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Nota per i suoi studî non solo filologici sul romanzo del secondo Novecento (ricordiamo i lavori su 
Gadda, Volponi, Pasolini, e soprattutto su D’Arrigo, di cui ha curato con rara perizia i leggendarî 
Fatti della fera), Siriana Sgavicchia aduna in un agile e denso volumetto saggi, articoli e relazioni 
di convegni già apparsi in rivista nell’ultimo quindicennio, attraverso i quali — lungi dal proporre 
l’ennesimo canone — traccia un efficace ritratto dell’identità autoriale femminile nella scrittura 
romanzesca: «L’indagine sullo stile, sui personaggi, sulle dinamiche intertestuali, e in particolare 
sulle strategie di autofinzione che le diverse scrittrici adottano evidenzia come tratto distintivo uno 
scarto fra il diritto all’espressione acquisito dalle donne e la permanenza di un segno di denuncia di 
volta in volta più o meno dissimulato». 
Secondo la studiosa, se da un lato nelle opere sottoposte a esame agiscono i codici della biografia e 
dell’autobiografia, ossia generi reputati tipici dell’universo femminile, dall’altro le sei prosatrici 
prescelte (Anna Banti, Alice Ceresa, Anna Maria Ortese, Elsa Morante, Fabrizia Ramondino, 
Goliarda Sapienza; del caso Elena Ferrante e del nascondimento del corpo biografico si discorre a 
lungo nella suggestiva introduzione) mostrano una notevole indipendenza dai modelli in virtù della 
loro vocazione sperimentale, che consente d’includere nel romanzo momenti francamente 
saggistici, inserti epistolari, tratti mutuati dalla scrittura teatrale e cinematografica, proprietà formali 
delle narrazioni di viaggio e di memoria: «Complessivamente la peculiarità stilistica dei romanzi di 
autrici del Novecento letterario che ho preso in considerazione mi pare consista nella messa in 
opera di strategie diverse di autofinzione, e questo, a maggior ragione nella immediata 
contemporaneità si offre alla lettura e all’interpretazione come tratto di innovazione». Tesi 
innegabilmente seduttiva anche per chi, come noi, ha sempre allevato forti dubbî sull’utilità 
euristica, e si dica pure sull’esistenza tout court, della cosiddetta scrittura femminile, nella 
convinzione che l’unica distinzione possibile sia quella tra buona e cattiva letteratura. 
Il primo testo nel quale Siriana Sgavicchia affonda i suoi specilli è ormai un classico dell’altro 
secolo: il metaromanzo storico Artemisia (1947) della fiorentina Anna Banti (1895-1985), 
consacrato a caldo da Gianfranco Contini — con argomenti che non a caso richiamano al genere 
solo per marcare il carattere «maschile» e «virile» dell’opera — come uno dei migliori prodotti del 
secondo dopoguerra: una «autobiografia appena mascherata» (parola di Cecchi) reputata da 
Sgavicchia, più che romanzo storico in senso proprio, opera della modernità e innanzitutto del 
tempo, la cui natura inedita nasce dal connubio dei modelli woolfiano e manzoniano, «l’una 
specchio straniante e straniero per raccontare l’inquietudine del moderno, l’altro maestro imitato e 
discusso del realismo italiano». Ma è senza dubbio l’autore dei Promessi Sposi a costituire — 
accanto al grande romanzo francese e alla recente Recherche — un punto di riferimento essenziale: 
«Sentivo che il dettato manzoniano — scrive la Banti in un celebre saggio del 1956 sul Gran 
lombardo — sgorgava da un impulso di riflessione e di vagheggiamento del passato analogo a 
quello che conduce lo scrittore a narrare fatti di cui è stato protagonista e testimone. Ne conclusi che 
se c’è alta forma di memoria, questa è quella storica, una forma quasi trascendente, che nei minimi 
appelli e quasi segni rabdomantici di una trapassata realtà, la interpreta, la ricompone, la restituisce 
a una costante morale». 
Con l’antiromanzo — ma diremmo piuttosto poème en prose — La figlia prodiga, apparso nel 1967 
nella collana einaudiana «La ricerca letteraria» diretta da Edoardo Sanguineti, Guido Davico 
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Bonino e Giorgio Manganelli, la scrittrice svizzera Alice Ceresa (1923-2001) opera una forte 
trasgressione rispetto alla tradizione del Novecento, che si manifesta anzitutto in sede grafica: il 
libro è infatti impaginato senza giustificazione dei margini e con accapo pressoché fortuiti, quasi si 
trattasse d’una serie di appunti per un’opera da farsi o dell’espansione in prosa d’un originario 
nucleo poetico («Credo che le donne non dovrebbero mai scrivere libri tutti di seguito […] — così 
l’autrice nel 1976 in una lettera alla sua traduttrice francese — perché ho il forte sospetto che non 
corrisponda loro questa forma presuntuosa di ‘creazione’ organizzata banalmente come la banale 
vita che ci hanno fatta. Forse le donne dovrebbero fare filtri, come le streghe. Io, per ora, distillo»). 
Gli aspetti paratestuali del libro svolgono, secondo Sgavicchia, la precisa funzione di smembrare la 
tradizionale scrittura narrativa: Ceresa lavora strenuamente sul versante stilistico misurandosi con la 
morte del romanzo; l’intenzione è quella di sconfinare dai limiti dell’impaginato come dal genere 
letterario: dalla prosa verso la musica e la poesia; ma, soprattutto, «Quello della disintegrazione del 
corpo del romanzo per instaurare letteralmente nello spazio della narrazione il corpo femminile, è in 
certo modo un gesto di “rapacità infernale” che si compie attraverso la forma della scrittura». 
Parimenti autobiografico, e non meno sperimentale per la mescolanza di materiali poetici e narrativi 
di vario tono e argomento, Il porto di Toledo. Ricordi della vita irreale (1975) di Anna Maria 
Ortese (1914-1998), «testo fuori genere in cui la dimensione temporale, storica e memoriale del 
racconto viene rappresentata attraverso una straniante cartografia che reca al posto della 
toponomastica di Napoli quella di un’immaginaria Toledo con suggestioni pittoriche da El Greco, a 
Velásquez, a Goya, e in cui la vena ispanica contamina oltre agli spazi geografici quelli affettivi 
perché anche i nomi propri dei personaggi sono deformazioni spagnoleggianti»; ma il romanzo è 
soprattutto «un’impresa di immaginazione e di ricostruzione dell’identità, sociale e intellettuale, di 
un personaggio femminile nell’Italia meridionale della fine degli anni Venti». 
Elsa Morante (1912-1985), per la quale l’arte è un processo gnoseologico integrale, istituisce in 
Aracoeli (1982) un fecondo rapporto tra parola e immagine: la narrazione non procede come un 
piano sequenza, ma è il frutto del montaggio di scene composte di materiali anche tonalmente 
eterogenei: «Caratterizzato da contaminazioni di alto e di basso e da continue divaricazioni visive di 
realtà e irrealtà, il film della tragedia di Manuele alterna sogni, immaginazioni, visioni, queste 
ultime marcate dall’insistenza della metafora della vista e degli occhiali che durante il viaggio il 
protagonista di volta in volta usa o non per guardare il paesaggio. La materia narrata dilata o stringe 
così il campo visivo proprio come in un film». 
Studiata più all’estero che in Italia, la napoletana di nascita ma cosmopolita Fabrizia Ramondino 
(1936-2008) adibisce plenariamente in tutte le sue opere, ma specialmente in Guerra d’infanzia e di 
Spagna (2001), quella che viene definita scrittura femminista, giacché pone al centro delle sue 
narrazioni soggetti e genealogie femminili, nonché temi quali la denuncia dell’emarginazione 
sociale e la tutela delle diversità. Il suo successo internazionale, massime nell’àmbito dei Gender 
studies, è dovuto, secondo Sgavicchia, alla connotazione nomadica dei suoi romanzi, che «bene si 
colloca all’interno di quel versante degli studi di genere, infatti, che proviene dal poststrutturalismo 
e che dalla destrutturazione del soggetto e dell’esperienza propone una ricollocazione dell’io 
femminile all’interno di una mappa dei fenomeni sociali, politici e culturali contemporanei in cui 
l’essere in viaggio è condizione di un’esperienza creativa di appartenenza-straniamento, di 
traduzione sempre in divenire e di sconfinamento rispetto alla tradizione». 
L’ultima scrittrice sottoposta ad esame è Goliarda Sapienza (1924-1996), che nell’autofiction L’arte 
della gioia, iniziato nel 1967 ma apparso vent’anni dopo, narra una storia eretica sia per l’abnorme 
rivendicazione della gioia e del piacere, per giunta da parte di una donna, sia per il confliggere di 
modelli distantissimi tra loro — l’epica e il romanzo d’appendice — che contaminano diversi 
generi, dal romanzo al teatro al cinema alla saggistica psicologica, pedagogica e politica. Scrive 
Sgavicchia: «L’arte della gioia di Goliarda, il cui nome evidentemente si specchia nel titolo 
dell’opera, è più dell’esaltazione vitalistica di una donna che si emancipa dalle convenzioni a costo 
del delitto, è più del racconto delle avventure di una moderna libertina, è una conversione del dolore 
in gioia attraverso la messa in scena della scrittura». 


