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fu suo professore di Lettere all’Universi-
tà di Montevideo, e al magistero di Juan 
Ramón Jiménez, che Ida ebbe il privilegio 
di conoscere, come dimostra una foto 
che la ritrae con l’illustre maestro e la mo-
glie Zenobia insieme ad altri membri della 
Generación del 45 (Idea Vilariño, Carlos 
Maggi, Emir Rodríguez Monegal, Ángel 
Rama), di cui anche lei fece parte. Vita-
le si inserisce pienamente nel vivace di-
battito culturale dell’epoca, dedicando la 
sua vita alla cultura in un senso ampio del 
termine: scrive poesia, è critica letteraria, 
insegna Lettere e traduce. Nel 1973 la dit-
tatura le impone di lasciare il suo paese. 
Il decennio messicano, dal 1974 al 1984, 
nonostante lo strappo rappresentato 
dall’esilio, le permette di conoscere Octa-
vio Paz ed Efraín Huerta e frequentare gli 
intellettuali che ruotano attorno alla rivista 
Vuelta. Dopo una breve tappa in Uruguay, 
con il ritorno della democrazia, dal 1989 
Vitale ha fissato la propria residenza in 
Texas, dove tuttora risiede. La poesia di 
Vitale, nella sua traiettoria, indaga le ra-
dici della parola poetica come esperienza 
creativa, caratteristica che l’accomuna, 
come sostiene Taravacci, alla «più intensa 
poesia del Novecento e si apre alla poesia 
del Nulla, alle poetiche del Silenzio». 

La forte somiglianza tra le due lingue 
coinvolte, lo spagnolo e l’italiano, spinge 
in genere i traduttori a proporre traduzioni 

eccessivamente letterali, incorrendo nel 
forte rischio, soprattutto quando si trat-
ta di traduzione poetica, ma non solo, di 
perdere il senso estetico della resa, che 
risulta invece una componente fonda-
mentale del messaggio poetico stesso. 
Il rispetto della semantica lessicale del 
testo originale si intreccia così con la 
necessità di intervenire opportunamente 
per mantenere vive le valenze foniche e 
ritmiche che in tale lessico individuano 
cadenze e corrispondenze che sono a 
loro volta portatrici di significato. Questa 
magia si compie nella traduzione di Pietro 
Taravacci, capace di usare la metrica – 
qui varia, dall’endecasillabo al settenario 
e all’alessandrino – non come un freno o 
uno schema a cui sottostare, ma piutto-
sto come il principale strumento che gli 
ha permesso di avvicinare dinamicamen-
te due tradizioni poetiche così diverse. 
Alla poetica dell’autore, Taravacci non 
appone mai una pedissequa trasposizio-
ne ma elabora una riuscita poetica tra-
duttiva. Ecco dunque che la metrica si fa 
opportunità, anziché prigione formale. Al 
contempo, e questo è il secondo grande 
pregio di questa antologia poetica, Tara-
vacci propone una traduzione capace di 
seguire molto da vicino la lettera dell’origi-
nale, talvolta facendosi quasi trasparente, 
tuttavia senza mai entrare in competizio-
ne con la voce del poeta. 

La sensibilità traduttologica di Tara-
vacci e la sua fine e solida preparazione 
culturale nei due mondi che la sua tradu-
zione mette in contatto e in comunicazio-
ne – elementi indispensabili per chiunque 
si avvicini al mondo della traduzione – 
hanno reso realmente possibile il trasferi-
mento dell’universo poetico di Ida Vitale in 
italiano. In conclusione, creatività e rigore 
sono le due facce di questa traduzione, 
fedele e vitale, come del resto è consue-
tudine di questo traduttore, se pensiamo 
agli altri suoi lavori, dall’ampia antologia 
di José Ángel Valente uscita nel 2008 
con Metauro, al recente Caleidoscopio di 
José María Micó (Passigli, 2018).

Vogliamo sottolineare infine anche il 
grande merito di Bompiani, editore della 
traduzione italiana dell’antologia di Ida 
Vitale, che nel 2019 ha avuto il coraggio 
di lanciare Capoversi, una collana com-
pletamente dedicata alla poesia, pensata 
inoltre per un ampio pubblico, per quanto 
ampio possa intendersi il pubblico della 
poesia. In questi pochi anni di vita van-
ta già almeno tre titoli di poeti ispano-
americani – oltre a Ida Vitale, l’antologia 
L’ultimo spegne la luce di Nicanor Parra 
e Sillabe di fuoco di Gabriela Mistral, en-
trambi a cura da Matteo Lefèvre –. 

(Arianna Fiore)

LUIGI TASSONI, Il gioco 
infinito della poesia. La 
lettura dei contemporanei 
da Ungaretti a De Angelis, 
Roma, Giulio Perrone editore 
2021, pp. 251, € 20,00

Luigi Tassoni ci ricorda che per la po-
esia occorre un lector abilis, e che non 
abbia fretta. La poesia, infatti, può essere 
rapida, ma è nemica della velocità; allo 
stesso tempo l’approccio ad essa deve 
evitare semplificazioni e banalizzazioni. 
Per parafrasare l’autore, la poesia «è un 
gioco», ma da prendere sul serio perché 
come ogni attività ha le sue regole, i suoi 
obiettivi, un cifrario che cambia di poeta 
in poeta e che va contestualizzato. Gio-
care, come leggere, è un’attività molto 
complessa, e sperimentare significa, sia 
per un bambino che gioca col mondo che 
per un lettore che sfida la dimensione del-
la poesia, conquistare ciò che è altro da 
sé. La poesia, come la realtà, vela e sve-
la, nasconde e scopre, dà risposte, ma 
pone anche domande. Leggere significa, 
quindi, ‘mettersi in gioco’, cercare, ricer-
care, stanare. Il libro di Tassoni poggia 

innanzitutto su un intento: credere che la 
poesia non sia solo uno scrigno da forza-
re per carpirne i tesori: «La verità – scrive 
– è che la poesia aggiunge significato al 
mondo, anche quando sembra da esso 
attingerlo». Il collante tra i dodici poeti, 
protagonisti del libro – oltre naturalmente 
a una predilezione personale dell’autore, 
a una aderenza affettiva per averli cono-
sciuti e frequentati –, è da ricercarsi nel 
peso della parola, che in ognuno di essi 
assume un significato diverso. È un do-
decaedro di poeti, che ben rappresenta 
la nostra epoca e che Tassoni stesso ha 
sinteticamente descritto, nel capitolo in-
troduttivo, con una iridescente tavolozza 
aggettivale, secondo cui la loro poesia è 
abissale (Ungaretti), esigente e innamo-
rata (Betocchi), indecifrabile (Montale), 
paziente e crucciata (Bertolucci), infinite-
simale (Sinisgalli), incolpevole (Caproni), 
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a cura di Elisabetta Bartoli, Gregory Dowling, Antonella Francini, Michela Landi, Camilla Miglio, 
Niccolò Scaffai, Francesco Stella, Fabio Zinelli

avventurosa (Bigongiari), inquieta (Luzi), 
disperata (Calogero), sopravvissuta (Zan-
zotto), ancestrale (Curcio), tragica e lumi-
nosa (De Angelis).

Nel libro l’interesse non è rivolto alla 
mera analisi critica dei testi poetici, e l’at-
tenzione di Luigi Tassoni è focalizzata sul 
lavoro di bottega, sul poeta che, come un 
artigiano, sceglie i materiali, seleziona gli 
attrezzi, plasma l’oggetto, lo rifinisce, ac-
cantona, ma non butta gli scarti. Ecco 
perché, nello specifico, si chiama in causa 
Giorgio Caproni, che alla domanda su 
come si scrive una poesia risponde par-
lando di un personale inabissamento, di 
uno sprofondarsi fino a scoprire in sé 
«nodi di luce», che non sono validi solo 
per sé, per l’io, ma per l’intera tribù. Ma il 
poeta come sceglie le parole giuste? 
Come le dispone visivamente sulla pagi-
na? Perché preferisce alcuni ritmi o alcuni 
suoni? Si parte dal significante fonico o 
dal significato del discorso? Non è un 
caso che il titolo del libro oltre a rimarcare 
il termine «gioco» lo qualifichi come «infini-
to», come una sfida senza limiti, perché 
dopo l’atto poetico, costruito e sedimen-
tato sulla pagina per opera del poeta, ini-
zia un’altra colluttazione, nello spazio e 
nel tempo: quella fra testo poetico e letto-
re, che potenzialmente non ha mai fine. Al 
gioco infinito della poesia, nel volume, si 
aggiunge lo «straordinario gioco delle va-
rianti, le varianti che possono in molti casi, 
anche se non in tutti, orientare una buona 
lettura e una buona interpretazione della 
poesia». E questo perché spesso il labor 
limae può essere particolarmente com-
plesso e sofferto nel tempo. Ogni poeta 
ha un suo modus operandi, ha una sua 
lingua speciale, all’interno della lingua co-
mune che tutti utilizziamo: «Occorre scri-
vere in una lingua che tutti sanno, e scri-
vere qualcosa che non tutti sanno». 
Sembrerebbe che il nuovo millennio porti 
con sé il rischio e il rammarico della di-
struzione del patrimonio autografo, con il 
prevalere dell’inchiostro digitale che non 
lascia bava, e invece lo studioso di varian-
ti, Tassoni, ribadisce nel capitolo conclu-
sivo che ora abbiamo nuove possibilità 
(per esempio le varianti digitali, le risorse 
dell’informatica umanistica) per combat-
tere contro il tritatutto della memoria, con-
tro la mutilazione dell’analogico, di una 
grafia solo in apparenza  insidiata dall’uso 
dei software di videoscrittura, pratici, ma 

smemorati. Lo studio del testo si è sem-
pre avvantaggiato dall’osservazione del 
lavoro del poeta sulla pagina. Illuminante, 
in tal senso, è il riferimento a Paul Valéry e 
a Le cimitière marin (un’antica frequenta-
zione di Tassoni). L’analisi ha dimostrato 
l’esatto contrario di ciò che il poeta soste-
neva e che non è vero, quindi, che partì 
dalla suggestione del ritmo per giungere 
alla parola, seguendo invece il percorso 
contrario. L’analisi delle varianti aiuta a 
delineare un percorso, agevolando di fat-
to il lettore. Certo occorrono pazienza e 
costanza. Nello specifico il volume ci rac-
conta, nel capitolo intitolato Nel tascapa-
ne del poeta, dei foglietti sparsi di Giusep-
pe Ungaretti che raccoglie le trentatrè 
poesie da consegnare a Ettore Serra, e 
che quelle poesie non vennero ordinate 
casualmente, ma organizzate in un iter di 
lettura fondato su precisi criteri, in cui l’e-
lemento cronologico non era intoccabile, 
come con attenzione dimostrano queste 
pagine. La peculiarità di Tassoni è anche 
in una scrittura che è tecnica ma nel con-
tempo narrativa e metapoetica. Da qui la 
proposta di complicità nei confronti del 
suo lettore, per cui il testo-enigma si tra-
sforma in una progressiva e avvincente 
epifania che esalta il piacere e il fascino 
dell’investigazione, e ci fa comprendere, 
tra le altre cose, il perché di quella dispo-
sizione delle poesie in Porto sepolto. Egli 
stesso nei diversi capitoli parla di ipotesi 
investigative, illuminare la scena della 
sparizione, tracce di occultamento o pre-
sunto omicidio. A dir poco intrigante è il 
capitolo dedicato a Montale e al suo rap-
porto con Arletta, la giovane frequentata 
dal poeta di Monterosso dal 1919 al 
1923, il quale, per tutta la vita, cercherà, 
con un meccanismo di rimozione, di coa-
zione a ripetere, di uccidere, interrare, na-
scondere, camuffare, per poi riesumare, 
rievocare, resuscitare. Dimenticarsi per 
poi ricordarsi, e quindi ridimenticarsi, ma 
mai direttamente: è un gioco di specchi di 
grande raffinatezza, dove la memoria e le 
tecniche evocative giocano a rimpiattino, 
coinvolgendo anche la mente del lettore. 
Il Lago di Annecy, nel Diario del 1971, è 
paradigmatico di quanto il processo si-
naptico punti non alla necessità di recu-
perare un elemento quanto al valore e al 
senso del nascondiglio, che diventa il 
vero elemento d’attenzione poetica. L’a-
nalisi di Tassoni è, a questo proposito, di 

grande suggestione: Il lago di Annecy è 
una poesia su un ricordo indiretto. La pro-
tagonista non è legata a un incontro con il 
poeta, ed è il luogo, il lago, che scatena il 
ricordo di una visita, durante la quale il 
poeta, per assurdo, non ricordò la donna. 
Ovviamente il poeta «non sa», perché ciò 
sia avvenuto. Tassoni ci spiega «la catti-
veria di Montale» e perché gioca con la 
memoria, come trappola, e con gli ogget-
ti di cui si circonda per triangolare il ricor-
do: nascondere per ritrovare; occorre un 
medium, in questo caso la fotografia di un 
lago. Passato e presente, affermazioni e 
negazioni, affioramenti e affondamenti 
rendono particolarmente intrigante e pa-
radossale l’analisi di questo testo che ov-
viamente rinvia ad altri testi, in un gioco 
allusivo e meditato di rimandi e collega-
menti appena accennati, e per i quali oc-
corre un attento detective. Fra l’altro, il 
tema della cosa perduta diventa oggetto 
di riflessione, con il suo portato coinvol-
gente, tragico ed enigmatico anche 
nell’analisi delle carte di Giorgio Caproni 
soprattutto per comprendere, a livello 
embrionale, la poesia Res amissa, eponi-
ma del libro del 1991. Qualcosa di prezio-
so/essenziale viene conservato così gelo-
samente, da dimenticare il posto dove è 
stato riposto. L’analisi è giocata sulla rela-
zione tra il dono e la sua perdita. Non solo 
si è perso l’oggetto, ma si è persa anche 
la memoria dell’oggetto, e le lacune della 
memoria diventano sulla pagina una serie 
di puntini sospensivi. Le pause per Ca-
proni, appassionato di musica, sono di 
fondamentale importanza, per la costru-
zione del ritmo che procede per richiami a 
distanza di suoni o gruppi di suoni. Non 
conta sapere cosa sia la cosa persa.  Ciò 
che conta è l’effetto della perdita nonché 
l’effetto dell’eventuale ritrovamento; ciò 
che conta non è il possesso o il recupero 
memoriale dell’oggetto, ciò che conta è il 
valore dell’irraggiungibilità, anzi l’indicibili-
tà. Mentre per la maggior parte degli au-
tori contemporanei cercare il nascondiglio 
ha molta più importanza che ritrovare ciò 
che è nascosto, la poesia tragica di Calo-
gero punta a una presenza, femminile, a 
un fantasma che deve essere sottratto 
dall’anfratto in cui si cela. Non è un’imma-
gine del ricordo, ma qualcosa che emer-
ge dal luogo della poesia, dalla parola, 
dalla fantasia personale, di fronte a una 
sorta di interlocutore muto. La scrittura di 
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Lorenzo Calogero, come in un quadro di 
Pollock o come in un assemblage di Ro-
tella, assorbe elementi della realtà, altre 
voci, schegge sonore e visive, e varie 
suggestioni che vengono riplasmate nel 
corpo della poesia. La vita, ci suggerisce 
Tassoni, è nella scrittura, nel farsi, nell’au-
tonomia del linguaggio che scopre la so-
stanza fonoritmica. In Il gioco infinito della 
poesia trova spazio l’attenzione sia alla 
grande lezione europea contemporanea, 
sia alla poesia dialettale che, forse per 
prossimità linguistica, mi consente di ri-
sentire quel rumore di fondo che rumina 
dentro come una cantilena, forse per le 

immagini proiettate sullo schermo senza 
fine di una dimensione atemporale, dove 
tragedia (fondamentali i capitoli dedicati a 
Zanzotto e De Angelis) e fiducia nella vita 
si fondono nella culla della parola poetica. 
Ne parla Tassoni a proposito del ritmo in-
cantatorio del maggiore poeta calabrese, 
Achille Curcio, e in modo particolare nella 
lettura di Sonni, dove ritrovo l’espressione 
delle nostre nonne, «’u cerveddhu sba-
cantatu d’amuri» (il cervello svuotato d’a-
more), che come un mantra ripetevano, e 
che io ho sentito nell’espressione «tené u 
sintiment», indicando quella lucidità della 
mente, pur nella senilità, che ancora rico-

nosce gli affetti. C’è qualcosa di forte-
mente razionale in quel «sentimento», che 
va al di là del significato in lingua italiana, 
e che nel suo etimo più ancestrale fonde 
la capacità di sentire, di percepire, di 
emozionarsi, con l’essere vigili e consa-
pevoli delle proprie azioni. Il cervello svuo-
tato d’amore, non è cervello, non è vita. 
Così come, lo dimostra il libro di Tassoni, 
il lettore di poesia impara che passione e 
competenza non possono essere scisse. 

(Biagio Russo)

ANTONIO TRICOMI, 
Pasolini, Roma, Salerno 
2020, pp. 332, € 22,00

Esce nella collana Sestante della Sa-
lerno Editrice il Pasolini di Antonio Trico-
mi. Collocato in questa nutrita serie di 
monografie su scrittori italiani ed euro-
pei, l’artista friulano si trova in compa-
gnia di molti degli autori della tradizione 
occidentale con cui aveva intrattenuto 
un fitto dialogo, fosse esso in absen-
tia (Dante, Leopardi, Pascoli, per fare 
qualche nome) o in presentia (Ungaretti, 
Montale, Calvino); un dialogo che viene 
ben ricostruito nelle pagine di Tricomi, 
proprio perché Pasolini fece del suo 
costante riposizionamento nei confronti 
della tradizione – quello che viene defi-
nito il suo manierismo – uno dei cardini 
della sua poetica. Eppure vi è più di un 
aspetto che fa di Pasolini un autore ec-
cezionale rispetto a questa stessa tradi-
zione, fatto che la presente monografia 
non manca di rilevare proprio nel modo 

stesso in cui offre al lettore una cartina 
per orientarsi nell’intricata opera paso-
liniana.

Risalta anzitutto una differenza nella 
costruzione del volume rispetto agli altri 
‘sestanti’: manca, cioè, l’usuale capito-
lo biografico. E questo potrebbe anche 
sembrare paradossale, in quanto Paso-
lini fu nel Novecento tra gli intellettuali 
più discussi dalla cronaca e, letteral-
mente, sotto i riflettori. Ma il paradosso 
si risolve ad un livello più alto, poiché in 
Pasolini opera e vita tendono a fondersi 
in un unico gesto performativo. È per 
questo che Tricomi rifugge dall’aned-
dotica e preferisce disciogliere i cenni 
biografici all’interno della trattazione 
delle opere, nel tentativo di indagare i 
testi sia nella loro autonomia che nella 
prospettiva – sempre più evidente nel-
la poetica pasoliniana a mano a mano 
che andava evolvendo – di «tasselli del 
complessivo romanzo autobiografico – 
e, almeno nelle intenzioni dell’autore, 
storico – allusivamente ricavabile dalla 
loro successione» (p. 100).

L’altra ‘anomalia’ del volume deriva 
dalla capacità di Pasolini di appropriarsi 
delle tecniche più disparate, tanto da 
essere, oltre che poligrafo, uno dei pri-
mi artisti multimediali. Ne consegue la 
necessità di ricostruirne la figura a tutto 
tondo senza circoscrivere il campo alla 
sola scrittura, ma anzi mettendo in luce 
per le diverse fasi dell’opera pasolinia-
na i momenti salienti. In questo, Trico-
mi ha potuto far uso di uno strumento 
imprescindibile quale la serie dei dieci 

Meridiani Mondadori dedicati all’ope-
ra di Pasolini, curati da Walter Siti e 
da Silvia De Laude: è il confronto con 
questa mastodontica impresa editoria-
le, disponibile nella sua completezza da 
un quindicennio, che ha permesso (ed 
allo stesso tempo preteso) la metico-
losità con cui Tricomi segue il percorso 
dell’artista nei dodici capitoli del suo 
volume, organizzato secondo un ordine 
cronologico.

Nei primi due capitoli, dedicati al pe-
riodo che va dalla formazione alla fine 
degli anni Quaranta, Tricomi ripercorre 
le influenze dell’ambiente intellettuale 
e universitario bolognese (e quindi gli 
incontri con Longhi e con i giovani Ro-
versi e Leonetti), la pubblicazione delle 
Poesie a Casarsa (1942) e il soggiorno 
in Friuli con la nascita dell’Academiuta 
di lengua furlana. Nei capitoli terzo e 
quarto si affrontano le prime opere del 
periodo romano, iniziato con il trasferi-
mento nella Capitale nel 1950, quali La 
meglio gioventù (1954) – ripensamento 
della precedente produzione dialettale 
in versi –, il primo romanzo pubblicato 
Ragazzi di vita (1955) ed i poemetti civili 
che compongono Le ceneri di Gramsci 
(1957). L’equilibrio e la passione di Tri-
comi si palesano laddove si tratta di 
spiegare la natura dei testi analizzati: 
non si ritrae, ad esempio, dal sottoline-
are il carattere composito di Ragazzi di 
vita, i cui capitoli hanno più della prosa 
d’arte che non della calcolata meccani-
ca romanzesca, tanto che si arriva ad 
ipotizzare che il libro «sarebbe forse ri-


