








Cassandra. Regia di A. Battistini 

Spettacolo che crea delle aspettative innanzitutto per il testo scelto: il 
romanzo di Christa Wolf in cui la protagonista parla in prima persona della 
sua tragica storia, della sventura di una stirpe e dello sterminio di un intero 
popolo (Cassandra, profetessa di Apollo, veggente non creduta, testimone e 
interprete della guerra di Troia e dello scatenarsi del destino degli déi contro 
gli Atridi). La Wolf allontanandosi dalla tematica eschilea destino-colpa, dona
piuttosto alla veggente attributi idealistici, tra emancipazione, 
insubordinazione e liberazione, in cui si sono riconosciute generazioni di 
attiviste. 
Come è noto, è proprio l'Orestea - in cui compare Cassandra tra i personaggi 
della prima tragedia della trilogia (Agamennone)- a testimoniare 
significativamente il passaggio nella storia della Grecia antica, da una civiltà 
matriarcale di matrice indoeuropea (diffusa a Creta e di cui sarebbero 
testimonanza pitture murali raffiguranti donne che partecipavano sedute al 
posto d'onore al culto e ai rituali) ad una di stampo patriarcale: "Non è la 
madre la genitrice di colui che si dice di lei generato, di suo figlio, bensì la 
nutrice del feto appena in lei seminato" (vv. 658-59), questa la motivazione 
con cui Apollo assolve Oreste dall'accusa di matricidio. 
L'atmosfera cupa, sinistra, introdotta in scena dall'imponente (ma anche un 
po' ingombrante) scenografia piena di metallo, enormi tubi di areazione e 
grate di ferro, Ade dalla vaga apparenza industriale da dove si scorgono 
cavità, buchi, anfratti da cui ci si aspetta apparizioni, suggerisce l'attesa della 
morte e si confà al personaggio di Cassandra e alle sue visioni profetiche 
macchiate di sangue ed è perfettamente in sintonia anche con quella paura 
descritta nel terzo stasimon dell'Agamennone, cantato dal Coro mentre è in 
scena proprio Cassandra: 



"Perché qui sul mio cuore, davanti al mio cuore presago, un'ombra di paura 
svolazza e non la posso scacciare? Perché il mio canto, non pagato, non 
chiesto, è un canto funesto di vaticinio?" 

Nello spettacolo il dolente coro iniziale delle donne troiane dissidenti, portate
a Micene verso il castello del vincitore Agamennone, immagine che evoca 
battaglie antiche e recenti, immette nella modernità della tragedia vista dagli 
occhi della Wolf: l'evocazione di un'utopica società femminile che ha in odio 
le guerre. 
Uscito il coro, tutto è nelle mani della attrice-ballerina russa, Oxana 
Kitchencko, ovvero Cassandra, colei che ricevette il dono della veggenza da 
Apollo che però volle possederla e al cui rifiuto il dio, sputandole in bocca 
con disprezzo, ordinò che lei avrebbe previsto il futuro ma che nessuno le 
avrebbe mai creduto. 
La Cassandra della Wolf narra dell'amore struggente e tenerissimo per Enea e 
della violenza di Achille "la bestia" che violenta, dopo averla uccisa, 
l'amazzone Pentesilea ("I maschi, deboli, ma con il prepotente bisogno di 
vincere, si servono di noi come vittime per poter conservare il sentimento di 
sé"), della comunità femminile dello Scamandro, che si incontra dal vecchio e 
saggio Anchise abiurando ogni forma di violenza ("La guerra modella gli 
uomini di cui si appropria"), mettendo insieme passato, presente e futuro:

 "Voglio restare testimone anche quando non esisterà più un solo essere 
umano che mi chieda di rendere testimonianza". 

L'attrice è, in scena, un vero manichino di carne dalle "movenze immobili" (e 
dalla pronuncia indecifrabile, talvolta) costretta, inspiegabilmente, in una 
limitata porzione di spazio. 
Alcune pose durante il lungo monologo, sono di vero effetto: l'incurvatura 
del corpo, le torsioni delle braccia lunghe, magre e nervose; la posa da Dea 
cretese dei serpenti, lo sguardo terrifico. 
La seconda figura che compare in scena, l'amazzone mascolina Pentesilea con
cintura di borchie, fa da controcanto alla dignità femminile umiliata e offesa, 
rivendicata ed infine difesa anche a costo della prigionia, di Cassandra, la cui 
voce dovrebbe richiamare alla mente le recenti guerre che hanno usato 
proprio lo stupro verso le donne come arma di "pulizia etnica": 
 



"Le gambe maschili che vidi in un solo giorno mi bastarono per tutta la 
vita....Sentivo i loro sguardi in viso, sul petto. Neanche una volta mi girai 
verso le altre fanciulle, né loro verso di me. Non avevamo niente a che fare 
l'una con l'altra, i maschi ci dovevano scegliere e sverginare. Udii a lungo, 
prima di addormentarmi, lo schioccare delle dita e, con quante diverse 
intonazioni, quell'unica parola: vieni...Sperimentai due specie di vergogna:
quella di essere scelta e quella di restare seduta in attesa". 

Proprio nell'Orestea - come già ne I Persiani - si rivela il tema politico della 
tragedia secondo Eschilo: il rispetto delle leggi, la fede nello stato 
democratico ateniese (ricordava Aristotele nella Poetica che i personaggi della 
tragedia attica antica non parlano ancora retoricamente ma politicamente) di cui 
è emblema il commosso commiato nella terza tragedia dell'Orestea (Le 
Eumenidi). 
Questa l'invocazione alla benevolenza e alla concordia del popolo ateniese 
intonata dal coro delle Furie diventate Eumenidi (=benevole) - 
significativamente ripresa anche dal Living Theatre nel finale del Frankenstein

"Lungi di qui le morti che troppo giovani vite recidono! E a vergini amabili,
vita di nozze felici concedano gli dèi (...) 
Anche fo voti che mai nella nostra città si odano fremiti di discordia civile, 
insaziata di mali. Né mai la polvere delle nostre strade si abbeveri di nero 
sangue di cittadini per strappare alle case, in collere vendicatrici di morti 
altre morti. E scambio ci sia di gioie nella comune concordia". 
(Traduzione di M. Valgimigli) 

"Perché Cassandra di Christa Wolf?", si domanda Battistini, già regista anche 
de Il Maestro e Margherita. "Quello che ci interessava, quello che ci serviva, 
quello che io e gli attori abbiamo assorbito nel nostro percorso laboratoriale, 
trasformandolo attraverso una scrittura comune in una sorta di canovaccio 
narrante, è stato concentrare l'attenzione su un nucleo drammaturgico che ci 
permettesse di ricostruire una storia nella storia: quella delle vicende di Troia 
e degli eroi della tragicità antica". 

di Anna Maria Monteverdi
Genova, Teatro Duse-Sabato 16 marzoBreve cronaca di un fine settimana "teatrale" tra
in Ateatro.org - breve cronaca di un fine settimana teatrale tra la Liguria e la Toscana



Tra le donne di Cassandra
Appunti di una chorus girl

Raccontare Cassandra attraverso lo sguardo delle donne del coro; la 
prospettiva m’intriga nonostante la fatica, nonostante le ore 
trascorse insieme alle ragazze del laboratorio, accovacciata sulla 
scenografia di ferro del ‘Duse’ - la carne e gli arti dolenti - ad 
intonare il funebre lamento che accompagna l’entrata in scena della 
profetessa Cassandra. Il testo, che narra di stupri e misfatti, della 
città di Troia crollata sotto l’urto trionfante della società greca 
patriarcale, è un crescendo luttuoso che da mormorio indistinto si fa
litania dai ritmi arcaico-cadenzati. Noi, le troiane schiave dei 
vincitori, restiamo in attesa di venir deportate e in quest’attesa 
diamo corpo e voce ai ricordi straziati di lei, all’orrore di vecchi e di 
nuovi misfatti. Il dramma che insanguinerà la casa degli Atridi è sul
punto di compiersi e Cassandra è schiacciata dal peso dell’oscura e 
inascoltata veggenza. 
Il più affascinante personaggio del mito, già immortalato 
nell’Agamennone eschileo, è ripreso negli anni Settanta dalla 
rilettura, femminista e politica, di Christa Wolf che la ritrae durante 
le ultime ore di vita trascorse, come lei stessa dice "a ripercorrere 



segretamente la storia della mia paura". Ma se il racconto della 
scrittrice tedesca scivola all’indietro lungo la scia di ricordi di 
un’infanzia felice dominata dalle figure di Priamo, l’amatissimo 
padre compianto, e di Ecuba, la madre dalle "forti braccia virili", 
Andrea Battistini decide di fermare la sua Cassandra sui passaggi 
più tragici della guerra di Troia con l’arrivo in città delle Amazzoni 
e di temibili uomini dalla ferocia mai vista, capeggiati dalla figura 
di Achille la bestia che assomma su sé i caratteri odiosi di 
un’assurda violenza maschile, cruenta e gratuita qual è solo la follia 
della guerra. 
Il grido straziante di Oxana Kitchenko, la bellissima Cassandra del 
Teatro di Castalia, attraversata da fremiti d’odio, scossa da brividi 
di trance, è un misto convulso di dolore e pietà, che risuona a lungo
nelle orecchie dello spettatore. L’interpretazione dell’attrice russa 
rifiuta ogni naturalezza intenzionale per accentuare l’astrazione e la 
nudità della scena, il suo incedere è ora a scatti, ora trattenuto, con 
movenze che ricordano più una ballerina giavanese che non il 
Bolscioi, il tempio della danza classica da cui Oxana proviene. C’è 
una stanchezza e una frenesia nei suoi gesti, una sorta di pathos 
consacrato alla sventura del tempo e all’ossessione del ricordo. La 
donna, dagli zigomi alti, dai bruni capelli che le incorniciano il 
volto, possiede una fisicità elegante e rabbiosa che dapprima si 
scioglie in abbozzi di danze sciamaniche poi si contrae nei singulti 
sincopati di dolorosi ricordi. Nell’azione scenica raggelata da 
fendenti di luci azzurrognola, gamme di varianti, i tempi Forte o 
Improvviso si alternano a pause di sospensione facendo da 
contrappunto alla tematica della Memoria. E’ un sommovimento 
interno quello che sostiene l’attrice, la cui voce promana roca da un 
luogo remoto di denti serrati e rabbia schiumante a complicare una 
ricezione del testo già di per sé difficile e intermittente. L’italiano 
sussurrato grave in pause di sospiri che l’accento russo reinventa e 
rende enigmatico, dà il senso di una marginalità idiomatica 
davvero inquietante: la lingua balbetta in sonorità inaspettate, il 



senso è costretto a disseminarsi in stato di variazione continua. Le 
spezzature passano sull’accento originario enfatizzando il testo 
esploso, l’italiano soffiato dal ventre: l’inflessione slava di Oxana 
non è impedimento alla comprensione del testo ma è qualcosa di 
intimamente connesso alla condizione di esule e donna che 
Cassandra dovette affrontare. 
Nel finale Oxana-Cassandra dismette le vesti di fascinosa 
mistagoga, rinunciando alla possessione sciamanica che l’invade 
per abbandonarsi svuotata ad una dimensione altra, più intima e 
umana. Il timbro decresce impercettibilmente in ultimi sprazzi di 
luce, la donna ritrova la propria voce con cui dire il reale, con cui 
svelare i misfatti di un potere creatore d’inganni e di simulacri. Di 
un potere ottuso e feroce che, per paura e sospetto, disconosce la 
"terza via" che sta tra il morire e l’uccidere. Vivere, appunto. 

di Alessandra Giuntoni
Teatro Duse, Genova, 2004


