L
a domanda più difficile per un 
appassionato di lettura e di libri è 
“Qual è il tuo libro preferito?”. Come 

scegliere tra decine e anche centinaia 
di titoli che ci hanno emozionato, 
commosso, fatto piangere e rabbrividire, 
che ci hanno entusiasmato con la bellezza 
della scrittura, la chiarezza del pensiero 
espresso, la capacità di coinvolgerci in 
una storia incalzante, che ci hanno fatto 
sognare e immaginare mondi nuovi, 
terre che non abbiamo mai visto, ma 
descritte in maniera così incantevole da 
suscitare un’inspiegabile nostalgia. E poi, 
quale criterio adottare? Scegliere i libri 
che hanno determinato una svolta nella 
nostra vita, che ci hanno fatto crescere, 
che ci hanno emozionato e che ci sono 
rimasti dentro per giorni, oppure quelli 
che ci hanno aperto gli occhi in riguardo 
a un argomento o problema, che ci hanno 
insegnato qualcosa di nuovo e aiutato a 
superare un periodo difficile nella nostra 
vita. Quale che sia il criterio, è sempre un 
compito quasi impossibile da assolvere 
senza che ci si senta insoddisfatti della lista 
stilata. Perché i libri che meritano di venire 
menzionati sono così numerosi e l’elenco 
non sarà mai definitivo. Ed è un bene che 
sia così perché vuol dire che le possibilità 
sono infinite e che ci evolviamo di lettura 
in lettura. Nell’intento di conoscere i gusti 
letterari di persone di spicco della scena 
culturale della CNI, come pure quelle 
appartenenti alla maggioranza, abbiamo 
posto loro proprio la domanda più difficile: 
di scegliere cinque libri preferiti in base a 
un criterio personale.
Abbiamo affidato l’arduo compito 
all’attore del Dramma Italiano, Giuseppe 
Nicodemo, un lettore assiduo che con 
il tempo ha scoperto anche la passione 
per la scrittura. Questa lo ha portato a 
scrivere il testo L’uomo dal cioccolatino in 
bocca, che è stato premiato al Concorso 
d’Arte e Cultura “Istria Nobilissima” 
nel 2021, mentre il 28 marzo andrà 
in scena alla Comunità degli Italiani 
di Fiume. Lo spettacolo, in forma di 
stand-up, vedrà protagonisti Giuseppe 
e Andrea Tich e si rifà all’Uomo dal fiore 
in bocca di Pirandello, in quanto cerca di 
utilizzare dei brani dell’autore italiano e 
di traslarli. Ma torniamo ai libri.

I testi che rappresentano fasi della vita

“Ho avuto la fortuna di avere dei genitori 
che mi hanno regalato dei libri fin da 
quando ero piccolissimo, per cui ora 
nella mia piccola casa ne ho dappertutto, 
persino in cucina. Ce ne sono altri 
ancora nella mia camera nella casa dei 
miei genitori – ci ha spiegato il nostro 
interlocutore –. Di conseguenza, ho fatto 
fatica a sceglierne cinque. Il mio criterio è 
stato di scegliere il libro che rappresenta 
le varie fasi della mia vita. Leggere mi 
piace molto, ma anche ascoltare i podcast 
e guardare le serie su Netflix. Non mi 
piace, però, guardare gli spettacoli troppo 
lunghi a teatro. Questo è collegato ai 
libri, perché se un libro è grosso e lungo 
si può sempre smettere di leggere e 
decidere di riprendere il giorno dopo, 
quindi leggerlo un po’ per volta. Uno 
spettacolo, invece, si deve vedere tutto 
in una seduta, che reputo sia uno sgarbo 
nei confronti del pubblico. Devi avere 
delle cose davvero importanti da dire per 
fare uno spettacolo di tre ore. Questa 
considerazione mi porta a un libro che 
non sono mai riuscito a finire, ovvero 
L’ultimo dei Mohicani, anche se adoravo 
Jules Verne, Emilio Salgari e scrittori 
di questo genere. Li ho letti tutti e ce li 
ho ancora. Una delle favole che leggevo 
spesso da piccolo è Il principe felice di 
Oscar Wilde, tristissima e angosciante, 
ma il libro che ha segnato la mia infanzia 
è La storia infinita di Michael Ende, 
pubblicato nel 1979, l’anno della mia 
nascita. Ricordo di averlo letto dopo 
aver visto il film di Wolfgang Petersen e 
lo leggevo proprio come il protagonista 
Bastiano: mi mettevo sotto le coperte e 
con la lampada me lo leggevo di notte. 
Negli anni Ottanta c’era ancora la guerra 
fredda, per cui il film non venne bene 
accolto. Bisognava parlare di cose serie, 
non rifugiarsi nella fantasia. Questo libro 
invece faceva esattamente il contrario: 
ti spiegava come attraverso la fantasia 
affrontare i problemi reali. La storia 
infinita ci insegna che non basta soltanto 
voler andar via da un luogo, bisogna 
desiderarne un altro”.

QUAL È IL TUO LIBRO PREFERITO?                            di Helena Labus Bačić

«OGNI TANTO 
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RILEGGERE  

I GRANDI CLASSICI»

L’ATTORE DEL DRAMMA ITALIANO,  
GIUSEPPE NICODEMO, CONDIVIDE CON NOI I CINQUE 

VOLUMI CHE GLI SONO RIMASTI NEL CUORE
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Trattare con semplicità le emozioni più complesse

“Tra le scuole medie e le superiori ho 
affrontato i grandi classici, tra cui Guerra e 
pace, I miserabili, Anna Karenina, che leggevo 
con gusto e ogni tanto li riprendo in mano – 
prosegue –. Una frase secondo me miliare è 
l’incipit di Anna Karenina: ‘Tutte le famiglie 
felici si somigliano; ogni famiglia infelice è 
invece infelice a modo suo’. Ma non è questo 
il libro di cui volevo parlare. In una fase 
della mia vita sono stato in un convento 
di francescani minori per quasi due anni 
e quella è stata una bellissima occasione 
per conoscere anche un po’ di misticismo. 
Poi ho vissuto per alcuni mesi in un’isola-
convento nella laguna di Venezia, l’isola 
di San Francesco del Deserto, una realtà 
completamente diversa. In quell’occasione 
ho conosciuto le Fonti francescane, un 
libriccino piccolo con pagine sottili che 
raccoglie tutti gli scritti che parlano di San 
Francesco, patrono dell’Italia e dell’ecologia. 
Lo ha fatto patrono il papa Pio XII nel 1939. 
San Francesco fu un radicale, che credo 
oggi manchi un po’ nella società di oggi, 
nel senso buono della parola, perché aveva 
preso il Vangelo alla lettera: va’ e vendi tutto 
quello che hai e dallo ai poveri. Questo non 
attaccamento ai beni terreni mi ha colpito.
Passiamo poi a J.T. Leroy. Agli inizi 

del duemila sono stati pubblicati tre 
libri autobiografici di questo autore 
americano. La storia era simile a quella 
dei Miserabili, ma in versione moderna. 
Vi si trova anche la tematica LGBTQ+. Si 
è scoperto successivamente che il nome 
era uno pseudonimo e che i libri erano 
stati scritti da una donna, Laura Albert. 
Si tratta dei titoli Sarah, Ingannevole 
è il cuore più di ogni cosa e La fine 
di Harold, nei quali l’autrice riesce a 
trattare in modo semplice le emozioni più 
complesse”.

I testi teatrali

“Nel 2002 sono riuscito a passare il 
provino per l’Accademia e allora ho 
scoperto tutto un mondo di testi teatrali 
e autori che prima non conoscevo – 
spiega –. Ma per me il più grande è Luigi 
Pirandello, al di là di autori bravissimi 
dagli antichi greci fino ai giorni nostri. 
Ho scelto Novelle per un anno, una 
raccolta degli anni Venti. Pensando 
a Pirandello pensiamo al teatro, ma 
dimentichiamo che si laureò in filologia 
in Germania e fu anche insegnante. 
Quando scrive lo fa con ironia ed è 
sempre attuale. Non per niente è un 
premio Nobel. Nelle Novelle per un anno 

c’è la novella Frammento di cronaca di 
Marco Leccio, scritta durante la Prima 
guerra mondiale. È un testo piccolo, 
ma lì si vede la grandezza e l’attualità 
di Pirandello, che affronta la guerra dal 
punto di vista di un papà e di un figlio. Il 
papà è un garibaldino, che ha lottato per 
l’Italia unita e per un ideale. Il figlio vuole 
andare a lottare nella Grande guerra, ma 
il papà lo frena perché vede il figlio prima 
dell’ideale.
Ogni tanto si dovrebbero riprendere in 
mano i libri che abbiamo dovuto leggere a 
scuola e che all’epoca forse non capivamo. 
Si tratta di classici di una bellezza 
straordinaria.
La fase attuale della mia vita è invece 
pervasa dalla fiumanità. Sono giunto 
a Fiume per caso nel 2008, dove ho 
debuttato proprio con Pirandello e 
Stasera si recita a soggetto. Mi sono subito 
innamorato di questa città. Fiume e il 
Dramma mi hanno accolto benissimo. 
Magari sarà perché sto invecchiando, ma io 
adoro le piante e ne ho tantissime. Bisogna 
curarle, stare attenti alle radici: un albero 
senza radici cade. Questo discorso vale 
anche per il Dramma Italiano. Quando si 
cerca di trovare nuove soluzioni, di attirare 
il pubblico, salvare il DI e la minoranza 
dobbiamo ricordare chi si è battuto prima 
di noi, perché l’ha fatto. Ci vuole un amore 
semplice per fare questo: la passione. 
Tornando alla città, quando sono arrivato 
qui sentivo tante cose diverse: gli italiani, 
i croati, gli slavi, D’Annunzio, gli Asburgo, 
gli ungheresi, la ‘gallina a do teste’, la 
Rječina, Ričina, Rečina, Eneo… e mi sono 
appassionato, così tanto che sono anche 
diventato guida turistica. Mi ha aiutato 
un po’ il programma di visite guidate 
della galleria ‘Zajc’ al teatro, che mi sono 
ritrovato a fare in italiano, inglese, croato 
per bambini dell’asilo, per adulti, per 
giovani, ecc. Poi abbiamo fatto la serie 
‘Fiume, la città che…’ nella Comunità degli 
Italiani e via dicendo”.

La storia di Fiume

“E così, appassionandomi, ho avuto il 
piacere di leggere un sacco di libri sulla 
storia di Fiume. Ho letto in croato i libri 
dell’autore fiumano Velid Đekić, che 
contengono tantissimi aneddoti sulla 
città. Ritengo che, più che voler avere 
un proprio punto di vista su Fiume, sia 
importante collegare i puntini e ascoltare 
tutti: gli esuli, chi è rimasto, i nipoti di chi 
è stato ucciso dai fascisti, di chi è stato 
internato all’isola Calva, di chi è stato 
cacciato da qua, da una parte e dall’altra… 
Io mi impegno a leggere tutto e poi fare 
il punto della situazione. Una delle mie 
fonti è anche lo storico dell’arte Theodor 
de Canziani, un personaggio geniale che 
conosce benissimo la storia di Fiume. 
Seguono i libri che tutti conoscono: Gli 
italiani a Fiume, che chiarisce molto la 
storia della Comunità Nazionale Italiana. 
C’è poi il libro sul Dramma Italiano, 
edito dal Centro Ricerche di Storiche di 
Rovigno nell’ormai lontano 2004, per 
cui credo che bisognerebbe aggiornarlo. 
Mancano, infatti, più di 20 anni di storia 
del Dramma. È importante anche il libro 
di Giovanni Stelli, Storia di Fiume. Nella 
biblioteca della Comunità degli Italiani 
ho trovato poi un libro edito da una casa 
editrice di Padova, che parla del Cimitero 
di Cosala, tomba per tomba e monumento 
per monumento. E qui mi ricollego al 
discorso delle radici, che sono importanti 
per capire dove eravamo e dove andremo. 
Sono un po’ come i desideri della Storia 
infinita: non puoi solo desiderare di 
lasciare un posto, devi sapere dove andare 
per arrivarci. Ho scoperto anche un libro 
di Đuro Rošić, Iz gledališta (Dalla platea), 
che è una raccolta di testi e di critiche di 
spettacoli, u po’ una cartina tornasole 
di come si presentasse il Teatro e più in 
particolare il Dramma Italiano in quegli 
anni. Ma il libro che ho scelto è Kako čitati 
grad (Come leggere la città) di Radmila 
Matejčić. Lo so che questa studiosa non 
era fiumana, che era venuta a vivere a 
Fiume e aveva un’idea molto precisa 
nella sua vita. È una visione parziale, 
diciamocelo, ma tra le righe si legge tutto 
l’amore che aveva per Fiume e dal punto 
di vista dei dati, alcune cose mi hanno 
illuminato molto. Per me, uno dei simboli 
della città, che purtroppo non si vede, è 
il bellissimo mosaico rinvenuto sotto il 
campanile della chiesa dell’Assunzione 
della Beata Vergine Maria in Cittavecchia”.
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ATTUALITÀ
 di Helena Labus Bačić

«BIRDS» IN MOSTRA  I SEGRETI DI PIUME E VOLI
AL MUSEO MAURITSHUIS DE L’AIA, NEI PAESI BASSI, È IN VISIONE FINO AL 7 GIUGNO 2026 L’ESPOSIZIONE CHE PROPONE UNA SERIE DI OPERE D’ARTE CON TEMA GLI UCCELLI

Entrando al Mauritshuis, la nuova 
mostra “Birds – Curated by The 
Goldfinch & Simon Schama” 
sembra sussurrare segreti di 
piume e voli. Fino al 7 giugno 
2026, il museo de L’Aia, nei Paesi 
Bassi, propone un percorso tra 
uccelli e immagini, dove non sono 
solo gli animali dipinti o scolpiti a 
catturare lo sguardo, ma le storie 
che essi raccontano di libertà, 
desiderio e simbolismo, attraverso 
secoli di arte e cultura visiva.
Al centro del percorso c’è “Il 
Cardellino” di Carel Fabritius, 
piccolo e delicato, sospeso 
nello spazio della tela con una 
grazia che cattura lo sguardo. 
La luce, studiata e calibrata, ne 
fa emergere ogni piuma e ogni   | Carel Fabritius: Il cardellino (1654)

sfumatura, trasformando il 
dipinto in un microcosmo 
vivente. Il colore del piumaggio, 
le ombre sottili sullo sfondo, 
la prospettiva che quasi spinge 
l’uccello fuori dal quadro: tutto 
invita a osservare con lentezza, 
perché la storia che racchiude è 
più ampia di quanto sembri, un 
frammento di vita olandese del 
Seicento che dialoga con secoli 
di rappresentazioni artistiche e 
con la sensibilità del visitatore.
Simon Schama, storico dell’arte 

e curatore ospite, guida il 
pubblico in un viaggio che 
attraversa millenni, dall’arte 
dell’Antico Egitto fino alle 
opere contemporanee di 
Matisse, Picasso, Tracey 
Emin e Iris van Herpen. Ogni 
uccello diventa protagonista 
di un racconto: messaggero 
celeste, simbolo d’amore, 
preda, animale domestico 
o ornamento. La luce, 
onnipresente nel percorso, non 
serve solo a vedere le opere, 
ma a farle respirare: illumina 
piumaggi, scolpisce forme, crea 
atmosfera, trasforma la materia 
in emozione e rende visibile 
ciò che altrimenti rimarrebbe 
nascosto.
Tra dipinti, sculture, oggetti 
naturalistici e installazioni, 
la mostra costruisce un 
dialogo continuo tra passato 
e presente. Alcune opere 
rivelano la cura e la precisione 
con cui l’uomo ha osservato la 
natura, altre sorprendono con 
interpretazioni moderne che 
intrecciano estetica e poesia. 
La delicatezza del tratto, il 
contrasto tra luce e ombra, il 
movimento suggerito dalle ali 
e dai riflessi: ogni dettaglio 
racconta la storia di un’umanità 
che ha sempre cercato di 

comprendere e avvicinare la 
natura. Camminando tra le 
sale, si comprende che ogni 
pennellata, ogni riflesso e 
ogni ombra racconta non solo 
l’animale, ma anche il modo 
in cui la luce ha modellato la 
storia della percezione visiva. 
Il museo diventa così un luogo 
dove osservare un uccello 
significa leggere secoli di arte, 
scienza e simbolismo, dove 
ogni sguardo illumina nuove 
prospettive e nuove storie.

“Birds” non è solo una mostra 
sugli uccelli: è un invito a 
osservare, ascoltare e lasciarsi 
sorprendere, a scoprire come 
un piccolo volatile possa farci 
viaggiare tra epoche, emozioni 
e culture diverse. Tra il 
bagliore delle piume dipinte e 
le ombre sottili che modellano 
gli occhi del visitatore, la luce 
diventa guida, filo invisibile 
che lega passato e presente, 
arte e natura, stupore e 
conoscenza.

NEL MARE RINVENUTO UN FRAMMENTO  
DEI FAMOSI MARMI DEL PARTENONE

IL PICCOLO ELEMENTO DECORATIVO APPARTENEVA PROBABILMENTE ALLA CORNICE 
DEL CELEBRE TEMPIO DEL V SECOLO A.C. CHE DOMINA L’ACROPOLI DI ATENEL

e autorità greche hanno finalmente 
recuperato un frammento perduto del 
Partenone, anche se non nel modo in 

cui avrebbero voluto. Nell’estate del 2025, 
nell’ambito di una campagna di scavo svolta 
dall’unità per il patrimonio culturale subacqueo 
del Ministero greco della Cultura è stato 
scoperto un piccolo frammento di marmo che 
molto probabilmente apparteneva alla cornice 
del celebre tempio del V secolo a.C. che domina 
l’Acropoli di Atene.

La nave del conte di Elgin

Le immersioni hanno avuto luogo al largo 
dell’isola di Kythira nella Grecia meridionale, 
dove nel 1802 una nave di proprietà del conte 
di Elgin affondò mentre stava trasportando 
una notevole quantità di marmi del Partenone 
e sculture che adornavano l’Acropoli. Il piccolo 
frammento in marmo, largo poco meno di 8 
centimetri e lungo circa 5 centimetri, contiene 
una piccola decorazione chiamata gutta (goccia) 
che si crede facesse parte dell’architrave sopra 
le colonne o del bordo decorativo del tetto. 
Anche se è in corso una ricerca archeologica 
sul frammento, è promettente il fatto che il 
Ministero greco della Cultura abbia dichiarato 

Questi comprendono attrezzature 
di sollevamento, resti di stoviglie, i 
rivestimenti in rame e rinforzi strutturali 
che un tempo proteggevano il Mentor, 
nonché un frammento di argilla che servì 
probabilmente come isolamento per il 
braciere di bordo.
Il conte di Elgin trasportò circa 200 casse di 
tesori greci in Gran Bretagna, nonostante 
servissero anni per portarli tutti a Londra. 
Nel 1816, Elgin si trovava in gravi difficoltà 
economiche, per cui vendette i marmi del 
Partenone al governo britannico per la somma 
di 35mila sterline (che oggi corrisponde a 
circa 5,9 milioni di sterline). I marmi sono 
esposti permanentemente al British Museum 
dal 1817 e anche se la Grecia richiede fin dal 
1980 che questi vengano restituiti, questa 
operazione è bloccata da una legge del 
Regno Unito che vieta al British Museum di 
rimuovere oggetti dalla sua collezione. (hlb)

come “le dimensioni della goccia si possono 
comparare con le misurazioni di Anastasios 
Orlandos di simili elementi decorativi del 
Partenone”. Orlandos è stato uno storico 
dell’architettura del XX secolo che realizzò le 
misurazioni moderne del Partenone.
La scoperta del frammento del Partenone 
è stato un bonus in una campagna di scavo 
il cui obiettivo principale è stato quello di 
esplorare i lati occidentale e settentrionale 
della nave di Elgin, Mentor, che affondò più 
di due secoli fa durante una tempesta – tutto 
l’equipaggio riuscì a salvarsi. A causa del 
modo in cui il segretario del conte di Elgin, 
William Hamilton, recuperò il carico, della 
Mentor rimane poco. La nave finì incastrata 
tra le rocce, per cui Hamilton ingaggiò dei 
pescatori di spugne del Mediterraneo orientale 
per sfondare il ponte della nave al fine di 
raggiungere le casse nella stiva. Nell’arco di 
due anni, tutti le 17 casse furono recuperate. Il 

risultato di questa operazione fu che lo scafo in 
legno della nave rimase aperto, il che provocò 
un rapido deterioramento della struttura.

Tesori greci custoditi al British Museum

I reperti rinvenuti vennero rinvenuti dagli 
archeologi nei fossi scavati lungo i resti dello 
scafo, dove si trovavano dei materiali più 
durevoli. 

  | Il Partenone

  | L’Acropoli di Atene

  | Il Mauritshuis
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