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Alan e il mare di Giuliano Scarpinato 
Ci sono spettacoli che dividono il pubblico in maniera netta. O almeno l’impressione, all’uscita, è 
che vi siano punti di vista contrapposti. Raramente capita, come nel caso di Alan e il mare, ultimo 
lavoro di Giuliano Scarpinato, che la spaccatura sia così marcata che si trovino spettatori in 
lacrime, perché commossi e altri paonazzi, perché arrabbiati. Alan e il mare è – almeno questa la 
sensazione al debutto a Segnali di Milano, con un pubblico però solo di adulti e di addetti ai lavori – 
uno di quegli spettacoli che non lascia indifferenti e che pone subito alcune domande cruciali, anche 
metodologiche, che sono poi le domande che riguardano il settore del teatro ragazzi, ma che in 
realtà comprendono tutto il teatro. Dopo il polverone di Mi chiamo Alex e sono un dinosauro, 
spettacolo sull’identità sessuale, Scarpinato, sempre per un pubblico a partire dai 7-8 anni, sceglie 
un argomento altrettanto scottante, come i viaggi tragici dei tanti stranieri che scappano dalle 
guerre. Una provocazione o il desiderio di spingere il teatro ragazzi dentro le grandi questioni 
dell’attualità? Una mossa à la page o “necessaria”? 

 

La prima domanda riguarda dunque la tematica: è opportuno raccontare a bambini di sette-otto anni 
le tragedie degli immigrati che muoiono in mezzo al mare? Un po’ frettolosamente, a rischio di 
ideologia, si può rispondere di sì, basta trovare la forma giusta (d’altronde Art Spiegelman 
ha raccontato l’olocausto con i fumetti, riuscendoci, Benigni con il cinema, meno convincente…). E 
dunque: qual è la forma giusta? Come si racconta una tragedia? Lo spettacolo parla di un padre 
(Federico Brugnone) che si imbarca con il proprio figlio a Bodrum per fuggire dai bombardamenti. 
Una terribile tempesta colpisce lo scafo e il bambino muore affogato. La storia si sviluppa dal punto 
di vista del padre che, in preda a deliri o sogni o visioni, mantiene un filo, un dialogo, un rapporto 
con il figlio, trasformatosi in una sorta di pesce. Il padre tenta invano di trascinarlo fuori dall’acqua, 
fino a che, in un processo doloroso di accettazione del lutto, si immerge nelle profondità marine, 
alla scoperta di un nuovo mondo. Ci sono sentimenti di angoscia, di paura, ma anche molta 
dolcezza e immaginazione. La tragedia viene infatti strutturata con le dinamiche della fiaba. Il figlio 
– interpretato dal bravo Michele Degirolamo – sguscia sul palcoscenico come un pesce fuor 



d’acqua, e il pensiero va subito a Colapesce, antichissima storia siciliana e di tutto il meridione, di 
cui esistono decine di varianti (oggi disponibili per Donzelli con le bellissime immagini di Fabian 
Negrin, probabilmente il più bravo e costante illustratore di fiabe dei nostri anni). E allora la 
domanda potrebbe diventare: è opportuno trasformare una realtà tragica in una fiaba (dai risvolti 
tristi in questo caso, ma che contiene in sé, quasi per statuto, una sorta di “cura”, di catarsi, di 
rielaborazione?). Le “fiabe sono vere”, diceva Italo Calvino, ammonendoci, in un certo senso, 
rispetto alle derive più evasive e inconsistenti. Le fiabe cioè andrebbero prese sul serio, perché 
rispondono ad elementi profondi dell’animo umano. Ma che tipo di processo educativo si può 
innescare nella dinamica che trasforma la realtà in fiaba? Quali i pericoli? Come si evita la 
rappresentazione ammiccante e finzionale, inevitabilmente fallace? La “cura” di cui è portatrice la 
fiaba, anche quando parla di morte, di cosa è fatta? Come evitare la retorica sentimentale? 
Scarpinato ha talento e coraggio, ma sceglie di camminare su una strada scivolosa e per mantenere 
il giusto equilibrio è obbligato ora a togliere, ora ad aggiungere elementi; è costretto a pigiare su 
uno stato emotivo, per ottenere un primo piano efficace, ma qualcosa sullo sfondo va 
inevitabilmente a perdersi. La guerra e l’iniziale disperazione sono appena accennate e lo spettacolo 
si concentra sul rapporto padre e figlio (la madre, con il velo, è solo un’immagine virtuale, muta, 
che sembra vivere ormai in un altro mondo, una vera alterità nella sua assenza…). La scenografia è 
composta da pannelli, organizzati come fossero le schegge di uno specchio rotto, sui quali sono 
proiettate immagini che riscaldano il clima emotivo, spesso contraddistinto da forti elementi di 
pathos e di commozione, e da momenti ludici. Ad esempio il viaggio verso il mare si segue sullo 
schermo in soggettiva, come un videogioco, con bonus da guadagnare e nemici da sconfiggere. 
Qualcuno si lamenta, sostenendo che trasfigurare questi viaggi disperati con il filtro del game è una 
falsificazione o una mancanza di rispetto. È però vero che, di fronte al pubblico dei più piccoli, il 
video gioco è una porta di ingresso fortissima, una sintesi visiva molto efficace, che trasmette, 
metaforicamente, l’idea di pericolo e di viaggio. Che il viaggio dei migranti oggi sia l’unico 
riconducibile in qualche modo alle narrazioni picaresche è un fatto evidente e che, anche nella 
disperazione assoluta, possa entrare l’avventura, come genere letterario, lo ha dimostrato Primo 
Levi con il suo romanzo forse più bello, La tregua. Il genere dell’avventura non è il videogame, ma 
che nell’immaginario collettivo vi sia stato questo slittamento è assodato e con questa immagine è 
giusto forse fare i conti. Ma è questo – l’avventura – che si vuole trasmettere? Solo in piccola parte, 
perché lo spettacolo è ricco di tante altre invenzioni ed è costruito con abilità nella mescolanza di 
registri e di tecniche, con una sensibilità tutta contemporanea, concentrandosi soprattutto sul 
rapporto padre-figlio. Forse è addirittura troppo pieno di elementi, che rischiano di confondere 
qualche passaggio e forse, a tratti, è teso a sedurre e a sorprendere. Ad esempio i tentativi di 
riportare “in vita” il figlio, l’idea di una sopravvivenza oltre la morte (nel ricordo), sono allo stesso 
tempo visioni di un uomo impazzito per troppo dolore, sogni, miraggi, cortocircuiti temporali tra 
passato, presente e futuro… La parabola fiabesca impone in qualche modo una conclusione, una 
chiusura, per cui si corre nell’elaborazione del lutto. In questo caso storia e fiaba stridono tra loro: 
da una parte il lutto che ferma tutto, blocca la storia, fa precipitare lo stato emotivo, dall’altra la 
fiaba che deve trovare una conclusione, far ripartire la vita e che perciò rischia di apparire una 
scorciatoia. 



 
Alan e il mare (ph. Giovanni Chiarot) 

La cifra un po’ barocca dello spettacolo può infastidire, perché per una vicenda del genere ci si 
aspetterebbe più sobrietà, così come apparentemente avviene per altri lavori presenti al festival 
Segnali. In realtà lo stile è la forza dello spettacolo. I due attori, in dialogo con la scena, riescono a 
dar vita a un linguaggio vivace e convincente. La forma è sofisticata ed è padroneggiata con 
sicurezza. Certe invenzioni visive e gestuali non possono che avvicinare la “storia” al pubblico dei 
più piccoli. L’intenzione è chiara. E anche le nuove tecnologie, oltre che per gusto, vengono 
utilizzate come “ponti”: si sta parlando dell’oggi, non dell’Odissea, e questi stranieri usano gli stessi 
nostri oggetti. Più che insistere sulla disperazione della guerra o su differenze culturali tutto lo 
spettacolo punta sulle similitudini. E il dolore di un padre per la morte del proprio figlio è cosa 
universale, propria della natura umana. È come se tutta la storia volesse concentrarsi su questo 
aspetto e quindi paradossalmente subisse un processo di “normalizzazione”. L’impressione finale è 
che la forza di questo lavoro (che ha senz’altro forza) coincida con il suo stesso limite, cioè 
l’ambizione. L’ambizione di camminare sul filo di tante cose: dei sentimenti dei padri e dei figli, 
della cronaca e della fiaba, della politica e dell’indignazione, dei nuovi media e del nostro 
immaginario. È una bella ambizione, che in parte trova risposta concreta e in parte lascia qualche 
dubbio, che vale la pena tenere sospeso. Tra le altre cose pare un po’ insistito il riferimento al 
“caso” mediatico suscitato dalla foto, che ha fatto il giro del mondo, di Aylan Kurdi, il piccolo 
profugo senza vita sulla spiaggia, da cui lo spettacolo prende spunto. Un riferimento che forse porta 
fuori strada. Piuttosto rimane grande la curiosità delle reazioni che potrebbe avere un bambino. I 
bambini sono immersi dentro questa trasformazione epocale ancor più degli adulti. Nelle scuole dei 
più piccoli storie di stranieri giunti in Italia in modo rocambolesco sono all’ordine del giorno. Ecco 
che di fronte a un richiedente asilo che si incontra per strada un bambino può chiedere cento cose: 
chi è? Da dove viene? Come ha fatto ad arrivare fin qui? In un certo senso con questo spettacolo è 
come se si dicesse che dietro a un’immagine mediatica, dietro a un volto si può nascondere un 
grande lutto, un grande dolore, una storia terribile di ingiustizia, un essere umano come noi, ma a 
tutte le altre domande dovranno rispondere genitori, insegnanti, educatori. (r.s.) 
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