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Recensione 

 

Un classico spagnolo, in una interpretazione italiana, su una scena ucraina 

 

di Junija Sagina 

 

"El castigo sin venganza". Lope de Vega. Regista - A.Bergamo, scenografia e costumi 

S.Zajcev. 

 

Al teatro ucraino c'è stato un avvenimento. Il regista italiano Alessio Bergamo ha messo in 

scena la tragedia del classico del Rinascimento spagnolo Lope de Vega "El castigo sin venganza".  

Anche se non padroneggiate bene la lingua ucraina e con difficoltà tenete dietro ai complessi 

intrecci del verso rinascimentale riportati nella traduzione di Vil Grimic, niente affatto simile alla 

sua analoga russa, comunque la forma dello spettacolo vi coinvolgerà. Sarà appassionante osservare 

quello che succede sedendo direttamente sulla scena, all'inizio da una parte, poi dall'altra. Vi attrarrà 

il suono del quartetto d'archi, il quale pure cambia di posizione nello svolgersi dell'azione. Vi 

rimarrà impresso il cavallo bianco che corre per la sala. Vi ricorderete dei siparietti di seta che 

sventagliano spostati dagli eroi che ora li aprono, ora li chiudono indicando con questo un cambio 

di luogo dell'azione o li spazzano via durante scene tempestosamente emozionali. E ancora sarete 

sorpresi dalla comparsa inattesa di sosia degli eroi. E il risultato sarà la sensazione di realtà, di 

contemporaneità di ciò che accade, sensazione, alla quale, evidentemente, ha teso il regista. 

La tarda tragedia di Lope de Vega "El castigo sin Venganza" sta isolata nella vastissima 

produzione di allegre commedie e drammi eroici di questo drammaturgo unico, che ha scritto nella 

sua vita più di duemila pièce. 

La storia del depravato duca di Ferrara (I.Gerasenko), che si è sposato per ragioni di stato 

con la nobile, giovane e bella Cassandra (O.Petrovskaja) e che, sempre per ragioni di stato, l'ha 

giustiziata per aver intrattenuto una relazione amorosa col suo figlio illegale Federico 

(T.Bagljukov), è testimone di cambiamenti nella maniera sentire la vita dell'autore. Lope de Vega 

disegna una disarmonia della vita reale nella quale l'alto e il basso si trovano fianco a fianco, e un 

grande amore non finisce sempre col matrimonio, tutt'altro. 

L'interpretazione del regista evidenzia nella pièce l'eterna collisione e contrapposizione di 

alto e basso. Alessio Bergamo ha reso più vaste le dimensioni storiche e geografiche della trama, e 

ha scelto di rappresentare una pièce di livello europeo. La forma che ha scelto per lo spettacolo, la 

maniera in cui gli attori recitano, la musica, le danze i costumi, la scenografia non contengono 

indicazioni di tempo o di luogo. Al contrario, seguendo i principi del postmoderno, il regista utilizza 

un complesso di elementi assai multiformi elaborati dalla cultura europea per esprimere varie 

metafore e idee. 

La scenografia di Stanislav Zajcev è fedele al pensiero del regista. La scena è attraversata da 

siparietti gialli, rossi, bianchi e neri e da una parete trasparente di velo - con un'entrata ad arco - che 

indica un'ambientazione di interno. La mobilia si riduce a poche sedie. Il colore dei sipari cambia in 

corrispondenza al contenuto emozionale dell'azione. Nelle scene in cui gli eroi sono diretti non dalle 

emozioni, ma dalla volontà i sipari scompaiono del tutto. Una determinata informazione segnica e 

addirittura una certa simbolicità caratterizzano i costumi. I costumi maschili riflettono la posizione 

sociale dei loro possessori; dal frac del duca al semplice e grigio doppio petto dei servi. I costumi 

femminili non si suddividono per eleganza ma anch'essi, come quelli maschili, hanno una loro 



simbolicità segnata dai colori bianco e nero. Bianco quando il personaggio con le sue azioni afferma 

ideali morali, nero quando vi si contrappone. 

Nella costruzione dei movimenti scenici e nel gioco d'attore A. Bergamo non esige 

dall'attore sfumature psicologismi o caratterizzazioni. Non esige quell'arte declamatoria ricercata e 

qualla plasticità che caratterizzava il gioco scenico degli attori dei secoli XVI-XVII. Gli attori 

organizzano sulla scena delle linee e delle figure geometriche esatte, muovendosi uno dopo l'altro 

per linee rette e diagonali, o rimangono immobili, restando a lungo fissi uno di fronte all'altro.. La 

loro andatura è regolare e neutrale, il parlare non imbellito e monotono. L'effetto di questo tipo di 

interpretazione risulta pienamente giustificato. Innanzitutto noi recepiamo Lope de Vega come 

drammaturgo non realista  convenzionale, come di fatto era, visto che connetteva nella sua 

creazione le realtà della vita e i canoni del dramma letterario medievale. E poi, ascoltando gli 

eleganti e ampi interventi e monologhi dei personaggi vediamo non le relazioni reciproche di 

persone nella vita, bensì la lotta delle aspirazioni ideali degli eroi, non sporcate da particolari di 

costume e da dettagli. Invece che in un'illusione di realtà, lo spettatore si immerge in avvenimenti 

che avvengono come nell'immaginazione degli eroi o in sogno. E' indicativo il fatto che Federico, in 

una scena, ripeta accentuandolo il pensiero diffuso nella Spagna del XVII secolo che "la vita è 

sogno". Pensiero diventato dopo titolo di una delle pièce di Calderon. Era un rappresentazione del 

mondo cara all'epoca del Barocco, che aveva perduto l'ottimismo che aveva caratterizzato il 

rinascimento. Una rappresentazione non inutile anche all'epoca attuale, sopravvissuta ormai 

all'ennesima euforia di un'apparente assenza di limiti delle capacità umane. 

Il regista introduce immediatamente lo spettatore alla convenzionalità dello stile di ciò che 

accade sulla scena. Da una parte lo introduce sulla scena facendogli fare lo stesso percorso che poi 

compiranno gli attori, lo avvicina il più possibile agli avvenimenti, lo obbliga a guardare a ciò che 

avviene da diversi punti di vista, come si trattasse di una rappresentazione di teatro di strada alla 

quale finiamo per sentirci al tempo stesso e spettatori e compartecipanti. Dall'altra parte lo 

spettatore viene subito abituato all'idea che ciò che avviene è un gioco dell'immaginazione e non 

una realtà. 

La prima scena comincia con il duca che, partito alla ricerca di divertimenti serali per la 

città, si nasconde ai suoi due servi. E lo fa immobilizzandosi e nascondendosi dietro una maschera 

nel bel mezzo dello spazio aperto della scena. I servi, quasi calpestandolo, gli passano accanto ma 

non lo notano finché lui stesso non si fa scoprire; e quando questo accade i tre cominciano insieme a 

cercare una dama per il duca valutando le qualità di alcune spettatrici della prima fila. 

Altrettanto convenzionale è la scena dell'arrivo di Federico. Il giovane conte ascolta una 

cantante che si esibisce, accompagnata da un'orchestrina, sulla piccola scena di compensato 

costruita sulla scena. Dopo di che si alza. le si mette di fronte, tira fuori una pistola e spara. La 

cantante cade. Lo spettatore è sotto shock. Però dal successivo dialogo tra Federico e il servo Batin 

(V.Lisenko) noi comprendiamo che questo omicidio non è nient'altro che un gioco di 

immaginazione del giovane conte, deluso nel suo amore per il padre e nei suoi ideali di giustizia. La 

matrigna darà i natali ad un erede legittimo e lui, al quale tanto era stato promesso, rimarrà con le 

pive nel sacco. 

Assai notevole anche il finale dell'atto. Entra l'attore A. Babij, che interpretava un servo, e in 

maniera del tutto normale, nient'affatto teatralmente, comunica che qui è previsto un intervallo e che 

siccome le scene verranno smontate gli spettatori sono pregati di spostasi nella platea o nel foyer. 

Nella possibilità che viene data allo spettatore di sedere in platea durante l'intervallo e vedere come 

i montatori e i servi in costume risistemano la scena e alcune parti della scenografia, si legge anche 

il compito posto dal regista di avvicinare lo spettatore a ciò che sta avvenendo , e dargli la 

possibilità di avvertire la differenza tra la sua posizione di involontario compartecipante quando 

siede sulla scena, e la posizione di semplice osservatore dalla platea mentre le scene vengono 

risistemate. 

In ogni scena il regista propone delle trovate di forma, delle idee, delle metafore. Per 

analizzarle tutte bisognerebbe raccontare tutto lo spettacolo. I difetti dello spettacolo sono la 

prosecuzione dei suoi pregi. Ad esempio così è quando la vita reale e convincente degli avvenimenti 



contraddice la metaforicità ampia dello spettacolo. Ad esempio nel tango contemporaneo che 

danzano Aurora (G. Kobzar-Slobodjuk) e il suo innamorato marchese Gonzaga (I.Zincenko), che 

sembra una modernizzazione troppo brusca, benché la scena sia attoricamente impeccabile. 

Il regista utilizza bene l'idea dell'apparizione dei sosia, quando in alcuni momenti decisivi la 

coscienza degli eroi è come si sdoppiasse. 

Un involontario difetto dello spettacolo è risultata essere l'impreparazione degli attori ucraini 

agli esperimenti. Non tutti loro sono riusciti a iscriversi in maniera artisticamente valida nel disegno 

che ha loro proposto il regista; alcuni non sono riusciti ad arrivare al livello delle individualità e 

delle passioni dei loro eroi. Ma ci sono anche evidenti successi. 

Ha brillantemente risolto i problemi che le ponevano i compiti proposti dal regista l'attrice 

Galina Kobzar-Slobodjuk, che recitava nel ruolo della figlia adottiva del duca Aurora. Un indubbio 

successo è stato quello i Taras Bagljukov nel ruolo di Federico. L'attore ha saputo trasmettere al suo 

eroe la complessità e la doppiezza ella natura, e anche un'alta incandescenza delle passioni. 

Convincente in molte scene anche il duca (Igor' Gerasenko). 

Ognuno degli eroi viene presentato, per volontà del regista, nei suoi sentimenti migliori e in 

quelli più bassi. E' questa varietà di misure della natura umana che porta al triste finale, quando il 

duca libertino, ma pur sempre capace di preferire ai propri interessi privati quelli dello stato, diventa 

giudice giusto, e gli amanti che hanno perso la dignità della loro posizione di potere diventano 

criminali. 

Alessio Bergamo si considera un allievo di Anatolij Vasil'ev. Effettivamente, per l'ampiezza 

di pensiero e l'aspirazione a portare alla luce la base prima e profonda dei problemi dell'esistenza 

umana, è vicino al suo insegnante. Lo spettacolo messo in scena al Teatro Ucraino non può essere 

considerato un'opera d'arte perfetta. E' un esperimento con tutti i voli, le scoperte, gli errori di 

calcolo e le trascuratezze caratteristiche della ricerca creativa. Ma come esperimento è 

insolitamente denso e riuscito. Si tratta di un precedente importante per Odessa, città nella quale la 

regia rimane cronicamente attardata rispetto al livello degli attori. 

Rende particolarmente felici che abbia intrapreso una ricerca così complessa proprio il teatro 

ucraino, e ancor più felici ci rende il fatto che il tentativo sia risultato un successo. 


