radici e fioritura del comico
nella commedia di aristofane.

lo spettacolo ‘lysistrata’ dell’astragali teatro
Il testo drammatico si distingue dagli altri generi letterari che si fondano sulla parola scritta (poesia, prosa) perché non è un prodotto artistico che trova la sua forma definitiva nella scrittura, con le conseguenti caratteristiche di autoreferenzialità e autonomia. Al contrario, esso è un sistema aperto, di significati molteplici (e quindi anche le interpretazioni possono essere molteplici), che sono trasposti sulla scena dal regista e dagli altri collaboratori, con un ruolo di primaria importanza svolto dall’attore. Lo spettatore a sua volta è chiamato a decodificare il composito spettacolo offerto sulla scena e a entrare in rapporto con i messaggi che ne scaturiscono in varie forme e che creano ‘comunicazione’ superando le potenzialità della parola scritta, raggelata perché iscritta nel vincolante perimetro del testo.

Come tutte le commedie del grande Aristofane, Lisistrata è un’opera dal chiaro significato politico, che in questo caso si mescola con forti tratti comici che attingono alla sfera sessuale: proprio quest’ultimo aspetto  offre al regista moderno la possibilità di sviluppare in forme diverse la sua interpretazione, che potrà essere castigata e discreta, oppure diretta e sfrontata, o infine poggiare sull’eccesso e il grottesco. Infatti nel corso degli anni e in linea con le più recenti teorie, per Lisistrata si sono registrate letture in chiave psicologica, sociologica, femminista, e di conseguenza interessanti proposte sceniche.

Lo spettatore informato di oggi quindi non prova stupore anche di fronte a soluzioni estreme o diverse nella resa della commedia, perché quasi tutto gli è noto, o almeno se lo aspetta. Quello che farà la differenza nella sua ricezione e giudizio sullo spettacolo, va individuato nella commozione estetica e nella possibilità che si attui la comunicazione fra scena e platea, e i mezzi saranno sempre quelli specifici alla base della commedia aristofanea, cioè riso e comicità, satira e messa in ridicolo.
Lo spettacolo Lysistrata (roads and desires) di Astràgali Teatro (Lecce) per la regia di Fabio Tolledi ha in sè tutti gli elementi che in vario modo, con maggiore o minore successo, sono stati proposti in tutto il mondo nelle innumerevoli rappresentazioni, del passato o contemporanee.

Il caso in esame si distingue anche per l’ambito teorico in cui viene inserita questa commedia aristofanea, e la particolare modalità interpretativa e sperimentale: 

alla base vi è un’ottica antropologica che viene ampliata in prospettiva multiculturale, con attenzione e cura alla dimensione intertestuale. Fattori questi che d’altra parte caratterizzano la complessa concezione di Fabio Tolledi sull’interpretazione del dramma antico. Il lavoro del regista infatti da anni ruota intorno alla tragedia antica e alla sopravvivenza del tragico nei nostri giorni, e riflette sulla diacronia e ricezione scenica dell’antico logos tragico presso un pubblico contemporaneo che deve fare i conti con la globalizzazione culturale: questa sua attività ha dato prodotti artistici preziosi e straordinari, come War Gifts (2006-2007 Lecce, Atene, Nicosia, Ugarit/Latakia), Persae (2008 Atene, Nicosia, Parigi, Lecce). Questi spettacoli della compagnia Astràgali (creati e presentati nell’ambito di programmi europei, Cultura 2000, Cultura 2007) costituiscono esempi significativi di un approccio sperimentale al dramma antico, che comprende: carattere multietnico e contenuto multiculturale, sintesi intertestuale dell’originale testo greco antico con altri testi più recenti di paesi e culture diverse, ricerca antropologica, approccio grotowskiano alla recitazione ecc.

Con la Lisistrata Fabio Tolledi realizza una svolta nei suoi interessi artistici, cercando gli stessi valori e lo stesso concetto non più nel tragico, ma nel comico, che ritiene di pari forza, perché come Eschilo con la tragedia, così Aristofane guida allo stesso risultato, la ‘catarsi’, con le sue commedie. Non si tratta solo di intelligenti invenzioni registiche, soluzioni originali ai diversi problemi scenici, o volgarizzare il comico privilegiando unicamente l’elemento grottesco… I significati della rappresentazione acquistano nuova forza facendo leva sul contenuto sessuale, studiato da Tolledi in profondità: egli va alla ricerca di quelle radici primordiali cui Aristofane ha attinto e ha presentato nelle sue commedie in piena fioritura. Si trattava però di un aspetto che nasceva molto prima del commediografo ateniese, e si perde nelle brume del mito e nella fase pre-storica della cultura. Pertanto nelle commedie di Aristofane troviamo simboli chiaramente fallici, il linguaggio dei personaggi è spesso un accumulo iperbolico di oscenità e di parole crude, che scatenano il riso mentre mostrano un mondo ‘sacrilego’ e ‘empio’, in piena contrapposizione alla realtà di decoro e perbenismo che caratterizzava la vita sociale nell’Atene del V secolo… Aristofane non fa altro che volgersi all’antichissimo e fecondo sostrato culturale, ben noto e accettato dai suoi concittadini, spettatori nell’anfiteatro di Dioniso, e attinge da lì l’autenticità, immediatezza e arguzia delle situazioni comiche che presenta sulla scena.
Come è noto, molto prima di Aristofane, del ‘komos’ e delle ‘farse fliaciche’ che potrebbero essere all’origine della commedia attica antica, esistevano e funzionavano nella fase pre-storica della cultura forme pre-teatrali di carattere comico o giocoso. Dopo i duri lavori di campagna (vendemmia, mietitura, semina) era un modo per trarre sollievo e divertimento, allontanando le preoccupazioni e tensioni del vivere. In un tentativo spontaneo e quasi istintuale, l’uomo di quei tempi remoti grazie alla sua naturale disposizione mimetica ripete e mima azioni, attività e comportamenti, ma attraverso l’iperbole li amplifica ed esagera, o al contrario li riduce e abbassa: questa studiata deformazione della realtà provoca automaticamente il riso e diventa drammatizzazione comica, che diverte sia chi la realizza sia chi assiste. Pertanto alla comunità viene mostrato il suo vissuto con un atto comunicativo caratterizzato da immediatezza, e inoltre si ottiene il superamento del reale, cioè la creazione di una realtà nuova diversa che agisce come una sorta di liberazione rispetto a quella esistente.
Gli stessi effetti erano realizzati anche per un’altra via, attraverso drammatizzazioni di contenuto serio e solenne, cioè le cerimonie magico-religiose tenute in un tempo extra-ordinario, cioè non quotidiano, e in un luogo particolare, prima ‘totemico’ e successivamente ‘sacro’. Sotto il segno di forze magiche e mitiche si attuava la conversione morfologica dei celebranti in ‘eroi’ e entità sovrannaturali, per mezzo di maschere, travestimenti e danze: era raggiunta infine l’estasi e si creava una sovra-realtà. Le drammatizzazioni, sia quelle di carattere serio cioè magico-rituale sia quelle giocose-comiche, avevano dunque per scopo la liberazione/correzione dell’esistente e la creazione di una nuova, diversa e migliore realtà. Questi concetti verranno adottati in seguito da Aristotele e resi con il termine ‘catarsi’, inteso come fine ultimo sia della tragedia sia della commedia.

Queste iniziali realizzazioni dunque sfruttano temi della quotidianità caricando in forma mimetica alcuni aspetti per provocare il riso, ma gradatamente perdono il loro carattere spontaneo e improvvisato: si va infatti verso espressioni più strutturate che, anche se si tratta ancora di forme pre-teatrali, costituiscono l’inizio del comico, e ruotano intorno a due assi tematici principali, cioè comportamenti sociali e sessualità, che portano al riso con l’esagerazione e sfruttando diversi altri aspetti. Tutto quello che è legato alle strutture di potere in qualunque sua forma, ogni tipo di controllo e divieti, diventano occasione di messa in ridicolo e stravolgimento: ciò consente di capovolgere l’ordine vigente, con la formazione di un nuovo sistema di valori, in una gerarchia che si oppone alla situazione dominante.

Lo stesso avviene anche con la vita sessuale e il comportamento del singolo: le pressioni e i divieti, i ruoli fissati e le inibizioni imposte, tutto viene superato. L’istinto, l’animalesco, l’inconscio, si dispiegano senza freno, realizzando fantasie di ogni tipo o desideri nascosti, che sconvolgono del tutto il codice di comportamento convenzionale e l’ordine fisso delle cose. Per questo anche gli organi genitali maschili e femminili trovano un vastissimo simbolismo e una generale accettazione, perché con la loro presentazione ‘drammatica’, si supera lo stadio secondario della presenza mimetico-convenzionale, e nel pensiero dell’uomo primitivo assurgono alla dimensione di carattere primigenio, cioè la garanzia della fertilità e la conservazione della vita.

In questa loro fase archetipica, i due simboli della fertilità e quindi della vita stessa (il fallo e la vagina) prendono forma in drammatizzazioni antichissime di cui resta traccia ancora oggi, con i mutamenti dovuti al passare dei secoli, in alcune forme di teatro popolare. Simile è la figura femminile di Babo e il corrispondente rituale propiziatorio per la fecondità, conservato in alcune aree della Tracia
, come pure il ‘Tripsimo tou piperioù’ il ‘Kalògheros’ e il ‘Kiopek-Bey’
 in rapporto alla fecondità maschile, che sopravvive nella stessa zona e in altre regioni della Grecia. 

P5  In questi rituali i simboli fallici e il modo con cui essi appaiono e giocano un ruolo principale, sono una chiara prova delle origini del comico e la funzione di ‘catarsi’ attraverso drammatizzazioni salaci, che oggi sopravvivono solo episodicamente nelle celebrazioni del Carnevale in molte zone della Grecia, ma anche dell’Europa Sudorientale più in generale.
Lo sconvolgimento dell’ordine cosmico in una ‘pazzia’ effimera convogliata dal Carnevale (studiata nella sua evoluzione e analizzata da Bachtin nel suo saggio ormai classico sul riso nel Medioevo), è un’ulteriore prova della funzione archetipica e primaria del comico, che si forma in queste scene pre-teatrali.

Di conseguenza quando Aristofane presenta nelle sue commedie questi elementi in proporzioni notevoli, non è né ‘empio’ né ‘blasfemo’ verso la realtà sociale ed etica della sua epoca. Anzi, al contrario: torna alla funzione pura, autentica, essenziale del comico attraverso la sessualità e la critica sociale, mirando al miglioramento della democrazia ateniese, la presa di coscienza da parte dei suoi concittadini e la finale correzione degli errori e delle debolezze della sua società.

Infatti Aristofane è uno scrittore realmente ‘politico’ e con le sue commedie intende, attraverso il riso, esercitare critica sociale, denunciare personalità e fatti della democrazia ateniese, contribuendo in questo modo al miglioramento della vita della polis e della politica.

L’Atene dipinta nelle sue opere è molto diversa da quella di Eschilo e di Sofocle. Dopo le Guerre Persiane la città che Eschilo aveva celebrato nell’Orestea (Eumenidi), ha perso il suo splendore. Ormai nel 411, data di composizione della Lisistrata, Atene, impegnata nella guerra del Peloponneso contro Sparta, si trova in estrema difficoltà dopo il grande fallimento della spedizione in Sicilia, ed è prossima alla rovina: i politici moderati come Nicia sono stati messi da parte a favore di comandanti guerrafondai come Lamaco, alla lucidità politica di Pericle si sostituisce l’avventato Alcibiade, è acceso il dibattito dei sofisti contro Socrate...

Aristofane scrive le sue opere con l’obiettivo principale di sferzare la realtà ateniese e, denunciando i lati negativi della vita politica e sociale, vuole contribuire al suo miglioramento. Acarnesi, Uccelli, Pace, Pluto sono alcuni esempi significativi in cui fa la comparsa la figura dell’eroe-salvatore: si tratta di un un uomo del popolo, semplice, poco istruito, che non ha una posizione sociale di rilievo, non riveste cariche né dispone di forza economica, ma è intelligente, sincero, coraggioso, intraprendente e ha esperienze di vita. Per migliorare la situazione presente, egli si trasforma in salvatore della città che smaschera il male e propone il bene, e quindi denuncia la guerra, l’egoismo, l’ambizione, e sostiene i valori tradizionali della cultura greca antica, l’amor di patria, la virtù, la solidarietà, la sincerità, il rispetto per l’altro. 
Gli strumenti di Aristofane sono il riso, la satira, la parodia, la messa in ridicolo di personaggi, leggi, situazioni. Il cittadino ateniese ride per gli eccessi iperbolici, come pure per le riduzioni a caricatura, e in modo indiretto e quasi come effetto secondario, Aristofane lo conduce alla ‘catarsi’. Il comportamento sociale e la sessualità, come si è visto due temi antichissimi del comico, sono infatti presenti nelle sue commedie e, proprio suscitando il riso negli spettatori, egli esercita la sua critica sociale e politica. Dunque il fallo, gli organi genitali maschili e femminili, e il parlare di essi, i doppi sensi, le oscenità verbali, non hanno nulla di negativo, di non-etico o riprovevole. Al contrario sono accettati in modo del tutto naturale dagli spettatori, che attraverso la rappresentazione colgono il messaggio dell’opera e riescono a capirlo in profondità. Questo è il modo più adatto per vedere oggi Lisistrata e in generale le altre commedie antiche, senza remore etiche e conformismi piccolo-borghesi, risalendo alla fonte originaria e a quel senso primordiale che intendeva dare Aristofane.
Nel teatro greco del XX secolo sono stati diversi gli approcci alla Lisistrata, che non occupa il primo posto nel repertorio degli spettacoli di Aristofane. Le prime rappresentazioni di cui abbiamo notizia risalgono al 1910 (compagnia ‘Aristofane’) e al 1916, quando nella  compagnia di Marika Kotopouli, la grande attrice aveva il ruolo della protagonista. In seguito il Teatro Nazionale, che ancora oggi promuove la forma tradizionale della messa in scena del dramma antico, prendendo come riferimento le soluzioni del tedesco Max Reinhardt, presenta la Lisistrata nel 1957 per la regia di Alexis Solomòs, che firma anche le due successive regie del 1958 e del 1960 con attrici famose (M.Aroni, A.Katseli, P.Zervò, C.Nezer).

Queste regie di Solomòs si muovono in ambiti abbastanza tradizionali, senza dare particolare peso allo spettacolo scenico, e senza sottolineare elementi fallici: la satira e il comico derivano soprattutto dal modo di recitazione delle attrici e dalla presenza del Coro sulla scena.

Colui che rinnovò le rappresentazioni di Aristofane con nuova ispirazione è il regista Karolos Koun. Agli esordi della sua carriera presenta gli Uccelli nel 1932, uno spettacolo scolastico presso il Collegio Americano di Atene; dopo un grande lavoro di ripensamento, la stessa commedia gli varrà il riconoscimento internazionale (fine anni ’50) e molti premi nell’ambito di festival del dramma antico. La sua Lisistrata è del 1969.  
Ma quali sono le novità introdotte da Karolos Koun? Diversamente dai registi del Teatro Nazionale e della Scuola che essi avevano formato (F.Politis, D.Rondiris), Koun crede che solo attraverso la genuina cultura popolare della Grecia moderna si possano trovare gli autentici elementi per far rivivere sulla scena lo spirito di Aristofane. Propone quindi un modo più ‘popolare’ di regia e di recitazione, senza troppi virtuosismi artistici, che porta alla luce la purezza naturale della tradizione popolare comica, come si manifesta nel Carnevale e in forme di teatro popolare. 
Il Maestro Koun fu l’apripista per una nuova tendenza nella regia delle commedie di Aristofane, e sulla scena ricompaiono gli elementi fallici e la sessualità, che giocano un ruolo di pari importanza insieme alla satira politica e sociale. 

Questo accade all’incirca fino agli anni ’70, quando le cose cambiano. Infatti la Dittatura dei Colonnelli in Grecia (dal 1967 al 1974) impone il silenzio alla satira politica a causa della censura. Di conseguenza a teatro l’elemento sessuale ne risulta potenziato: è ciò che scatena il riso facile (ma anche del tutto innocuo), ed ecco perché i registi si volgono sempre di più a questo aspetto, creando spettacoli dai tratti fortemente fallici, con ricche scene e decorazioni, musica e danza. Queste rappresentazioni però si allontanano gradualmente dallo spirito genuinamente aristofaneo della commedia e si trasformano in un genere particolare della commedia greca contemporanea, la ‘rivista’, caratterizzata da satira politica, attualità sociale, sottintesi sessuali, musica, danza, scenette piacevoli. I registi adattano pertanto il testo aristofaneo a questa linea estetica (con esperimenti di modernizzazione e attualizzazione soprattutto per quanto riguarda la lingua e i concetti), in modo che sia conforme alla realtà greca contemporanea, ma così facendo viene a perdersi lo spirito autentico da cui scaturisce il comico.

Inoltre occorre aggiungere il ruolo negativo della televisione che ha formato un nuovo tipo di pubblico, e infatti lo spettatore di teatro oggi è prima di tutto tele-spettatore. Per questo anche la maggior parte delle commedie di Aristofane rappresentate in Grecia negli ultimi trent’anni, sembrano più show televisivi che veri spettacoli di dramma antico, come succedeva invece negli anni ‘50. 

Dunque in questa società dello spettacolo, che consuma e altera ogni cosa, obiettivo urgente della ricerca e pratica teatrale diventa sperimentare possibili nuovi approcci ad Aristofane e proporre vie diverse per l’interpretazione del comico e della commedia.

La Lysistrata presentata da Fabio Tolledi al XVI Festival Internazionale del Teatro ad Amman in Giordania, dispone di tutti quegli aspetti tecnici di regia (espressivi e teorici) che ne fanno uno spettacolo all’avanguardia, che rinnova la resa scenica del testo di Aristofane. Come recita il sottotitolo dell’opera, Primo studio sulla oscenità del potere, si tratta di una proposta di ricerca a molti livelli. 
i) Antropologico:  il comico viene ricondotto alla sua origine e legato alla figura femminile mitica di Babo (come si legge nel programma di sala), simbolo primigenio di fecondità. In questo senso viene purificato da ogni elemento ‘volgare’ e ‘triviale’, tipico invece di molte messe in scena di Lisistrata, e mostrato invece come simbolo di una rappresentazione sacra che in seconda istanza e metaforicamente ha acquisito questa dimensione e funzione ormai comica, proprio all’interno del teatro di Aristofane.

ii) Socio-politico:  in modo analogo al livello precedente e in linea con il suo sviluppo storico (da simbolo di fertilità e vita a simbolo di capovolgimento comico e ridicolizzazione del sistema di potere vigente - proprio come avviene nelle commedie aristofanee), la sessualità femminile viene mostrata nella sua fortissima valenza politica, fonte di potere, che vincola il maschio e orienta perciò le sue azioni. Il mito di Lisistrata è pertanto usato come canovaccio di base per intrecciare anche riferimenti a personaggi politici (Italiani) e ad episodi di attualità, notizie che gli spettatori conoscono bene grazie alla risonanza nei mass media. 
La critica sociale e satira politica di Aristofane viene perciò attualizzata e diventa forte veicolo di protesta e denuncia contro la corruzione dei potenti, come la viviamo ai nostri giorni.
iii) Femminista:  quanto detto in precedenza acquista significato e dimensione di universalità grazie al particolare punto di vista adottato dal regista nei confronti dei suoi personaggi: si attua una totale destrutturazione della società patriarcale-maschilista e si mostra un altro sistema sociale, che si basa sul matriarcato e sulla donna. Infatti le figure femminili (soprattutto Lisistrata) sono energiche e positive, al contrario degli uomini, che appaiono sempre smitizzati e messi in ridicolo. Si comincia dall’idea universalmente riconosciuta della ‘forza’ del maschio, la virilità sessuale, che finirà per essere contestata o messa in dubbio, come le altre virtù maschili, il ‘coraggio’ e ‘l’eroismo’ sul campo di battaglia, che si rivelano inconsistenti: il regista infatti mostra il guerriero-modello nella forma ridicolizzata di un ‘Buon soldato Schwveyk’ che si produce in insensate dimostrazioni di forza, vuote di ogni contenuto.

iv) Intertestuale: la Lisistrata di Aristofane diventa lo stimolo, il trampolino di lancio per la compagnia di Astràgali Teatro, che sviluppa uno spettacolo scenico costituito da episodi diversi e autonomi, alcuni non presenti nella commedia antica. Infatti il testo originale costituisce un campo di riferimento più ampio, al cui interno il regista introduce brani musicali e melodici di varia provenienza, numeri improvvisati e battute rivolte agli spettatori, modalità che derivano dalle note Parabasi aristofanee e le valorizzano in un modo del tutto contemporaneo, e perciò familiare allo spettatore.

v) Multiculturale: questo parametro (principio distintivo di tutti gli spettacoli di Fabio Tolledi) che si regge sulla componente multietnica della compagnia (attori italiani, greci, ciprioti, siriani, maltesi, francesi), lega con successo musiche di diverse epoche, stili, tendenze estetiche, culture, elementi linguistici ed espressioni rappresentative di diverse culture (Sud Italia, Francia, Grecia, mondo arabo). Ne risulta pertanto una sintesi che riesce a dialogare con un pubblico variegato, come è quello che di solito segue gli spettacoli di un Festival Internazionale e, nel caso specifico di Lysistrata ad Amman, le diverse tradizioni culturali, esperienze teatrali e capacità di ricezione, non sono state affatto un impedimento alla partecipazione attiva.
vi) Postmoderno: alla luce di quanto si è detto sopra, possiamo dunque concludere che lo spettacolo Lysistrata è una rappresentazione postmoderna, sia per quanto riguarda il senso e il contenuto (significato) sia per i codici usati per la messa in scena (significante). La compagnia Astràgali è riuscita in questo modo a instaurare un dialogo fra presente e passato, riattivare concetti che si erano ormai allontanati e quasi perduti nella società contemporanea: questa rinnovata interpretazione scenica del testo aristofaneo ha suscitato un senso di euforia e partecipazione degli spettatori. Fra gli indizi scenici indicativi di questa forte tendenza postmoderna è ad esempio la moltiplicazione del ruolo dell’eroina principale, che non è più la Lisistrata di Aristofane, ma una (o meglio ogni) donna contemporanea che trova in lei il suo modello: e infatti il personaggio è interpretato da più di una attrice. Significativa è inoltre l’inserzione di momenti di musica e danza che rinviano chiaramente alle dive, ‘icone’ del cinema e del teatro musicale degli anni ‘30. Infine da notare che i personaggi maschili non conservano il nome antico e nei vari momenti scenici risultano assai distanti da quelli di Aristofane.

Lo spettacolo di Fabio Tolledi si trova ancora in una fase di sviluppo e di processo creativo, e ogni notazione può risultare incompleta, ma alla luce di quanto sopra, questa nuova proposta di lettura di Lisistrata può senz’altro dirsi un esperimento riuscito. 
                                                                            Trad. Gilda Tentorio
� Nel rituale di Babo le donne del villaggio si riuniscono nella casa della più anziana che in alcuni casi è anche la levatrice, che le ha aiutate a far nascere i loro figli, e tutte insieme tributano onori quasi di culto al membro maschile.


� Nel Kiopek-Bey gli uomini mimano animali da lavoro e seminano la terra con il loro membro, come pure negli altri due rituali.
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