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Estratto dal programma di sala di Ritratto dell’attore da giovane 
di Sandro Lombardi 
 

 Con questo spettacolo si presenta il secondo tratto della trilogia Perdita di memoria. Il lavoro fa direttamente seguito al 
precedente Genet a Tangeri. Varcata, attraverso il personaggio di Genet, la soglia prima della Memoria, questo Ritratto 
dell’attore da giovane vuole ulteriormente approfondire lo scavo, investigando di preferenza quella zona d’ombra che pertiene 
a ogni individuo e che meglio si coglie negli stati intermedi tra il sonno e la veglia, il delirio, la ragione, la coscienza e 
l’inconscio, infine il ricordo e la sua negazione, la smemoratezza.  

Nello scandagliare gli abissi del mondo classico, ci si è imbattuti principalmente nella constatazione che questo non 
costituisce una globalità, una unità perfetta e insuperabile, quanto un paesaggio di frammenti, rovine, lacerti indecifrabili, 
iscrizioni incomprensibili: non chiarezza quanto mistero, non luce ma ombra mista a luce. Non è una visione negativa della 
classicità, piuttosto è il risultato dell’adozione a suo riguardo più di un’ottica romantica piuttosto che neoclassica. Ossia: il 
mondo antico – la Memoria – non come entità insuperabile passibile soltanto di imitazione, ma come mito vivo e operante 
all’interno della nostra cultura di moderni.  

La morte viene così ad essere il tema centrale della trilogia, e con essa i fantasmi, le epifanie, i linguaggi dei morti; e il 
contrasto insito tra tenebre e improvvise, violente illuminazioni. Nient’altro che una di queste subitanee illuminazioni, 
nient’altro che uno di questi squarci voleva essere Genet a Tangeri. Se già in quello spettacolo la doppia scena delimitata da i 
due sipari, alludeva a una separazione tra il regno dei vivi e quello dei morti – separazione ulteriormente sottolineata dalla 
presenza di una barriera di filo spinato – per questo ritratto la scena vede infranta quest’ultima e più marcata barriera: non c’è 
più separazione tra il regno dei vivi e quello dei morti, anzi l’intero spettacolo ruota attorno al tema della frattura di frontiere, 
dell’abolizione delle separazioni. Non a caso i sipari vengono utilizzati in modo da contraddire la loro specifica funzione di 
elementi discriminanti, e divengono invece abito, rifugio, caverna, ecc., costituendo insomma un possibile luogo d’azione e 
non di separazione. All’interno dello spazio che essi delimitano, la sola struttura scenografica presente è una grande piscina, 
una vasca, una fossa d’acqua oscura infondo alla quale giace, naufragato, un quadro: “Il naufragio della nave Speranza” del 
tedesco C.D. Friedrich e i morti, di quel naufragio, attori.  

Tutto lo spettacolo ruota attorno alla presenza invisibile di questo quadro e alla necessità di salvarlo: la necessità di salvare 
la speranza. Sono tutti elementi fortemente simbolici, attorno ai quali si strutturano due atti speculari, in cui un’attrice prima, e 
un attore poi, intessono due diversi ma complementari deliri di memoria, due naufragi, due inabissamenti ma anche due 
elevazioni tra memorie personali e memorie mitologiche, tra lo spazio del quotidiano e quello dell’assoluto.  

Sorretti della presenza della piscina che si fa metafora del loro “navigare” nelle acque della memoria e del suo contrario 
essi affrontano una discesa nel profondo, un’avventura all’interno di città, porti, orizzonti sepolti. Si tratta evidentemente di 
due “sradicati”, probabilmente due senza patria (ricorrono nel loro dire confusioni e inframmissioni linguistiche continue) e 
senza lingua propria, condannati a trovare la propria via all’espressione, a farsi il proprio linguaggio, e con ciò condannati, ma 
anche liberi di crearsi la propria identità.  

Due nomadi. Ritorna così seppur declinato in modo inedito il mito del nomadismo, qui, presente nelle sue due valenze più 
estreme: da un lato come discesa tra gli abissi della dannazione, e dall’altro come deriva di una partenza priva di orizzonti e 
negata al ritorno. Quanto di “negativo” può inerire a questa impostazione tende a dialettizzarsi rispecchiandosi continuamente 
nell’opposta figura di vitalità rappresentata dalla natura. L’elemento della natura si incarna in questo spettacolo nei due 
personaggi del Muto e della Muta, pure essenze vegetali-animali, pure energie, presenze positive di vita e di polarità definita a 
fronte della deriva diffusa dei due attori. Parlano un linguaggio primordiale, tutto vitalità terrestre e quasi ferina, angeli e 
demoni insieme. 










