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Lingua Imperii: la crescita di Anagoor 
di Renzo Francabandera 

Il tema di "Lingua Imperii" è intrigante: il rapporto fra parola e potere, fra linguaggio e dinamica sociale. 
La drammaturgia, non lineare, è un sofisticato e composito mélange di letture, e rimandi dal primo coro dell’Agamennone di 
Eschilo a "Le Benevole" di Jonathan Littell, da Martha C. Nausbaum ne "La Fragilità del Bene" a W. G. Sebald Austerlitz e "Le 
Alpi nel mare", "I Sommersi e i Salvati" di Primo Levi fino al saggio "L.T.I. Lingua Tertii Imperii" di Victor Klemperer, che 
ispira il titolo del lavoro di Anagoor. Parole non frequentate dal teatro, da cui la compagnia trae gli elementi di una creazione 
che, come le precedenti, cerca fondamento su una crossmedialità capace, almeno nelle intenzioni, di salvare lavoro dell’attore 
e medium visuale, in una dinamica di rimandi fra immagine, parola, suono, video e corpo vivo. 

Fino a questo lavoro, tuttavia, la loro ricerca, pur interessante nei principi ispiratori, non arrivava, a parere di chi scrive, ad 
un esito profondamente compiuto, ad un equilibrio semantico e spettacolare possibile. Il perché risiedeva di volta in volta nello 
sbilanciamento verso questa o quella forma di linguaggio o di technè con cui il gruppo cercava di familiarizzare. 
Una delle caratteristiche che da sempre il gruppo ha avuto è, comunque, la vocazione per la collezione documentale e la profonda 
analisi dell’equilibrio scenico, cosa evidente per tutte le loro proposte, e in particolare per quelle legate al mondo dell’arte, da 
"Fortuny" a quello su Giorgione. Queste tracce, fatte di percorsi e biografie d’artista, di tableaux vivants e schermi su cui si 
ribaltano stati d’animo di cui è la natura a farsi interprete, come appunto ne "La Tempesta" di Giorgione, hanno però nel tempo 
abituato ad una sofisticazione formale di particolare pregio, e che forse è la cifra che maggiormente li rende interessanti, anche 
rispetto ad altre compagnie che lavorano sul codice crossmediale in Italia. 

"Lingua Imperii", nella memoria della fruizione avuta all’interno del cortile di Castel del Monte ad Andria, si compone di 
quattro tracce fondamentali:     

- il video ispirato a "Le Benevole", un dialogo fra due nazisti, che viene trasmesso su due diversi schermi posti in alto ai 
bordi opposti del proscenio, uno schermo per ciascun personaggio; - le scene corali che cercano di dare rappresentazione delle 
dinamiche dominante-dominato e a far vivere l’emozione fisica dello spazio tragico che le parole evocano; 

- i video e i testi che parlano del rapporto fra uomo e animale anche nel rapporto alimentare, individuando in questo un 
possibile elemento di prevaricazione, impreziositi da piccole e inquietanti maschere metalliche indossate dai protagonisti; 

- il codice e il ragionamento sulla parola, sul segno, sul simbolo alfabetico e sulla sua declinazione vocale, che riporta 
direttamente al filmato ispirato a Le Benevole, chiudendo il cerchio di rimandi. 

Il fil rouge derivato dal romanzo di Littell risulta, per ritmo, linguaggio e potenza, l’elemento meglio riuscito, capace di 
dipanare rimandi e sofisticazioni, e la regia sceglie bene i momenti del contrappunto fra i frammenti video in cui due gerarchi 
nazisti dissertano su linguaggio e potere, e il resto degli inserti spettacolari. 

“L’intero progetto per altro doveva concentrarsi sul potere cinegetico; l’idea era quella di stare alle calcagna del cacciatore. 
Ma via via che si studiava, là dove il cervello non riusciva a dare forma logica ad un ordine storico che tenesse conto 
contemporaneamente di tutti i fattori sociologici, politici, psicologici (degli individui e delle masse), antropologici, succedeva 
che il cuore trovava una forte e precisa adesione alla memoria degli individui cacciati, zittiti e annientati - ci ha voluto raccontare 
in un confronto informale Simone Derai - È lì che abbiamo trovato il centro. È così che abbiamo immaginato questo doppio 
piano: sopra l’agone, il dialogo/duello dei due ufficiali nazisti che seduti a tavolino discutono (e battagliano) di elementi atti 
all’individuazione di gruppi da dominare o eliminare; sotto il coro che per contro parla direttamente al pubblico interrogando e 
insieme ricucendo o esaltando lo strappo del cuore (con il canto)”. E il canto è un altro degli elementi che spiccano fra i codici 
Lingua Imperii usa. Indipendentemente dal fatto che "Lingua Imperii" possa cambiare o meno, facciamo alcune considerazioni: 
la capacità di creare drammaturgia da fonti ed esperienze diverse e di guardare allo spazio scenico come ad un luogo non casuale 
di occorrenze è una delle ricchezze di questo gruppo; un’altra è la capacità di attingere a fonti complesse e plurali, mentre per 
converso ancora non appare affinata fino alla dimensione più crudele la tensione verso la semplificazione “animale”, il sacrificio 
di parti del tutto originario per salvaguardare un elemento cruciale, ovvero l’efficacia e la linearità del colpo. Una delle immagini 
più vive di "Lingua Imperii" è un tiro con l’arco, in cui un’amazzone scaglia una freccia al cuore di un bersaglio di paglia. 
Anagoor dimostra (e ovviamente l’argomentazione è antifrastica rispetto alla logica nonviolenta sottesa) di saper individuare la 
preda, di saper costruire armi drammaturgiche, anche utilizzando materiali diversi.  

Adesso l’elemento più difficile: quello del predatore che deve isolare una preda e non disperdere energie seguendo troppe 
bestie assieme. Perché quando si fa buio in sala è proprio quello che succede: spettatore e interprete iniziano a cacciarsi l’un 
l’altro, e mai lo spettatore deve pensare che l’interprete, il regista, stia inseguendo altri che non sia lo spettatore stesso; perché 
altrimenti è facile lo spettatore abbandoni il gioco scenico: tagliare, scegliere profondamente, anche sacrificando parti integre, 
in nome di un ritmo meno cerebrale e più animale, per compiere un salto definitivo verso suggestioni di maggior compattezza 
e universalità, senza compiacimenti o rispetto di equilibri. Fare creazione dal vivo è un’arte crudele, su questo Artaud aveva 
sicuramente ragione. 


