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t'opera Trionfa a Venezia 
«Così fan tutte», il Mozart più 

graffiante e ambiguo in un 
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a i i e S I i m e n i O p r a t l C a m e n i e per ie tCO Ronconi durante le prove del «Cosi fan tutte» di Mozart e. in basso, il musicista 

E Ronconi smaschera l'Amore 
Nostro servizio 

VENEZIA — Diciamolo con una cita
zione mozartiana: è .cosa rara- uno 
spettacolo tanto Intelligente, arguto e 
puntuale come quello allestito per Così 
fan tutte alla Fenice. Per la prima volta, 
forse, Luca Ronconi (il più geniale e il 
più discusso regista italiano) ha riscos
so in un teatro lirico un successo pieno, 
caldissimo, senza neppure l'ombra di 
quelle proteste che hanno accolto altri 
spettacoli suol. Proteste comprensibili 
perché Ronconi ha sempre avuto, so
prattutto nel campo dell'opera, la be
nefica funzione di separare nettamente 
l'intelligenza dal suo contrario: da una 
parte 1 critici e gli spettatori legati alla 
muffita tradizione del buon tempo an
tico; dall'altra parte, quanti sono invece 
disposti ad uscire da! seminato per ri
schiare l'avventura della novità. Ora, a 
Venezia, questi pochi sono diventati 
molti e, alla fine della serata, gli ap
plausi, in una sala gremita, sono risuo
nati caldissimi e incontrastati, pre
miando la fantasia del regista e, assie
me, l'incomparabile voce di Lelia Cu-
berli, la professionalità di Peter Maag, 
della compagnia e dell'orchestra. 

Un successo pieno che conferma — 
tra l'altro — che un buon teatro, dove I 
dirigenti non hanno paura delle Idee, 
furma anche un pubblico capace di ap
prezzarle. Che questo accada con Così 
fan tutte è ad un tempo comprensibile e 
sconcertante: è comprensibile perché 
Mozart, tutto sommato, non chiama à 
raccolta l veciomani e 1 dlvomani. Im
pegnati a calibrale la potenza e l'esten
sione dell'acuto. È sconcertante perché 
Così fan tutte è, nella sottile ambiguità, 
l'opera più difficile di Mozart, una sfida 
continuamente rinnovata per l'autore e 
per l'ascoltatore. 

In apparenza, tutto nasce da una ma
liziosa avventura, tipica del Settecento 
galante: quella di due ufficialetti che, 
per saggiare le virtù femminili, fingono 
di partire per la guerra e riappaiono, 
travestiti, per sedurre a vicenda le pro

prie fidanzate. Ci riusciranno, ovvia
mente, sotto la guida di un cinico amico 
e di una astuta servetta, dimostrando, a 
proprie spese, che .tutte fanno così». 

La faccenda è solo questa? No, perché 
l'elegantissimo testo di Lorenzo da 
Ponte e la musica di Mozart ci conduco
no, oltre l'apparenza giocosa, nel labi
rinto del sentimenti dove la verità è 
tanto più lontana e sfuggente quanto 
più sembra facile e vicina. Questa veri
tà Ronconi ce la nasconde e ce la mo
stra attraverso una serie di velari che 
riproducono quello verde trapunto d'o
ro posto al proscenio della Fenice. Tra i 
tendaggi aperti o richiusi scorgiamo le 
immagini della finzione o della realtà: 
le stanze del palazzo con le finestre tra
sparenti od opache, il giardino malizio
samente oleografico o la ludità del pal
coscenico che — nel gioco di Ronconi — 
è il luogo della verità, teatrale s'intende. 
e quindi allusiva a tante altre verità del
la vita. In questo luogo, unico e perpe
tuamente cangiante, Ronconi conduce 
i personaggi alla scoperta di se stessi: 
nel gioco della fedeltà e dell'infedeltà, le 
coppie si scindono e si ricostituiscono, 
secondo nuove «affinità elettive». Cado
no le convenzioni e le maschere; la feri
ta d'amore crea l'amore e alla fine — 
quando il perdono generale cancella l 
trascorsi — non è ben chiaro (e non de
ve essere chiaro) quali siano i cuori riu
niti: quelli della vecchia o della nuova 
coppia? Ronconi ci lascia nel dubbio, 
trovando, come sempre, le soluzioni tea 
trali nella musica dove è lo stesso Mo
zart a confondere 11 gioco, in un cre
scendo culminante nel momento magi
co della resa di Fiordiligi. Quando l'in
namorata scopre l'amore, lo scherzo di
venta realtà e l'ingannatore resta pri
gioniero del proprio inganno. Questo è 
il momento della verità, senza travesti
menti, realizzato davanti al grande 
specchio che confonde realtà e illusio
ne. 

Qui, come In tutta l'opera, il genio del 
regista (ben coadiuvato per la parte sce
nica da Lauro Crisman e per Ì costumi 

da Carlo Diappl) sta nel capire e nel far 
capire quello che l'autore cela, come di
ceva Dante «sotto il velame de li versi 
strani». Nel nostro caso, sotto il velo di 
una musica così meravigliosamente 
strana, nella sublime novità, da lasciar
ci ogni volta confusi e conquistati. Qui 
Mozart, dopo l'esperimento del Figaro e 
del Don Giovanni, conclude — sotto 1' 
apparenza del sorriso — una sconvol
gente esperienza, tirando le somme del 
passato (siamo nel 1790, negli anni del
ta Rivoluzione Francese) e aprendo la 
strada al nostro futuro. Lo spiega assai 
bene Pestelli indicando, nel suo saggio 
illustrativo, le affinità e i richiami. 

In un certo senso, quasi paradossale, 
ci aiuta a comprenderlo anche Peter 
Maag con una direzione musicale meno 
•geometrica» dell'usato, non così esatta 
come dovrebbe, ma, proprio per questo, 
più appassionata e trascinante nel 
campo dei sentimenti. Il gioco viene 
smussato e la passione esaltata, anche 
a costo di forzare un poco l'orchestra 
oltre i suoi limiti. Questo conviene an
che ad una compagnia di canto dove 
tutti sono buoni, ma una sola è eccelsa: 
Leila Cuberli che , una volta di più, si 
conferma una delle interpreti più pre
stigiose del nostro tempo. L'intimità, la 
dolcezza, la purezza con cui ella intona 
le due granai arie di Fiordiligi sono in
descrivibili: un miracolo di intelligenza 
e di arte che il pubblico — esploso in un 
applauso entusiasta — ha ben compre
so. 

Accanto a lei figurano con decoro eli 
altri cinque interpreti cui Mozart affida 
il gioco lieve degli affetti e degli ingan
ni: Anne Howefls e Adelina Scarabei li 
(Dorabella e Despina); Alberto Rinaldi 
come arguto Don Alfonso; Alan Watt 
(Guglielmo) e Robert Gambill, ricco di 
voce ma non di stile nella ardua parte 
del trepido Ferrando- Tutti, come s'è 
detto, applauditi con calore a scena a-
perta e al termine dei due atti da un 
pubblico foltissimo. Un autentico suc
cesso e, ripetiamolo, ben meritato. 

Rubens Tedeschi 

ROMA — Quando si parla di cabaret, qui in Italia, si intendono 
cose piuttosto precise. Si intende un genere di spettacolo basato 
parallelamente sulla parola e sulla canzonetta, basato sulla ripe
titività delle rime e sulle possibilità smaccatamente ridanciane di 
certe descrizioni. Bene, il cabaret tedesco con tutto ciò non ha 
alcunché da spartire. Quindi, apprestandosi a gustare uno spet
tacolo di questo genere, meglio lasciare a casa le etichette e arri
vare a teatro con la testa Ubera da riferimenti di qualunque tipo. 

In questo quadro va detto che l'altra sera a Roma sé esibita 
Ingrid Caien, cantante e attrice tedesca, mentre questa sera 
canterà Ortund Begìnnen, al Teatro Ghione come la Caven, e 
sempre nell'ambito del Progetto Germania partorito da Spazio
zero, dal Comune e dal Goethe Institut e coordinato da Franco 
Quadri. 

Il cabaret tedesco viveva e prolificava in perfetta osmosi con 
quelle birrerie che la storia e la leggenda vogliono piene principal
mente di fumo (alcuni spettatori illustri ricordano che per poter 
godere le esibizioni degli artisti bisognava arrivare in anticipo, 
per sedersi nei taiolini più vicini alla piccola ribalta, altrimenti la 
'nebbia- avrebbe potuto confondere le immagini). Nei primi de
cenni del Secolo, quindi precedentemente all'avvento del nazi
smo, uno degli eroi più acclamati di questo genere di spettacolo 
era Karl Valentin, autore e attore che molti hanno giustamente 
paragonato a Ettore Petrolim. Nell'orchestrina di Valentin, poi. 
per alcuni atni suonò anche Bertold Brecht, il quale a sua volta 
esordì proprio in quei locali. Locali, infine, dove prima dello spet
tacolo di cabaret avevano vita vere e proprie rappresentazioni 
teatrali (Strindberg, per esempio, era uno degli autori più fre
quentati in tali corcostanze). 

Al Teatro Ghione, l'altra sera, non c'e-a molto fumo e la platea 
— pur rumorosa — era davvero più illustre e aristocratica di 
quanto non lo fossero le popolarissime tavolate delle vecchie bir
rerie. Sfa Ingnd Caven, cantante raffinata e avvezza a qualunque 
tipo di pubblico, s'è fatta condizionare solo un po' da tale atipica 
situazione. Del resto pochi capivano fino in fondo il senso e la 
crudezza delle descrizioni di certi testi da lei cantati. Così l'effet
to generale è apparso giustamente più simile a quello dei concerti 
di Attiva o di Ornella Vanoni che non a quello del vecchio cabaret 
tedesco i ero e proprio. 

Niente di strano in fondo. Il recital di Ingrid Caven per molti 
versi può essere avvicinato senza timore a quelli analoghi che 
hanno per protagoniste le nostre più acclamate interpreti di mu
sica leggera. Infatti, ciò eh" ptù ci ha colpito nello spettacolo è 
stata la mimica locale della Caven. Il suo modificare repentina-

II personaggio Ingrid Caven porta a Roma la grande tradizione 
cabarettistica tedesca: un po' Brecht, un po' Weill e un po' Fassbinder 

Ecco il Kabarett 
Ingrid Caven mente toni e melodie va al di là — a nostro parere — della 'Storia 

della musica » e dei pochi testi dei quali siamo riusciti ad intende
re il significato (questa interprete ha cantato con la stessa padro
nanza liriche tedesche, francesi e anche inglesi). Un bel concerto, 
non c'è che dire. Fatto di luci soffuse, di complesse modulazioni di 
voce e di battute estemporanee (la Caven, sul finire di un motivo 
ha candidamente ammesso di essersi scordata una strofa e così ha 
ripreso la canzone il dove l'aveva interrotta). 

Lo strano modo di cantare e la singolarità di ateuni testi (molti 
erano anche firmati dall'ex marito Raìner Werner Fassbinder) 
inducono ad apprezzare certe esibizioni anche in modo del tutto 
diverso rispetto a ciò cui siamo abituati in materia di canzoni (i 
versi tronchi, le chiusure rotte da un acuto rapido e rauco non ci 
possono apparire familiari), ma le differenze sostanziali tra gli 
spettacoli di Ingrid Caven e quelli, per esempio, di Miiva o di 
Omelia Vanoni, sono di ordine tecnico-interpretativo, non tanto 
di effetto. 

Perché come accade anche da noi, la musica in questi casi non 
è di vitale importanza: ciò che conta è il modo in cui rinterpreic 
riesce a raggirare i motivetti e a costruire discorsi sonori paralleli 
a quelli del pianoforte o del clarino o del violino. Così, anche per 
questa ragione non possiamo reprimere un interrogativo che ci 
pare assolutamente naturale: perché il Comune, Spaziozero, 
Franco Quadri o chi per loro non zi adoperano per ospitare a 
Roma un 'recital' di Mina? D'accordo. Mina non è una stella del 
cabaret tedesco e non è l'ex-moglie di Fassbinder, ma proprio di 
fronte a quello spettacolo di Ingrid Caven la sua arte e la sua 
unicità risaltano in tutta la loro grandezza. 

Nicola Fano 

Il balletta -

Il mandarino 
di Bartòk 

contro 
i guerrieri 
della notte 

ROMA — Non ci fosse stato l'incendio che ha 
ritardato i lavori di ristrutturazione per l'agibili
tà. avremmo ammirato ii .Balletto di Gyiir» al 
Teatro dell'Opera, più adeguato ad ospitare una 
compagnia che ha, nella millenaria città di cui 
prende il nome, un meraviglioso teatro che dà 
bene il senso del nuovo che nasce 'dalle tradizioni 
più antiche. E nulla è più nuovo di questo com-

Elesso di balletto, inventato da Ivan Markó, già 
alterino «classico» dei teatri di Budapest, poi 

•stella» nei balletti di Maurice Béjart e, da qual
che anno, protagonista di una danza moderna, 
attenta ai problemi della realtà d'oggi. Sono noti 
i suoi balletti rievocanti Don Giovanni, Faust, 
Garcia Lorca, Kafka. 

La riflessione sull'oggi ha portato Ivén Markó 
a reinventare // Mandarino meraviglioso di Bar
tòk. Le «rivisitazioni» lasciano sempre qualche 
perplessità (come inventare un'altra storia sulla 
musica della Traviata), e anche questa di Markó 
è, per lo meno, «curiosa». Egli capovolge del tutto 
il dramma messo in musica da Bartók. Nell'origi
nario balletto, una ragazza adesca clienti che i 
suoi complici aggrediscono e derubano. Il misfat
to non riesce con un Mandarino che morirà, pur 
di non rinunciare ad un atto che diventa un ulti
mo desiderio d'amore. Qui, invece, la ragazza è 
vittima di teppisti che l'hanno rapita, la traspor
tano con un camion (arriva il camion in palcosce
nico), la drogano e la seviziano. Dev'essere, pen
siamo, quella stessa ragazza che adescava il pros
simo. 

Vittima ora della violenza, si ricorda del Man
darino e, nel delirio che la sovrasta, immagina 
che esso nasca lì per lì dal suo grembo e diventi il 
suo uomo, il difensore in grado di sbaragliare gli 
aggressori. 

Protagonista del balletto, è. così, questa ragaz
za che genera nel sogno il prodigioso personaggio. 
La musica di Bartok, di un tormento e di una 
violenza esasperata, per tutto quel che voleva 
simboleggiare di turpe nella natura dell'uomo, 
regge pero benissimo all'operazione di Ivan Mar

tin momento de «Il mandarino meraviglioso» 
col balletto di Gy&r 

kó, assumendo vibrazioni ancora più cupe e tra
giche. 

Notevolissima^ l'interpretazione di Barbara 
Bombici, nonché quella di Ivan Markó, apparso 
nel ruolo del Mandarino. Questo balletto risale al 
1931 (anno bartokiano). 

E interessante, ora, rilevare come dall'aggrovi-
gliato miscuglio (l'uomo immerso nella sua inu
manità) che si realizza nel Mandarino, il Markó 
sia pervenuto (è la riprova della sua ricca vitali
tà) ad una coreografia in cui l'uomo appare in 
armonia con se stesso e con la natura. 

Si è visto nel balletto Le stagioni — una sintesi 
del capolavoro di Haydn celebrato da Markó 1* 
anno scorso nei 250 anni della nascita — enuclea
to dalla musica ùi Haydn, peraltro utilizzata in 
una preziosa registrazione diretta da Karajnn. 
Ed è stato notevole lo scavo di Markó anche nei 
recitativi che precedono le arie: quelle della pri
mavera, dell'inverno, dell'estate, dell'autunno. 

L'avvicendarsi dei cicli stagionali riflette le 
stagioni dall'uomo: la nascita, la vita, l'amore, la 
morte. La scansione di questo fluire delle cose ha 
un ritmo razionale e poetico, per cui la mestizia 
del tramonto (c'è in palcoscenico il continuo ali
tare di un enorme velo bianco, che ugualmente 
indica il gelo dell'inverno e della morte o il palpi
tare della primavera e dell'amore) contiene già la 
fermentante certezza della rinascita. E sempre 
vivo, cioè, l'amore che non finisce per uno stupi
do rannuvolarsi del cielo. E qui, tutta la compa
gnia (nel Mandarino erano in otto) ha dato un al
ta prova del suo stile corale e solistico, della sua 
coerente omogeneità, di un impegno totale, cui 
partecipano e danno il loro prezioso contributo 
Judit Gombàr (scene e costumi), Jànos Hani (lu
ci e sceneggiatura), Ljudmiia Cerkasova, maestra 
di ballo, che viene dal Bolscioi di Mosca. 

Tantissimi gli applausi. Lo spettacolo ha inau
gurato al Teatro Olimpico la «Settimana unghe
rese in Italia» che, per quanto riguarda il balletto, 
è sembrata al pubblico un po' «corta». Insomma, 
ce ne vorrebbe subito un'altra. 

Erasmo Valente 

Di scena 

Ma questo 
Shakespeare 
sembra da 
«Mille e 

una notte» Giancarlo Zanetti e Andrea Giordana ne «La 
commedia degli errori* di Shakespeare 

LA COMMEDIA DEGLI ER
RORI di William Shakespea
re, traduzione e adattamento 
di Italo Moscati e di Augusto 
Zucchi. Regìa: Augusto Zuc-
chì. Scene e costumi: Aldo Bu-
ti. Musiche: Luciano e Mauri
zio Francisci. Interpreti: An
drea Giordana, Giancarlo Za
netti, Walter Mramor, Loris 
Zanetti. Alfredo Piano, Ales
sandro Rossi, Aldo Minandri, 
Angelo Lelio, Magda Mercata-
li. Laura Saraceni, Bianca 
Galvan, Gianna Izzi, Simona 
Ciammaruconi. Produzione 
Sagitarius srL Milano, Teatro 
Carcano. 

Commedia degli errori o de
gli equivoci? Prescelta l'una o 
l'altra dizione, comunque, il ri
sultato non cambia, trattandosi 
di scambi di persona, di parti 
gemellali incrociati, di ricono
scimenti tardivi dei propri fra
telli, di odissee infantili e fami
liari. Vedere per credere La 
commediu degli errori (dizione 
ineccepibile), che nella tradu
zione e adattammento di Italo 
Moscati e di Augusto Zucchi è 
di scena in questi giorni al Car
cano. 

La vicenda è questa: due 
coppie di gemelli, gli Anfiboli 
di ricca schiatta e i Dromii de
stinati ad essere servi dei primi, 
vengono divisi quando sono an
cora in fasce da una tremenda 
calamità naturale, una tempe
sta che coglie la nave che li tra
sporta. Nessuno sa più nulla 
degli altri; ma un giorno l'Anfi-

bolo e il Dromio cresciuti a Si
racusa giungono a Efeso, città 
nella quale vivono gli altri 
due... E da qui ha inizio tutta 
una serie di guai, di coppie in
crociate, di mogli sbalordite, di 
inganni non premeditati, di 
confusione dei creditori, di a-
manti lasciate a bocca aperta, e 
di botte — queste sì identiche 
da una parte e dall'altra — per 
i poveri Dromii servitori dei ri
spettivi Anfiboli. 

Sono temi, questi, cari anche 
alla commedia classica e dei re
sto questi giochi incrociati di i-
dentìtà scambiate e sbagliate, 
questi equivoci e questi errori, 
vengono da Plauto e Shake
speare se li assume tutti insie
me in chiave di divertimento, 
di gioco teatrale e verbale.^ 

Tutta puntata sul gioco è an
che questa edizione della Com
media degli errori che il regista 
Augusto Zucchi ha messo in 
scena per il duo Giordana-Za-
nettL L'idea della regia, infatti, 
è quella di imprimere alla com
media un'aria da Mille e una 
notte, di racconto fiabesco, 
complici anche le scenografie di 
Aldo Buti così simili a dei puz
zle* con cui giocare. 

Così facendo, però, Zucchi 
ha dato a questa commedia non 
priva di ambiguità e di una in
quieta profondità un ritmo «la 
vaudeville privilegiando dun
que eccessivamente l'aspetto 
comico che il testo pure possie
de. Solo in un momento Zucchi 
ci dà l'impressione di aver tro
vato la chiave giusta, per la 
messinscena di questo lavoro: 

ed è nella scena in cui Anfibolo 
e Dromio, padrone e servo, si 
fronteggiano di fronte a una 
parete di specchi che ne dupli
ca l'immagine, suggerendoci 
subito la possibile, dialettica 
lettura del gemello come dop
pio, come personalità divisa, 
come altro necessario e allo 
stesso tempo estraneo. Ma è so
lo un momento; poi Zucchi e 
con lui gli attori si lasciano im
mediatamente catturare dalla 
voglia di divertire il pubblico, 
che puntualmente ci sta e ap
plaude. Eppure un po' di corag
gio e un maggiore approfondi
mento avrebbero contribuito 
non poco a dare carattere a 
questo spettacolo che, invece, 
sotto il bell'involucro non pro
pone molto. 

Giancarlo Zanetti, nel dop
pio ruolo del Dromio di Siracu
sa e di quello di Efeso, ne fa una 
caratterizzazione molto tesa ed 
arguta; Andrea Giordana come 
Anfibolo uno e due è quello che 
suggerisce di più iambigua 
«doppiezza» del proprio perso
naggio. E non male sono anche 
le caratterizzazioni che Alfredo 
Piano e Alessandro Rossi fanno 
dei due mercanti. 

Magda Mercatali disegna 
con sicurezza e impeto quasi 
femminista il personaggio di A-
ariana, moglie trascurata dell' 
Anfibolo di Efeso. Ma Laura 
Saraceni (Luciana, sorella di A-
driana) e Simona Ciammaruco
ni (cortigiana) hanno alcuni vi
stosi problemi di dizione. Del 
successo si è già detto. 

Maria Grazia Gregorì 

al lavoro,a <asa,a scuola, in viaggio 

la carica del caffé 
più lénergia 
del cioccolato 


