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de Loreta Popa

înainte de mi-o imagina pe Clara, personajul pe care-l 
interpretez. Nu e just, nu mă concentrez deloc pe Clara, 
ci pe spectatori înainte de a intra în scenă și îmi imaginez 
că au niște pietricele în corpul lor, că le lasă în afara 
teatrului și când intră aici, în sală, pot primi ceva în locul 
rămas liber. Mi-i imaginez la unison unii cu ceilalți într-o 
împărtășire adevărată. Când mă aflu pe scenă îi privesc cu 
adevărat, văd chipul lor, le ascult tăcerea lor și resimt totul 
în același timp cu ei”, a continuat Laetitia Casta.

Spectatorii au avut sentimentul că actrița le vorbește 
doar lor, iar această stare a fost confirmată de mulți dintre 
cei care au trăit-o în același mod, intim, foarte direct, în 
pofida faptului că raportul de intimitate a fost oarecum 
tulburat de distanța impusă de scenă, remarcată și de 
actriță. „Când am ajuns aici, în acest teatru minunat, 
am fost triști, pentru că am descoperit această porțiune 
care ne îndepărta de spectatori, ecranele pe care apărea 
traducerea erau foarte sus, iar textele mici. Mi-am pus 
problema împreună cu regizorul dacă spectatorii puteau 
citi în timp ce urmăreau spectacolul. Tot acest spațiu 
ne-a dat un sentiment de frustrare, am încercat să găsim 
o soluție să fim mai aproape de public. Pe primul plan 
pentru noi se află publicul. Am reglat luminile că să 
pot să fiu mai aproape de public. Am încercat să găsim 
soluții la problemele tehnice, de regie, de scenografie. 
Există mereu un disconfort. Nu trebuie să ai teamă să 
faci lucrurile diferit, să ai înfrângeri, trebuie să transcenzi 
lucrurile. Vorbesc despre timiditatea mea. Am aflat cu 
timpul că este o calitate, nu un defect. Mi-a luat ceva 
timp. Am descoperit însă că publicul este indulgent, 
înțelegător, generos”, a punctat Laetitia Casta. 

Textul spectacolului e lung, e o performanță extraordinară 
pentru orice ființă umană să stocheze în memorie  un 
asemenea volum de cuvinte, de stări, de trăiri. Cum 
a primit provocarea aceasta actrița, cum a făcut față 
acestei solitudini extrem de dificil de înfruntat cu atât mai 
mult cu cât există un număr amplu de cuvinte pe care 
trebuie să le rețină? „În fața unui text, creierul se descurcă, 
dar nu acesta este lucrul cel mai dificil. Ce e mult mai 
complicat e să ai impresia că în acest text fiecare cuvânt 
îl rostești în secunda în care-l descoperi. Nu e prima 
dată când jucăm spectacolul și cred că jocul e acolo de 
fiecare dată. Descopăr eu însămi un text ce iese din mine 
și care îmi aparține”, confirmă actrița care a traversat 
datele biografiei lui Haskill ca și când le-ar fi descoperit 

Actrița și fotomodelul Laetitia Casta și echipa care a 
lucrat la spectacolul Clara Haskil, Preludiu și Fugă, după 
un text de Serge Kribus și pus în scenă de Safy Nebbou, 
și-au dorit foarte tare să ajungă în România pentru că 
personajul interpretat de ea era româncă. A simțit că se 
cuvine să atingă pământul unde s-a născut cea căreia 
îi dă viață pe scenă. Participarea la FITS 2022 aici își are 
rădăcinile: „Sunt extrem de fericită că mă aflu aici și, 
sincer, mă simt intimidată. Când joc este altfel față de 
situațiile în care trebuie să fiu eu însămi. Sper să mă 
ridic la nivelul așteptărilor.”, a declarat Laetitia Casta 
la începutul dialogului pe care l-a avut cu teatrologul 
Octavian Saiu pe scena Filarmonicii din Sibiu.
Destinul Clarei Haskill, prinsă între două identități, 
între două lumi și, în ultimă instanță, între două limbi 
este dezvăluit lumii de acest spectacol în care Laetitia 
Casta dă măsura talentului său. „Grație carierei de 
fotomodel ați început foarte devreme să călătoriți mult, 
să descoperiți noi universuri, să întâlniți noi oameni. Pe 
scenă sunteți de fiecare dată altcineva. Cât de greu v-a 
fost să deveniți altcineva la o vârstă fragedă, rămânând 
totodată ceea ce sunteți și să fiți supusă privirilor lumii, 
ale celor care înțeleg moda ca pe o industrie, privirile 
necruțătoare uneori ale celor care înțeleg cariera de 
fotomodel nu tocmai flatant?”, a întrebat Octavian Saiu. 
„Cred că privirea proprie este cea mai importantă. La 
fel de important este să găsim o anumită serenitate 
în fața problemelor, să folosim această empatie față 
de noi înșine. Cât despre privirea celorlalți, am înțeles 
devreme că trebuie să creez un spațiu în jurul meu, să 
mă detașez, pentru a avea un anumit soi de libertate”, a 
răspuns actrița. 

Vorbind despre libertatea aceasta frumoasă, necesară, 
întotdeauna circumscrisă unor condiții exterioare, 
actrița a fost întrebată când se simte cea mai liberă? A 
avut de ales între a fi în fața unor aparate cu blitzuri, care 
se deschid ca o cascadă, dar și a fi pe o scenă singură, în 
deplina vulnerabilitate a prezenței, așa cum se întâmplă 
în superbul spectacol dedicat Clarei Haskill. „Libertatea 
alegerilor proiectelor, de a lucra cu anumite persoane, 
este importantă, dar atunci când sunt pe scenă nu mă 
simt deloc vulnerabilă. Dimpotrivă. N-am impresia că 
sunt privită, ci că eu îi privesc pe ceilalți. Este un act, la 
fel ca poemul pe care l-a recitat președintele festivalului, 
de iubire infinită, de transmitere, de împărtășire. Înainte 
de a juca îmi imaginez spectatorii, de fiecare dată, 

Octavian Saiu Octavian Saiu 
în dialog cuîn dialog cu 
Laetitia CastaLaetitia Casta
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pe loc. Ca și când ar fi crescut de la vârsta fetiței care 
părăsește Bucureștiul până la maturitate. Ce știa Laetitia 
Casta despre Clara Haskill? „Nu știam nimic despre Clara 
Haskill, nu eram deloc inițiată în tainele muzicii clasice și, 
înainte de a descoperi pianista, am descoperit femeia. M-a 
impresionat. I-am înțeles subtilitatea când am început 
să-i ascult interpretările. Muzica ei este atât de pură și de 
specială... Ascultând-o, am reușit să înțeleg diferențele 
dintre interpretările ei și ale altor pianiști. La început nu 
îmi dădeam seama de lucrurile astea, dar, cu timpul, am 
descoperit cât de specială era muzica ei și cât de delicată îi 
era interpretarea”, a recunoscut Laetitia Casta.

Dincolo de toate diferențele posibile evidente între cariera 
actriței și fotomodelului Laetitia Casta și destinul Clarei 
Haskill, pe undeva, cea dintâi s-a regăsit în timiditatea ei de 
la început, în sensibilitatea extraordinară, în toată această 
stare de neliniște interioară. „Am descoperit această 
femeie. Era un loc unde mă puteam întâlni cu Clara Haskill, 
în copilărie. Copilul din noi care n-a crescut, care va fi 
mereu acolo. Am avut sentimentul că experiențele din 
copilăria ei au fost și ale mele, deși eu n-am trăit perioada 
războiului, n-am avut scolioză, nu sunt un virtuoz, dar 
există ceva din parcursul nostru foarte asemănător. Am 
găsit câteva puncte în comun cu ea, de exemplu faptul că 
ea a plecat din sânul familiei când era foarte tânără, la fel 
ca mine, a intrat într-o lume a adulților, ca mine, călătorea 
non-stop, ca mine, nu a avut o copilărie, la fel ca mine. Un 
caracter puternic, ca al meu. Eu nu mi-am schimbat felul 
de a fi, chiar dacă atunci când am început cariera am fost 
foarte criticată”, mărturisește Laetitia Casta.

Momentul în care pentru prima dată i s-a propus să 
îmbrățișeze identitatea de împrumut a altcuiva nu s-a 
întâmplat în cinema, ci în fotografie. În timp ce termina 
prima sesiune de fotografii alb-negru, polaroid, în studioul 
unui fotograf care o invitase să facă un test, a fost  șocată 
de rezultat. Nu a recunoscut persoana care o privea 
din acele fotografii. Știa că e vorba de ea, dar părea o 
transfigurare în ceva de fantasm. Femeia pe care o vedea 
prin ochiul fotografului era sigură pe ea, puternică. Avea 
14 ani. A înțeles foarte devreme că, prin intermediul 
fotografiei, putea să interpreteze foarte multe personaje. 
Henri Cartier-Bresson, care a fost poate cel mai mare 
fotograf din toate timpurile, atunci când a fotografiat-o pe 
Marilyn Monroe, care fusese deja consacrată de privirile 
atâtor alți fotografi, i-a spus: „Zâmbește cu ochii”. Sfatul 
primit de Laetitia Casta de un fotograf cu care a lucrat 
a fost altul: „Am avut șansa să lucrez cu Dominique 
Issermann, care este femeie și care m-a fotografiat chiar la 
începutul carierei mele și mi-a spus că atunci când privesc 
obiectivul aparatului de fotografiat să am un gând interior, 
un adevărat gând, ca să nu semăn cu un pește mort. 
M-a făcut mereu să înțeleg că asta se întâmplă la nivelul 
acela. Această femeie îmi trimitea cărți acasă, literatură. A 
încercat să se ocupe de educația mea și acest lucru m-a 
emoționat foarte tare. Ceea ce este înlăuntru nostru nu 
trebuie afectat de ceva din exterior”. 

A primit această dovadă de încredere interioară. Până 
la urmă totul pleacă de la spirit, nu doar de la formă. În 
contextul actual, când fotomodelele sunt din ce în ce mai 
tinere, sunt uneori vânate de tot felul de agenții, ceea 
ce lipsește acestei culturi a modei contemporane este 
tocmai dimensiunea interioară, e tocmai răbdarea pe 
care un fotograf trebuie s-o aibă, ca să ofere un asemenea 
îndemn. „Nu vi se pare că această comercializare a modei 
contemporane, care e din ce în ce mai accelerată, duce la o 
exterioritate care de multe ori e goală de conținut din toate 
punctele de vedere?”, a întrebat teatrologul Octavian Saiu. 
„Acum fetele de orice dimensiuni sau culoare au șansa 

de a fi promovate în lumea aceasta a modei, lumea e 
mult mai deschisă. Când am început eu, diferențele 
nu erau acceptate. Iar eu m-am luptat pentru asta, 
m-am luptat pentru felul meu de a fi. Nu am senzația 
că e vorba în mod special de modă, cred că e vorba 
de o stare generală. Găsesc, personal, că ne găsim 
într-un moment ciudat, în care în numele diferenței 
comercializăm totul, spunând că acum toată lumea are 
dreptul, dar am impresia că judecăm și luăm oamenii 
în funcție de culoare și fizic, și nu pentru ceea ce sunt 
cu adevărat. Găsesc acest lucru extrem de deranjant. În 
numele „libertății”, unele lucruri existente se lovesc de 
alte lucruri în proces de închidere. Cred că ceea ce este 
un om ține de personalitatea lui, de sufletul lui și nu de 
ceva din exteriorul lui. Suntem toți diferiți, știm acest 
lucru. Se vede. Nu cred că e nevoie să marcăm lucrul 
acesta. Asta este sentimentul meu”, a răspuns actrița.
Pentru Laetitia Casta, cariera a fost o aventură 
extraordinară. A vrut întotdeauna să fie acceptată 
pentru ceea ce reprezenta. Atunci când a plecat 
din modă ca să intre în cinematografie s-a lovit de 
prejudecăți și judecăți pe care le-a depășit. Cu Clara 
Haskill se reunește în această chestiune a legitimității. 
Crede că toți avem această problemă a legitimității. 
Este universală. „Oamenii vor să vă închidă într-o 
anumită cutie, pentru că ei cred că știu mai multe în 
privința binelui dumneavoastră. Trebuie să dislocați 
această forță interioară și să luptați. Recunosc, însă, că 
am avut șansa de a cunoaște oameni buni în același 
timp”, a spus Laetitia Casta. 

Care au fost acele întâlniri decisive de care a avut 
parte și care au salvat-o de la ispitele superficialității în 
modă, care i-au întărit convingerea că privirea cea mai 
importantă e privirea proprie? Experiențele pe care le-a 
avut de-a lungul timpului, care au format-o, care au 
lăsat urme, care i-au influențat modul de a gândi, de 
a simți. „Am avut șansa de a-l întâlni pe domnul Yves 
Saint Laurent. Una dintre cele mai importante întâlniri 
din viața mea. În orice caz, de la 16 ani am știut că nu 
voi mai întâlni pe altcineva ca el. El, care cunoștea atât 
de bine moda, era un domn cu privirea extrem de vie, 
de caldă. Era un om extrem de cultivat, era interesat 
de operă, de literatură, de pictură, sculptură, dans, tot. 
Avea o nebunie, dar și o sensibilitate extremă. Iubea 
oamenii, iubea femeile. A făcut atât de multe pentru 
femei, eliberându-le, oferindu-le putere. Am avut șansa 
de a-l întâlni pe acest om care m-a privit într-un mod 
profund. A mai fost și întâlnirea cu Jean Paul Gaultier, 
desigur, mai lejeră. Jean Paul Gaultier a fost primul 
care a realizat defilări de modă cu multă diversitate. 
Lua oameni de pe stradă și realiza castinguri deschise 
tuturor. Acestea sunt două dintre întâlnirile importante 
din viața mea. Poate se spune despre modă că e 
un domeniu superficial, dar am cunoscut oameni 
extraordinar de creativi, nebuni de-a dreptul, cu 
un univers puternic, iar eu, foarte tânără fiind, am 
pendulat în această meserie și viața mea era în stare 
de șoc. Dacă aș fi rămas în Corsica nu știu cum ar fi fost 
viața mea. E adevărat: am întâlnit oameni incredibili. 
Am avut șansa să-l cunosc pe Jacques Weber, care 
mi-a deschis drumul în teatru. Totul a fost pe repede 
înainte. N-am mers la Conservator. N-am făcut nimic, 
dar am primit totul. A crezut în mine. E important să 
cunoști oameni care să te ajute, să-ți deschidă uși, să 
creadă în tine, să-ți ofere încredere. Apoi, vine rândul 
tău să faci același lucru pentru alții”, a afirmat Laetitia 
Casta.  

Parcursul fotomodelului e mai degrabă o excepție. A 
putut să gliseze cu o suplețe a spiritului între domenii 
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diferite, a întâlnit cu certitudine colege care n-au reușit, 
care la un moment dat s-au lovit de un obstacol care le-a 
distrus. „Ce credeți că, până la urmă, face diferența într-o 
lume care e totdeauna la vedere?”, a întrebat Octavian 
Saiu. „Accentuați la începutul întrebării cuvântul suplețe, 
dar cred că suplețea nu există. Totul e dificil. Despre 
colege nu știu ce să spun, pot doar să vă vorbesc despre 
mine. Poate că va continua, sper. Nu se știe niciodată. 
Doare când telefonul nu mai sună, deși aștepți proiecte 
în cinematografie. Lumea cinematografiei pare foarte 
deschisă, dar, de fapt, nu este. Sunt grupuri în interior. Iar 
când vii din exterior, din altă lume, nu au așteptări foarte 
mari de la tine. Mi se prezintă mereu aceleași lucruri. 
Am avut intenția să renunț pentru că mi-am spus că 
cinematograful nu are nevoie de mine, că sunt suficient 
de multe actrițe incredibile care îmi pot lua locul, dar ceea 
ce face diferența, ca să răspund la întrebare, este pasiunea. 
Pasiunea este fermentul care ne ajută, fără asta totul e doar 
o formă”, a mărturisit Laetitia Casta. 

În fața textului despre Clara Haskill, descoperi că sunt mai 
multe personaje. Există mama, tatăl, unchiul, surorile, 
profesorii. Împreună cu regizorul spectacolului, Laetitia 
Casta a vrut să fie ceva adevărat, nu un monolog, un text-
lectură. A vrut să spună această poveste ca un film de la 
Hollywood. „Am încarnat toate personajele, am vrut să 
arăt realitatea fiecăruia. A devenit cumva imposibil. A fost 
proiectul cel mai dificil de până acum. O provocare greu de 
depășit. În fine, la un moment dat regizorul m-a întrebat 
dacă nu cumva caut eșecul. S-a mai întâmplat ceva în 
perioada aceea a cercetării. Așteptam un copil. Toată 
repetiția a durat opt luni și jumătate. A fost o experiență 
feminină extrem de puternică, deoarece uneori purtam 
un copil iar în același timp cream acest spectacol. Aveam 
impresia că eu creez în toate sensurile. Grație acestui lucru 
am descoperit vocea copilului meu interior. Dacă n-aș fi 
avut acest copil aș fi descoperit-o pe Clara Haskill? Nu știu. 
E o nebunie ce mi s-a întâmplat. Când am anunțat că sunt 
însărcinată mi-au spus că spectacolul nu se va mai face, se 
va decala, ceea ce știam bine, însemna că nu se mai face. 
Atunci m-am bătut pentru el. Am spus că a fi însărcinată 
nu e o boală. Am avut șansa să am un regizor care a crezut 
în mine, încă o dată în plus. Am adus pe lume copilul și 
apoi am reluat spectacolul. Pentru prima dată, regizorul 
m-a văzut în costum, așteptase mult timp ca să-l vadă. 

Am fost toți șocați, transportați de această aventură 
imensă, de muncă, de cercetare. Am așteptat atât de 
mult timp să fim în România. Știam că inima Clarei 
Haskill e aici. Știam că e româncă și, pentru noi, să 
fim aici, este extraordinar de important”, a mărturisit 
Laetitia Casta, care crede că din când în când ar fi bine 
să ne luăm copilul interior în brațe, să-l mângâiem și 
să-l liniștim. 

Actrița reușește să păstreze acest foarte fragil fir 
călăuzitor în spectacol al copilăriei. „Cum faceți asta 
și cum de nu obosiți după două ore și ceva pe scenă? 
Cum reușiți să rămâneți la fel ca la început, să păstrați 
toate aceste energii și cât ați repetat?”, a întrebat 
Octavian Saiu. „Înainte de a intra pe scenă îmi spun: 
«Nu te gândi la tot spectacolul, înaintează puțin câte 
puțin». E ca și cum te urci într-un tren și faci o lungă 
călătorie. E ca și cum levitezi. Puțin ciudat, puțin mistic. 
După ce se termină, sunt epuizată și îmi vine să dorm. 
Dar bucuria de a dărui ceea ce trebuie dăruit este 
imensă. Și plăcerea, de asemenea”. 

Regizorul Safy Nebbou a vrut de la început să aibă în 
proiect un pianist. Laetitia Casta nu știe să cânte la 
pian și ar fi fost imposibil să învețe într-un timp atât de 
scurt. Safy Nebbou este cel care s-a gândit la Isil Bengi, 
care este pe scenă cu actrița, o artistă extraordinară, 
care a făcut o cercetare impresionantă pentru acest 
spectacol. Nu sunt mulți pianiști ar accepta astfel de 
proiecte. Ea devine o oglindă a Clarei. „Avem aceeași 
coafură, avem aproape aceleași haine. Aș fi putut 
fi singură pe scenă, dar publicul trăiește pe viu un 
concert și se îmbogățește. Cred că imaginea a două 
femei pe scenă și a unui pian imens este una puternică. 
Ce cântă ea la pian eu resimt, iar ce joc eu, resimte ea. 
Cred că munca noastră va fi primită de public ca un 
strop de magie. Nu sunt un om al programărilor. Cred 
că totul stă în întâlnirile cu oameni creativi care au idei 
de prezentat. Jean Claude Carrière îmi spunea să fiu 
precum un vapor care își dă voie să plutească pe mare. 
Sper că am reușit!”, a încheiat Laetitia Casta.

Președintele FITS, Constantin Chiriac, a constatat că s-a 
creat o punte nesperată în numele frumuseții la Sibiu, 
între Franța și România.
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Regizorul Eugen Jebeleanu, cu același simț acut al 
actualității, abordează o temă sensibilă pentru Europa, 
anume exploatarea de către țările cu o economie bine 
dezvoltată a mâinii de lucru ieftine. Jurnalele de știri au 
abundat în perioada pandemiei, și nu numai, de știri 
despre proastele tratamente și plata înjositoare, despre 
condițiile de muncă aproape inumane și totala lipsă 
de protecție împotriva pandemiei, la care erau supuși 
culegătorii de sparanghel în Germania. Dar montarea 
lui Jebeleanu nu se oprește doar la acest pretext care 
investighează disfuncțiile unei Europe îmbătrânite și 
conservatoare care se teme de „străin”. De la Străinul 
lui Albert Camus, la Teorema lui Pasolini, stranietatea 
celui venit din afara coconului nostru conservator și 
bine ordonat, a trezit un dozaj explosiv de fascinație și, 
deopotrivă, ură. Dozajul îl regăsim și în montarea lui 
Jebeleanu după textul din 1968 al lui Rainer Werner 
Fassbinder, care gravitează în jurul imaginii lui Jorgos, 
un muncitor grec, care a venit să lucreze pe un șantier 
dintr-un oraș bavarez din Germania. „Katzelmacher” 
este apelativul peiorativ în bavareză pentru „muncitori 
oaspeți” (cum erau numiți muncitorii străini veniți la 
muncă în Germania). Gustul lui Fassbinder pentru critica 
socială îndreptată împotriva Germaniei puse, de obicei, 
în contextul „nazificării”, al acelei uri față de străin de care 
vorbeam mai sus, este abordat de către Jebeleanu într-un 
context actual. Respingerea imigrantului, văzut ca element 
străin, respingător, impur, ar fi un fel de trăsătură genetică 
a unui popor care confundă spiritul gregar, animalic, cu 
o falsă ideologie a unei anume eugenii. Fassbinder mai 
folosește această temă a străinului care încalcă regulile  
nescrise ale unei comunități sociale și în filmul Ali: Fears 
eats the Soul, unde avem un imigrant arab care începe 
o relație cu o văduvă. Revenind la montarea Teatrului 
German din Timișoara (Eugen Jebeleanu a mai montat 
acest text cu Compania Ogres), străinul, Jorgos, devine 
nucleul care „agită” apele aparent calme ale acestei 
comunități abrutizate, plate, imobile, provocând unde de 
șoc atât la bărbații grupului, cât și la femei. Obiectualizat, 
din perspectiva unui estetism corporal mitologizant, 
„grecul” cu trup de statuie devine obiectul atracției și al urii 
membrilor micii comunități de muncitori autohtoni. Ura 
latentă și toxicitatea mediului se revarsă furibundă asupra 
lui, iar găsirea și pedepsirea „vinovatului” coagulează și le 
ordonează imobilismul toxic și placid într-o descătușare 
violentă, animalică. Privind spectacolul și din perspectiva 
sintagmei adăugate de Jebeleanu titlului: Dacă nu ar fi 
vorba despre iubire, am încercat să văd în aceea dorință 
de posesiune, de apropiere carnală, reverberațiile unei 
nevoi atavice de iubire, blocată de disfuncțiile pe care 
toxicitatea mediului le transformă de cele mai multe ori în 
iubire. E drept că în tabloul de o estetică aproape christică, 

sacrificială, a torturii, a pedepsirii exemplare a străinului, 
bestialitatea torționarilor pare aproape un gest voluptos, 
distrugerea obiectului urii/iubirii devenind un act 
aproape organic, dionisiac. Este interesant de urmărit 
progresia sentimentelor la personajele lui Fassbinder/
Jebeleanu: teama, stranietatea, aversiunea și, în cele 
din urmă, violența pură și totală. Tarele și frustrările 
personale se varsă organic într-o stare de urgență 
permanentă declanșată de apariția celuilalt: frica de a 
nu le lua locurile de muncă, femeile, statutul, de a nu 
„deregla” o funcționalitate toxică, dar bine „unsă”, un 
angrenaj social în care fiecare își avea locul asigurat. 
Deși localizat, asistăm de fapt, la un proces care se 
întâmplă în tot vestul Europei și care cuprinde, ca o 
pelagră, toată Europa. Migrația are propria ei ierarhie 
și, întotdeauna, apare unul mai slab, mai „straniu”, 
care trebuie să primească o lecție. Ultimul film al lui 
Mungiu, RMN, dezvăluie propriile noastre realități, cu 
nimic mai soft decât cele prezentate de Fassbinder/
Jebeleanu. Precaritatea economică generalizată, 
alienarea personală, lipsa de perspectivă și de siguranță 
provoacă un fel de permanentizare a răului, o stare de 
urgență latentă, în care găsirea unui debușeu, a unei 
supape, pare să fie aproape un act necesar. Dar cea 
mai „la îndemână” soluție este acuzarea „străinului”, al 
celui „care ne-a adus dezordinea”, iar astfel șovinismul, 
rasismul devine unul omologat, tacit acceptat și 
validat de către comunitate. De aici la fatalismul scenei 
pedepsirii exemplare, toate elementele se ordonează ca 
în tragedia greacă, cu singura deosebire că martirajul 
christic al străinului nu purifică prin jertfa iubirii totale, ci 
doar declanșează alte resorturi ale urii: străinul găsește 
la rândul său un obiect al urii în persoana turcului, iar 
fuga sa din oraș este dictată de propria sa neputință de 
a face față acestei pulsații nocive. Axul spectacolului se 
construiește pe o portretizare a acestui micro-univers 
care redă, la o scală de unu la unu, tarele noastre 
profunde: xenofobie, misoginism, intoleranță, rasism, 
violență domestică, bigotism etc, manifestate fără nicio 
deosebire de gen. După un discurs ideologic în care 
sunt surprinse programatic, Jebeleanu le materializează 
în spațiul scenic prin recompunerea unor scene din 
cotidianul apatic și, aparent, bine organizat al acestei 
comunități: bărbați care-și consumă berea și comandă 
celor din jur, glume cu tentă sexuală, femei abrutizate, 
obișnuite să fie violentate, o existență larvară, surprinsă 
la primul nivel de dezvoltare, instinctuală și pulsatilă. 
Chipurile actorilor sunt voit inexpresive, anonime, 
rictusul abrutizării paralizante pare a fi singura formă 
de expresivitate, alături de cea a frumuseții nudurilor 
expuse. Corpurile sunt mai vocale decât chipurile, 
iar încleștările lor transpun stări de vulnerabilitate, 

de Diana Nechit

Katzelmacher. Atracția străinului

8

APLAUZE  10 | 22



un erotism obiectualizat, sau nu, contracțiile și 
spasmele unei interiorități încețoșate. Jebeleanu a 
știut mereu în spectacolele sale să poetizeze trupul, 
să dilueze în problematica socială inserturi textuale 
și cinematografice, ceea ce densifică magma 
reprezentației cu noi sensuri. Vizualul scenic este 
completat și prin proiecțiile extrem de reușite (Marius 
Panduru), în care vedem imagini, filme cu corpuri 
insignifiante surprinse în poveștile banale de zi cu zi: 
o femeie cu o pisică, o femeie în vârstă și un muncitor 
străin...
Scenografia Velicăi Panduru reia anumite elemente 
specifice celorlalte creații ale sale, rămânând fidelă 
viziunii estetice propuse și cu alte ocazii de Eugen 
Jebeleanu. Geometrismului spațiilor care decupează 
pe două etaje fragmentele din existența cotidiană a 
personajelor i se opune spațiul exterior, spațiul social, 
arena confruntărilor. Mizerabilismul interioarelor 
aproape carcerale, punctat pe alocuri de o patină 
estetizantă, ecleraje glamour, ori proiecții filmice 
monocrome, este completat de „organicitatea” 
telurică a avanscenei, acoperite de un strat de pământ, 
element care potențează, în final, visceralitatea actului 
violent.

9



Cred că replica filmului Forrest Gump ilustrează cu multă 
fidelitate destinul personajelor din spectacolul Familia 
Tót prezentat în FITS 2022 de Transcarpathian Regional 
Hungarian Drama Theatre din Berehove, Ucraina, chiar 
dacă este, probabil, cea mai facilă asociere, din moment 
ce pe scenă se acumulează un număr impresionant 
de cutii confecționate din spirit educativ de maiorul 
venit întâmplător în casa familiei Tót. Deznodământul 
imprevizibil ne arată, încă o dată, că surprizele vieții ne 
„pândesc” amenințător.

Un rezumat succint – cu siguranță incapabil să surprindă 
toate nuanțele – al acțiunii, ce amintește în mare măsură 
și de Revizorul lui Nikolai Gogol, ar putea fi acesta: băiatul 
familiei este plecat în război și trimite vestea că superiorul 
lui dorește să călătorească, pentru a se reface, în zona lor 
și își roagă părinții să-l găzduiască. Toți membrii familiei, 
părinții și sora, ca și restul comunității, fac un fel de ședință 
ad-hoc, în care tratează, într-o cheie comică, maniera în 
care-l vor primi. Orice împotrivire la schimbarea obiceiurilor 
fiecăruia este înăbușită fără drept de apel de doamna 
Tót, care le amintește un adevăr răscolitor: fiul ei trăiește o 
dramă pe front, iar orice dificultate pe care ar putea să o 
întâmpine ceilalți pălește în fața acestui fapt. Și da, niciun 
efort făcut pentru a alina suferința celui ce traversează 
un război nu este prea mult sau inutil, realitate pe care o 
interiorizăm și noi în această perioadă, din păcate.
Maiorul, odată primit în casa familiei Tót, începe un război 
de cucerire, impunându-și principiile în pofida văditului 
disconfort pe care îl creează tuturor, iar paralela cu zilele 
noastre, revin la această idee, este tulburătoare. El susține 
că viața gazdelor sale este searbădă, că nu fac nimic 
benefic, așa că le impune confecționarea unor cutii din 
carton, activitate ce devine o adevărată obsesie, pentru 
care cere un dispozitiv mai mare, mai performant, de tăiere 
a cartonului. După ce acesta este adus, publicul asistă la 
o execuție multiplicată, din moment ce seamănă cu o 
ghilotină, face un zgomot amenințător, greu de uitat, și 
are un randament înfricoșător. Maiorul, aparent inofensiv și 
primit ca prieten, stârnește ura domnului Tót, care-și vede 
subminată autoritatea, motiv pentru care îl va și ucide în 
final, când află că tot efortul de a-i face șederea plăcută, 
în speranța că și el le va ajuta fiul, a fost anulat de vestea 
că fiul a murit pe front. Momentul demonstrează că orice 
comedie se poate transforma instantaneu în opusul ei, 
adevăr pe care preferăm cel mai des să-l uităm sau să-l 
ascundem. Scena este împărțită în două, într-o parte 
se află casa familiei, sugerată scenografic de un panou 

cu portrete, imagine extrem de metaforică, o masă 
pe care doamna Tót gătește de-a lungul întregului 
spectacol o supă, un gest ce încearcă să sublinieze 
liniștea și confortul din intimitatea casei fiecăruia 
dintre noi, dar și o toaletă despre care, într-un comic 
de situație și de limbaj, toată familia se întrebă dacă 
nu trebuie vidanjată pentru a nu răspândi un miros 
neplăcut nervilor sensibili ai așteptatului oaspete. 
Tabloul casnic, ce încearcă să recreeze o iluzorie 
normalitate, este contrapunctat de cealaltă jumătate a 
scenei, în care poștașul și crainicul anunță tot felul de 
informații către public și în care mărșăluiește, repetat, 
întreaga comunitate, ceea ce arată că putem fi oricând 
implicați într-un război real. 

Totul este la limita dintre comic și tragic, iar 
mentalitatea poștașului demonstrează cel mai clar că 
destinele noastre sunt manipulate, decise de ceilalți. 
Fiecare scrisoare este citită în prealabil, o posibilă 
metaforă subtilă la securitate, iar poștașul decide 
ce veste trebuie să ajungă și în ce formă. Întrând 
într-un plan al speculațiilor, putem vedea în acest 
gest o parabolă ironică la societatea contemporană 
dependentă de informațiile primite pe tot felul de 
canale, informații care nu sunt, însă, niciodată inocente. 
Realitatea este cosmetizată, din pură plăcere sau 
dorință de a ajuta, în cazul de față, sau pentru a induce 
adevărurile vizate sau „necesare”.

Orice spectacol ne conduce într-un univers, ne 
obligă să ne confruntăm cu noi înșine sau luminează 
adevăruri pe care doar le intuiam și, poate cel mai 
important, ne conduce într-o stare. Chiar dacă aceste 
cuvinte reafirmă „revelații” cunoscute, este bine să nu 
uităm că teatrul e o agora, sau mai mult decât atât. 
Spectacolul Familia Tót respectă această rațiune de a fi 
a teatrului și demonstrează că războiul e întotdeauna 
devastator. Adevăr ce trebuie întotdeauna reamintit.

de Ionica Pașcanu

Viața Familiei Tót e ca o 
cutie cu bomboane
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„Bună ziua, luați loc!” ne spune autorul dramatic, cândva 
denumit „dramaturg”. „Nu vă descălțați, oricum e 
dezordine la mine în gânduri. Intrați cu curaj în intimitatea 
creației mele!” Iar noi, publicul, intrăm, ne așezăm pe 
scaune și așteptăm. Așteptăm să înceapă un spectacol 
lectură, nicidecum nu ne gândeam la o invitație din partea 
autorului ca să intrăm în laboratorul său de scriere. Dar 
o acceptăm, dacă tot suntem printre puținii norocoși. 
Autorul Matei Vișniec a fost prezent la lectura textului său 
manifest și a invitat publicul să-i fie părtaș la procesul 
creației, alături de Bătrâna doamnă care prepară treizeci și 
șapte de cocktail-uri Molotov pe zi. Acest personaj misterios 
ne poartă prin „cel mai pirandellian text vișniecian” și ne 
face pe toți să ne întrebăm cine este și de ce terorizează 
autorul într-un fel așa de aparte, cu atât de multă iubire, 
dar și cinism. 

Un meta-text despre ce înseamnă un text dramatic, un 
meta-teatru care își pune problema scopului teatrului și 
rolului cuvintelor în economia sensului artistic, un meta-
jurnal de dramaturg ce tratează problemele „de viață” ale 
personajelor, dincolo de ceea ce autorul vrea să spună 
prin prezența lor... O radiografie a lumii teatrale văzute 
din perspectiva autorului dramatic ce se adaptează nu cu 
foarte multă ușurință noilor tendințe de artist total... Chiar 
în discuția de la finalul lecturii, Matei Vișniec se confesează 
că „așa cum pictorii își fac autoportrete, mi-am permis și 
eu să scriu piesa asta. Sigur, eu mă auto-portretizez în mai 
multe texte, dar niciodată așa ca aici. Asta e chiar piesa 
autoportret și nu este terminată. Eu m-am format în anii 
70-80, când se întâmpla foarte rar ca un dramaturg să fie 
și regizor, și actor, să facă și afișul, să se ocupe și de public 
și de promovarea spectacolului. Toate disciplinele erau 
compartimentate foarte bine”. 

Actorul Nicu Mihoc a fost alter ego-ul autorului din toate 
privințele: de la candoarea din voce, până la stil, gesticulație 
și chiar zâmbetul răbdător și atent, al unui om frământat 
mereu de gânduri. S-a transpus aproape total în personajul 
real al lui Matei Vișniec și a impresionat-o prin sensibilitate 
chiar și pe Rodica Mandache, invitatul permanent al 
sesiunii de spectacole lectură. 

Pentru toți actorii care i-au lecturat textul, Nicu Mihoc, 
Serenela Mureșan, Vlad Robaș, Diana Fufezan și Oana 
Brânzan, a fost o onoare ca dramaturgul, în sensul 
românesc al cuvântului, să fie prezent în sală, în măsura 
în care și pentru Matei Vișniec a fost „un cadou” această 

reprezentație a textului său neauzit de publicul 
românesc până în prezent. Această piesă a fost într-o 
editare și reeditare continuă, nu a fost niciodată 
terminată. A fost prezentată, mai degrabă, ca un punct 
de pornire, ca un impuls care să pornească imaginația 
și improvizația, pentru că „piesa asta oferă multe 
spații de improvizație”. Zâmbetul autorului din timpul 
lecturii, atenția și implicarea pe care acesta o avea în 
spectacol a fost confirmarea pentru actori că au reușit 
ceea ce și-au propus, să dea viață acestui monolog 
interior al oricăror dramaturgi sau oameni de teatru.
Cum se construiesc personajele? De unde vin ele 
și câte drepturi au ele asupra operei scrise? Cum se 
comportă ele în viața reală? Le poți vedea sau simți? 
Dar când inspirația nu vine la tine cum procedezi? Te 
duci tu, ca autor, după ea? Ce faci dacă nu ai talent și 
totuși vrei să scrii? Ce faci, ca scriitor, când realizezi că 
textele nu mai au loc în producții teatrale, cuvântul 
își pierde sensul și greutatea, iar scenele non-verbale 
cresc în număr și influență? Toate aceste întrebări 
puse de Matei Vișniec în interiorul textului său Bătrâna 
doamnă care prepară treizeci și șapte de cocktail-uri 
Molotov pe zi rămân fără răspuns cu un motiv: Ca 
fiecare om din public să caute în sine propriul său 
răspuns. Și, atunci, personajul bătrânei doamne poate 
fi și actualitatea ce pune presiune, dar și conștiința 
ce critică până la cea mai măruntă virgulă, așteptând 
explozia. 

de Teodora Minea

O invitație meta-teatrală
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Un eveniment de complexitatea și anvergura FITS 2022 
atinge această culme de frumusețe și datorită întâlnirilor 
culturale de tipul conferințelor, lansărilor de carte, 
dialogurilor cu diferite personalități din lumea artelor, 
iar unul dintre cei mai carismatici moderatori este, fără 
îndoială, profesorul și criticul de teatru Octavian Saiu.

Aș încerca, în aceste insuficiente și inexpresive rânduri, 
să întorc pentru un moment atenția de la aura artiștilor 
intervievați către mijlocitorul cultural, cel care permite și 
organizează expunerea ideilor, într-un asumat exercițiu 
de admirație, pe care, sunt convinsă, și alții îl gândesc în 
termeni mult mai preciși și mai inspirați. 

Emil Hurezeanu afirma la o conferință prilejuită de o 
lansare de carte, tot în cadrul FITS, acum câțiva ani, (și 
reproduc sensul cuvintelor domniei sale fără niciun fel de 
distorsionare) că îi prețuiește cel mai mult disponibilitatea 
sufletească, felul cald, empatic, cu care se adresează 
tuturor și reușește să le dea certitudinea că sunt persoana 
cu care abia aștepta să vorbească. 

Toate dialogurile la care am asistat în aceste zile de festival 
au dezvăluit puterea sa de comunicare, prin căutarea 
ideilor, cuvintelor și situațiilor cu care știa că interlocutorul 
rezonează și prin intermediul cărora îl va pune în lumina 
pe care o merită. Și au fost, totodată, prilejuri de a-i admira 
verva strălucitoare, felul nonșalant de a jongla printre 
cuvinte de spirit și imagini plastice, memorabile, căldura 
cu care se adresa fiecăruia. Iar această prezentare poate fi 
exemplificată din plin.

Astfel, de la Eric-Emmanuel Schmitt am reușit să aflăm, 
prin intermediul întrebărilor sale, detalii despre procesul 
de creație văzut nu ca pe o corvoadă zilnică, ci ca o 
întâlnire cu ideile în ritmul în care vor să se dezvăluie, 
dar și mărturisiri despre bunicii și familia sa. În conferința 
Platformei Internaționale de Cercetare Doctorală în 
Artele Spectacolului și Management Cultural, a cărei 
temă este stabilită de domnia sa în fiecare ediție de 
FITS, aprecierea reală cu care a pus în valoare fiecare 
participant a detensionat inerentele emoții, prezente mai 
ales atunci când vorbitorul știe că se află în fața celor mai 
buni specialiști din domeniul lor de activitate. Dialogurile 
purtate cu importante personalități – Adelheid Feilcke, 
Joachim Umlauf, Dana Alexandra Scherle, Medana 
Weindent, Hunor Horvath sau Claus Paymann, Emil 
Hurezeanu – au fost conduse cu inteligență pentru a 
scoate la iveală și mărturii personale, despre ecuația lor 
sufletească și mediul din care provin, la fel de importante 
ca și realizările profesionale care îi impun pe un piedestal 
binemeritat. Una dintre conferințele și lansările de carte 
moderate de Octavian Saiu, pe care mărturisesc că o pun 
într-un colț de suflet la care vreau mereu să am acces, este, 
însă, cea cu Petru Hadârcă, prilejuită de prezentarea cărții 
100 de spectacole în 100 de ani la Teatrul Național „Mihai 
Eminescu” din Chișinău și a filmului aferent, conferință în 
care am avut șansa să văd câțiva oameni de o frumusețe 

sufletească și intelectuală rară. Octavian Saiu le-a 
creat acel climat necesar destăinuirilor cu adevărat 
importante, apelând la situații dragi prieteniei ce îi 
leagă.

Lansarea volumelor Teatru fără limite și Teatrul la 
genul feminin, apărute la Editura Universității Lucian 
Blaga din Sibiu, prin îngrijirea editorilor Diana Nechit, 
și Andrei C. Șerban, a fost, din nou, un moment de 
caldă reuniune, aproape familială, așa cum Octavian 
Saiu a subliniat, dozând cu mare justețe tonul ludic cu 
cel serios, astfel încât teatrul a devenit încă o dată acel 
spațiu în care ne regăsim mereu.

De la Vasile Șirli, Octavian Saiu a obținut într-o manieră 
delicată, filtrând tonul și întrebările după ritmul 
interlocutorului, crâmpeie din bogata sa experiență, 
personală și teatrală, sfaturi pentru tinerii creatori, ce 
se simt, poate, debusolați într-o lume din ce în ce mai 
nerăbdătoare, iar pe Silviu Purcărete l-a condus într-un 
sinuos drum al confesiunilor teatrale, despre spațiile 
preferate sau locurile în care creația reușește să se 
contureze. Dar, așa cum menționam, aceste rânduri 
încearcă să-i construiască un fel de portret parțial 
moderatorului, astfel încât voi sublinia că am avut 
parte, noi, cei prezenți la conferință, de o confesiune 
importantă. Octavian Saiu a mărturisit că a ales teatrul 
în detrimentul medicinii, dorite de mama domniei sale, 
sau al dreptului, opțiunea bunicului, în urma vizionării 
spectacolului Titus Andronicus, în regia lui Silviu 
Purcărete, în distribuția căruia se afla și marele actor 
Ștefan Iordache. Reflectând la aceste cuvinte, consider 
că destinul a fost generos și i-a permis să împlinească 
dorințele tuturor, fiind astăzi nu numai omul de teatru 
ce călătorește pe întreg mapamondul anulând ideea 
de limite spațiale, așa cum și-a dorit, dar și acel fin 
psiholog, cu calități aproape taumaturgice, care simte 
încorsetările celuilalt și îl ajută să se detașeze, sau 
criticul de teatru ce știe să împartă dreptatea ascunsă în 
spatele aparențelor. Valoarea umană a lui Octavian Saiu 
transpare în mod evident după numai câteva minute 
de dialog, dar ar fi nedrept să nu-i fie subliniate, din 
nou, calitățile intelectuale. Ușurința cu care face asocieri 
culturale dintre cele mai neașteptate, împărtășirea cu 
generozitate în aceste conferințe a celor mai noi idei 
dezbătute pe întreg mapamondul, idei cu care este 
permanent conectat, vizitarea operelor lui Samuel 
Beckett sau Peter Brook, printre mulți alții, în modul 
cel mai natural cu putință, îl transformă într-un reper al 
criticii teatrale actuale. Unele dintre cele mai amintite 
aspecte în aceste dezbateri au fost obsesia lumii 
contemporane legate nu atât de țara din care provii, cât 
mai ales de orașul în care locuiești, pentru că dezvăluie 
opțiuni personale, dar și faptul că nu mai trăim într-
un spațiu delimitat geografic, ci în limba cu care ne 
exprimăm cele mai profunde idei. Iar Octavian Saiu ne 
dovedește permanent aceste adevăruri, revenind mereu 
în dialog cu noi, bucurie pentru care îi mulțumim.

de Ionica Pașcanu

Excelența în arta dialogului 
cultural mai are un nume: 
Octavian Saiu
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Adaptarea brechtiană a textului Hoții de Schiller 
pune față în față doi remarcabili autori germani și 
tipul lor de literatură într-un proiect amplu creat într-
un mediu experimental și interdisciplinar. 

Valoarea clasicilor are un substrat mereu actual prin 
perspectiva pe care o deschid timpului în care trăim. 
Piesa Hoții poate fi percepută ca fiind „exagerată”, 
dar spiritul de răzvrătire, dorința de libertate și 
răsturnarea  prejudecăților sunt valori regăsite în 
toată istoria și pe care viziunea regizorală le-a integrat 
în conceptul acestui spectacol.

Poeme expresioniste brechtiene alese sunt legate de 
temele constructului dramatic  al piesei lui Schiller, 
urmărind acțiunile și conflictul celor doi frați, spirite 
revoltate cu caractere diferite și pasiuni puternice. 
Textul piesei este special prin puterea expresivă 
extraordinară a poveștii dramatice, a diversității și 
intensității conflictelor, care sunt preluate de actori în 
modelarea personajelor tinere, energice și revoltate. 
Integrarea în fibra spectacolului se face prin imagini 
și joc scenic cu accent pe trăirea intensă și adevărul 
interior la limita dintre libertatea personală și legile 
care guvernează societatea.

Conflictul puternic dintre cei doi frați aristocrați este 
fundamentul diferențelor esențiale între bine și 
rău: Karl Moor (carismaticul, dar rebelul student) și 
fratele său Franz (care pare un ticălos în demersul 
său de a-și convinge tatăl să-l dezmoștească pe 
Karl). Motivele lui Franz și inocența eroismului lui Karl 
sunt scene cu efect de contrast bine ilustrate în plan 
scenic, unul căutând bani și putere, iar celălalt fiind 
un revoluționar prin pădurea Bavariei, se dovedesc 
mult mai complexe.

Poemele lui Brecht, personalitate cu rezonanță 
pentru teoria teatrală, aduc  dimensiunea politică 
spectacolului într-un cadru care evidențiază 
contextul situațiilor scenice și transpun atmosfera 
romantică într-un limbaj teatral contemporan. 
Spectacolul este o îmbinare originală de teatru 
politic, teatru brechtian distanțat și epic, teatru realist 
și reprezentat vizual prin dans teatral, expresivitate 
corporală cu valoare simbolică și estetică.

Hoții, este text de tinerețe a lui Schiller, în care istoria, 
drama timpului și traumele tinereții trăite la cote 
maxim: acestea sunt elemente preluate în structura 
și viziunea spectacolul. Starea de efervescență a 
tinereții este păstrată pentru a permite actorilor 

Hoții de Friedrich Schiller. 
Furtună și atac cu tinere talente

de Ioan-Antonie Bădăruță-Hașigan
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să se regăsească în tumultul vieții unor tineri 
aflați în vâltoarea timpului pe care-l trăiesc cu 
intensitate. Temele romantice ale lui Schiller, 
crizele, lupta împotriva nedreptăților, dorința de 
libertate, iubirea, natura, moartea, singurătatea 
sau revolta împotriva condiției umane, sunt 
trecute prin filtrul poemelor lui Brecht, 
teoreticianul care crede în puterea spectatorului 
de a modifica societatea.

Momente muzicale încearcă să susțină  
imaginarul spectacolului, punctând conflictele și 
acțiunile în demersul scenic.

Dramatismul textului este păstrat în linia de 
montare modernă a soluțiilor pe baza principiul 
„modernismului expresiei teatrale”. Inserții video 
și o coloană sonoră cu ritmuri care însoțesc 
textul în actualitate și susțin ideile forță ale piesei 
care au fost adaptate prin tehnica teatrului epic, 
efectul de „spargere a celui de al patrulea perete” 
reprezintă comunicarea directă și nemediată cu 
publicul.

Relaționarea cu spectatorii a fost dificilă, publicul 
a fost detașat și neimplicat, aproape letargic.
Miezul spectacolului sunt actorii, element de 
bază al viziunii regizorale. Rostirea cu substrat 
brechtian al discursului politic protestatar 
conține provocările și neliniștile generației tinere.
Actorii încearcă să dea dramatism personajelor 

romantice puternice, afectate de conflicte 
identitare și conflicte interioare în secvențe 
scenice de grup. Imaginile tinerilor îmbrăcați 
sumar sau în haine gata de luptă nu au reușit 
unitatea stilistică creată în jurul simbolurilor 
vieții, alb și negru. Lumina, metalimbaj între 
planurile scenice de  trecere de la lumină la 
contrastul întunericului nopții a fost difuză, 
diminuând impactul raportului cromatic.

Spectacolul este un demers riscant, dificil 
prin asocierea creației celor doi mari autori, cu 
referințe, teme, idei, curente estetice care pot 
crea senzația de haos și evoluții scenice neclare. 
Receptarea de către public poate fi dificilă, 
iar captarea atenției timp de trei ore a fost o 
provocare.
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Este rar când un spectacol alege să se implice atât de 
puternic în punerea în scenă a unei idei prezente în text. 
Când se întâmplă acest lucru, se leagă mai degrabă de 
clișee arhicunoscute, în special când vine vorba de un 
nume atât de mare ca Shakespeare. Lucrurile se schimbă 
atunci când vine vorba de Regele Lear, cu destine care 
se întrepătrund și se destramă, cu numeroase personaje 
care au în joc o miză complexă, cu un nebun care până 
și astăzi rămâne un mister prin dispariția sa și un rege de 
care constant ne întrebam „ce are de gând?”. Este greu 
să dezvolți cu desăvârșire o perspectivă, fără să le neglijezi 
considerabil pe toate celelalte. Sau asta credeam, până 
când Ryunosuke Kimura în montarea sa a Regelui Lear, 
descoperă o variabilă, care creează spațiu (ca printr-un 
refuz) tuturor celorlalte teme prezente în piesă: orbirea.
Orbirea se strecoară în acest univers încă din primele 
momente, dar nu printr-o formă imediat recognoscibilă, 
ci ascunsă, de fapt. Chiar în plin văz, Regele Lear își 
împarte regatul, bogăția celor trei fiice ale sale. Primele 
două îi „orbesc” auzul prin cuvinte prea frumoase, iar cea 
de-a treia alege să nu îi spună nimic, contând mai mult 
pe sunetul faptelor decât al cuvintelor. De observat este 
îmbrăcămintea fetelor: cele două poartă rochii de un verde 
și mov țipător, aproape deranjant, decorate cu tot felul de 
pietre prețioase care strălucesc, orbesc, iar mezina însă, 
poarta o rochie simplă, albă. 

Materialele folosite în acest spectacol alternează între 
aceste două extreme: simplu, sau țipător. Este prezent 
un conflict vizual continuu, în mijlocul căruia se află Lear, 
însuși tronul său fiind încărcat cu o folie de aluminiu, 
care nu poate fi pătrunsă de văz, el fiind îmbrăcat în 
haine aproape monocromatice. Acest material reflectă, 
decorul îi oferă prin reflexie regelui o imagine a lucrurilor 
cu care intră în contact, deci distanțându-l pe acesta de 
adevăr (orice reflexie fiind o reprezentare imperfectă a 
originalului). Culoare sa aduce aminte de argintul viu, mai 
ales prin manevrele rapide cu care este mânuit decorul, 
iar prezența otrăvii este un element destabilizator subtil. 
Când întâlnim, însă, aceeași folie, da dintr-un material 

auriu, observăm imediat cum el facilitează mai degrabă 
o reflexie a contururilor, a persoanelor, care pe Goneril și 
pe Regan le obsedează și le hrănește orgoliul lihnit de 
putere al acestora. 

Însă, cea mai interesantă utilizare a acestei lipse, al 
acestui fenomen care este orbirea, apare în momentul 
prezenței pe scenă a lui Kent, după momentul exilului. 
Acesta se întoarce în suita regelui cu o altă înfățișare, 
cu un costum care îi exagerează trăsăturile proprii, 
cu siguranță cunoscută de către fostul sau prieten. 
Probabil Kent, pentru a se face observat, alege aceeași 
metodă ca și cei care au reușit să ajungă până atunci la 
rege: exagerând și mințind în legătură cu aparența lor. 
Însă, dacă acesta alege un astfel de costum, culorile sale 
nu sunt în rând cu inamicii lui, rămânând similare cu 
cele ale oamenilor pe care îi îndrăgește. În acest caz se 
află și Edgar (pentru a nu fi recunoscut poartă haine cât 
mai stridente, aproape scandaloase), care, făcând uz de 
un alt soi de orbire (nebunia), se păzește de importanța 
celor care ar vrea să i-o ofere.

Soarta lui Lear și a lui Gloucester este cea care 
încununează utilizarea orbirii ca și mecanism narativ 
în spectacolul celor de la Matsumoto Performing Arts 
Center. Gloucester trece printr-o orbire fizică, care 
reușește, de fapt, să îi confere abilitatea să vadă altfel, 
cele doua pete roșii de pe fâșiile care îi înfășoară capul 
putând fi interpretate drept acțiunile sale sângeroase, 
drept pasiunea care l-a adus în aceasta situație. Lear 
cedează, de fapt, tuturor lucrurilor pe care nu le vede, 
deci nu poate continua, nu poate adevărul percepe 
decât atunci când este prea târziu. 

În ultima scenă, tavanul compus din numeroase bare 
LED albe se aproprie de cadavrul familiei lui Lear, 
aproape că o forță crudă care vrea să lumineze fiecare 
colțișor orb, în căutarea unui loc neștiut, în care văzul să 
se ascundă.

Orbit de nimicuri

de Mihai Trăsnea
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Burnout este un spectacol coregrafic care abordează 
o temă actuală în societatea modernă. Termenul face 
referire la o stare clinică de epuizare, în care mintea și 
corpul nu mai fac față momentului prezent și individul 
se deconectează mental, se rupe treptat de realitate și de 
lume. 

Consecințele unui episod de burnout lăsat neadresat și 
netratat pot fi fatale. Experiența acestei stări clinice este 
dificil de înțeles, de raționalizat și de justificat. Epuizarea 
fizică, mentală și emoțională apare în timp, după o 
perioadă intensă de stres acumulat, care nu a fost eliberat 
în mod corespunzător. Redarea acestui tumult din viața 
unui individ într-o manieră artistică poate fi dificilă. Nu 
există două persoane care să reacționeze la fel într-o 
astfel de situație, iar cei mai nefericiți nu cred în ajutorul 
pe care terapia îl poate oferi și se afundă și mai mult în 
comportamente distructive. 

Scenografia este una simplă, sugerată de costumele 
actorilor și din acompaniamentul muzical. Un alt aspect 
care nu ar trebui să treacă neobservat îl reprezintă 
sincronicitatea și potrivirea dintre coregrafia performativă 
a dansatorilor și alegerile muzicale, care intensifică 
importanța momentelor artistice. În cadrul spectacolului 
este impresionantă multitudinea de stări și expresii ale 
trăirilor interioare pe care spectacolul încearcă să le redea în 
fața publicului, cât și accentul foarte puternic pe costume și 
simbolistica lor. 

Pantofii poartă o varietate de conotații semantice. 
Deoarece multe culturi văd încălțămintea ca pe un obiect 
vestimentar murdar, scoaterea lor reprezintă un gest de 
respect sau slujire. În cultura arabă este o insultă să îi arăți 
celuilalt talpa piciorului. Iar a lovi pe cineva cu pantoful 
este un gest grav, jignitor, de-a dreptul umilitor. Iar asta se 
întâmplă și pe scenă. Indivizi care caută putere, bani, faimă, 
control se pierd într-un șir nesfârșit de drame existențiale, 
de plăceri lipsite de substanță și de interacțiuni fără sens. 
Fiecare este în căutarea propriei plăceri, a controlului 

și puterii, într-un furnicar de oameni trași la indigo, 
fără personalitate și stil, fără păreri, fără trecut și fără 
viitor. Încălțămintea, îmbrăcămintea, lucrurile pe care 
le deținem sunt simboluri false ale unei bunăstări 
aparente, iar exemplele timpului nu fac decât să 
demonstreze din nou și din nou acest lucru. 

În Burnout, personajele se descalță și se încalță în 
diferite ipostaze. Se dezbracă, se îmbracă la loc, se 
schimbă de vestimentație. Expresii ale individualității 
se remarcă în diferite momente ale dansului, doar 
pentru a fi reduse la tăcere în final. Corpul își pierde 
funcționalitatea, comportamentul se transformă în 
ticuri nervoase, iar fețele capătă rictusuri care depășesc 
orice asemănare cu omul. Animalul iese la suprafață 
și primează legea junglei. Domină sau vei fi dominat! 
Nu există altă soluție, nu există compromis, nu există 
vis sau ideal mai măreț decât dorința de putere și 
banii. Spectacolul nu are un final fericit, iar încercările 
de individualizare, de evadare ale personajelor sunt 
reduse la tăcere. Își găsesc un spațiu de manifestare 
temporară, după care sunt acoperite de majoritate. 

Este cu adevărat trist când ne gândim că valorile 
societății moderne se îndreaptă către acest tip de 
furnicar corporatist. Valoarea supremă sunt banii, iar 
monedele de schimb sunt controlul și influența. O 
astfel de societate va ajunge mai devreme sau mai 
târziu la burnout, pentru că stilul de viață propus este 
fals și toxic. Lipsa de autenticitate și de conexiune vor 
sufoca individul și îl vor reduce la o carcasă. 

de Eliza  Cioacă

Burnout - expresia unei 
societăți în dezechilibru
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Un spectacol impresionat din punct de vedere vizual: 
Katzelmacher. Bazat pe un scenariu de Rainer Werner 
Fassbinder, spectacolul construiește un portret puternic al 
violenței latente, necruțătoare, expunând o realitate plină 
de prejudecăți și agresivitate.

Suntem în interiorul unei comunități marginale, 
iraționalitatea irupe, înapoierea și violența sunt norma. 
În mijlocul acestei lumi intolerante apare străinul Jorgos, 
grec, reprezentant al unor acorduri economice ale anilor 
60-70, când muncitori din Grecia, Italia sau Turcia veneau 
să muncească în Germania de Vest. Acesta se angajează 
la fabrica de pungi a lui Elisabeth, care îl plătește cu 200 
de mărci, mult mai puțin decât pe bărbații muncitori din 
comunitate.

Fascinația femeilor pentru tânărul grec, castrarea anunțată 
de către bărbați, agresiunile verbale, lipsa acceptării, se vor 
acumula și în final îl vor strivi.

Exhibându-și fricile și prejudecățile cu un discurs macho, 
străinul nu este tolerat de către bărbați, iar ura față de 
sine va fi transferată în exterior găsind un țap ispășitor. 
Atitudinea obscenă a celor implicați față de acest corp 
străin, un corp expus politic, contrastează cu poetica 
corpului nud, vulnerabil, din proiecțiile video care se 
suprapun jocului de pe scenă.

Cu o anumită răceală, scenele alternează într-o atmosferă 
apatică, cu detașare, chipurile sunt lipsite de expresivitate, 
plictiseala și lipsa de sens radicalizează. Nevoia disperată 
de apropiere, tentativele de asigurare a controlului sunt o 
reflecție a rețelei de exploatare și agresivitate. Presiunea 
diferenței angoasante se epuizează prin ambivalență. Ura, 
gelozia și invidia, care sunt latente, se vor transforma în 
violență criminală, iar jocul actoricesc prefigurează aceasta 
prin tensiunea care se acumulează.

Alteritatea străinului degradează relațiile, lipsa acceptării 
îi devalorizează, distructivitatea izolează, în eliberarea 
de negativ adversarul ia chipul străinului, iar dreptul la 
autodeterminare și apartenența solidară sunt inexistente. 
Imaginarul lipsei unei identități, dorința de căutare a 
semnificantului, angoasa fragmentării, permit ca întâlnirea 
cu alteritatea să fie destructurantă, să îl transforme pe 
străin în mod inevitabil în dușman. Spectacolul începe 
cu câteva reflecții asupra teatrului și filmului, limbajului și 
spectacolului, adaptări de text din cartea lui Alban LeFranc, 
La mort en fanfare. Fassbinder arată preocuparea față 

de teatralitate și ideile stereotipe a ceea ce înseamnă 
reprezentare. Alegerea este justificată și pentru că este 
un reprezentant al mișcării anti-teatru, iar piesele sale 
propun un colaj de teatru expresionist și brechtian, cu o 
logică politică, protestatară.

Regizorul Eugen Jebeleanu își justifică alegerea textului 
și prin interesul mecanismelor de luptă între individ 
și colectiv, dar și prin revolta în fața unui eveniment 
concret, care cu siguranță ne-a marcat pe mulți. În plină 
pandemie, în 2020, fără măsuri de protecție sanitară, 
muncitori români sezonieri se îmbarcau pentru a pleca 
în Germania, la muncă, la culesul sparanghelului. Un 
eveniment revoltător, cu încălcarea drepturilor omului, 
o reflecție asupra migrației economice în timpurile 
neoliberalismului agresiv.

Pornind de la aceste teme, spectacolul este tulburător, 
un spectacol al fragilității umane, al discursului despre 
„celălalt”, spectaculos din punct de vedere vizual și 
sonor, iar efectul de prezență, dat de jocul actoricesc, 
contribuie la construirea unui nivel acut al lipsei de 
direcție, de ideal și de încredere în umanitate.

Dacă Katzelmacher înseamnă muncitorul străin, 
sintagma adăugată („Dacă nu ar fi vorba despre iubire”) 
vorbește despre construcția ideologică a răului. Un 
spectacol necesar, care ne pune în față sursa-cadru a 
fricilor noastre cele mai primare...

Katzelmacher. Construcția ideologică a 
răului

de  Alina Grau
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JTI este partener și susținător al marilor evenimente 
și instituții culturale în România și peste tot în lume.

La JTI lucrează circa 45.000 de oameni, 
reprezentând naționalități și culturi diverse, cu un potențial creativ excepțional.
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