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Lumea artelor spectacolului este de acum mai săracă. 
 

Peter Brook, unul dintre cei mai importanți regizori și teoreticieni 
ai fenomenului teatral, ne privește de azi din mijlocul stelelor. 
Îi suntem recunoscători pentru moștenirea sa culturală, dar și 

pentru generozitatea și prietenia cu care ne-a onorat de-a lungul 
timpului.  

 
Festivalul Internațional de Teatru de la Sibiu a găsit mereu 

în personalitatea domniei sale un sprijin, iar pasiunea sa 
necondiționată pentru miracolul scenei ne-a făcut să credem în 

Frumusețe. 
 

Drum lin, Peter Brook! Munca pe care ai lăsat-o în urmă va 
dăinui veșnic!
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de Alba Stanciu

corpului, de decupajele siluetei umane din acest fond. 
Dansul înseamnă culminațiile create de momentele 
impulsive ale mișcării, ce devin veritabile metafore, 
continuu amplificate de modul stilizat de construcție 
și deconstrucție a grupului, de trimiteri ale imaginii, 
situațiilor abstracte către interpretări sociale, cu 
ascensiuni / reușite sau căderi / eșecuri, cu desprinderi 
și sufocante recompuneri ale personajului colectiv creat 
ca textură densă de corpuri, ca o formulă sculpturală 
monolită. În acest registru sunt conturate relațiile ce 
creează referințe, stimulează interpretări ce privesc 
existența și raportul individ / societate, momentele de 
criză ale celor două „componente” cauzate de diverse 
raporturi, fie de putere, influență, dominare, fie de 
supunere, acceptare, în cele din urmă, izolare.
Momentul culminant al spectacolului este subliniat 
de apariția „creaturii” cu spini, un personaj straniu și 
ne-uman, care intervine agresiv asupra individului și 
grupului, creează disconfort și frică, datorită formelor 
ascuțite. Prezența sa din final echilibrează simbolurile de 
la începutul spectacolului, devine un răspuns la formele 
umane în stare de crisalidă, ce devin ulterior colonie și 
grup/societate umană.

Decodificarea creațiilor lui Sasha Waltz este mereu 
dependentă de trasarea unui liant cu lucrările 
anterioare ale coregrafei germane, în care centrul de 
greutate este corpul, în permanență supus prelucrărilor 
scenice prin cele mai extinse formule ale mișcării, 
de la funcționamentul său biologic, la interpretări ce 
corespund rațiunilor esențialiste ale artei contemporane.

O compoziție privită prin formulele nonconformiste ale 
„totalității” noului dans și, totodată, prin provocările artei 
contemporane, fie intelectuale, fie afective, fie senzoriale, 
dar, mai mult decât atât, prin ramificațiile infinite ale 
formei create de explorarea mișcării orientată spre cele 
mai stranii și neașteptate direcții, spectacolul creat 
de coregrafa germană Sasha Waltz combină aceste 
tendințe cu continuarea propriilor idei referitoare la 
prelucrarea corpului uman, insistând pe partea carnală 
a acestuia. Corpul este „gândit” într-un spațiu artistic 
creat prin rațiuni ale artei vizuale minimaliste, subliniat 
de contrastul de tonuri (alb/negru), de cromatica redusă 
a compoziției, „topită” în transparențe și planuri diafane.
Spectacolul Kreatur extinde resursele corpului în 
mișcare spre zone compatibile cu ideile reformatoare 
de tip non-danse, centrate, însă, pe preocupările 
specifice artistei germane. Strategiile prin care aceasta 
abordează forma și expresia mișcării accentuează în 
permanență latura simbolică sculpturală, prin rațiuni ale 
plasticității contemporane. Creează compoziții mixte, 
generate de îmbinarea dintre spațiu și elementele 
abstracte ale costumului, care amplifică discursul 
scenic. 

Stilul coregrafiei lui Waltz oferă pertinente comparații 
cu complicatele rațiuni ce privesc folosirea corpului 
în creații artistice de tip performance art sau dans 
conceptual, mizând pe distorsiuni ale formei 
umane, pe combinații ale acesteia cu „obiectul”. 
Texturile compozite ale corpului sunt create prin 
juxtapuneri, ce permit trimiteri spre ideile filosofice ale 
contemporaneității, centrate pe raportul dintre individ 
și grup, dintre starea sa de solitudine/izolare și fluxul 
cvasi-haotic al „corpului colectiv” ce reprezintă masa 
umană. În acest mod, sunt explorate afectele, senzațiile, 
reacțiile spontane sau stimulate de impactul cu celălalt, 
coregrafa subliniind cele mai subtile expresii, generate 
de nuanțele sensibilității, ca rezultat al emoției sau 
al traumei. Aceasta pornește de la cercetări în medii 
reale, de la studii destinate în primul rând fenomenului 
izolării și impactului său asupra psihicului uman, dar și 
consecințelor asupra fizionomiei mișcării. 

Având valențele unui spațiu filosofic, perimetrul 
scenic în care este derulată compoziția creată de 
Sasha Waltz este definit de transparențele planurilor, 
de jocul distorsiunilor și modificării imaginii 

Kreatur. Sasha Waltz. Corpul ca Kreatur. Sasha Waltz. Corpul ca 
metaforămetaforă
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Analizând spectacolele de teatru virtual propuse în cea 
de a XXIX-a ediție a FITS 2022, TrioMix și Turnul #nextlevel, 
singura certitudine care se impune este calitatea artistică, 
valoarea intrinsecă atât a spectacolului de dans cât și a 
celui de teatru. TrioMix, spectacolul de dans imaginat de 
Gigi Căciuleanu pune în lumina privirilor fiecărui spectator 
o parabolă a relațiilor interumane. Cele trei personaje-
dansatori, în proximitatea și intimitatea cărora avem voie să 
intrăm, dezvăluie, treptat, o posibilă poveste de dragoste și 
trădare, dar nu este singura cheie de interpretare.

Convențional, asociem culorilor o anumită dimensiune 
emoțională și intelectuală, astfel încât albul rochiei va 
face dintr-o dansatoare un posibil personaj pozitiv, cu 
care ne aliem, iar roșul celeilalte, simbol al pasiunii, vieții 
și chiar morții, o va transforma în antagonistul cu care 
ne confruntăm. Nu întâmplător, dansatoarele se vor 
plasa aproape permanent în laturi opuse ale încăperii-
scenă, pentru a ne obliga să facem o selecție, să găsim 
o ierarhizare, de orice tip, prin care să putem evalua. 
Cel de-al treilea personaj, dansatorul în costum negru, 
purtând o servietă, devine un liant între cele două prezențe 
feminine, dar și „un măr al discordiei”, chiar dacă niciodată 
într-un triunghi amoros, așa cum avem primul impuls 
de interpretare. Grația dansatorilor, fluiditatea gesturilor, 
delicatețea mișcărilor sunt atribute evidente, iar privirea 
lor fixă, chiar dacă foarte expresivă, între acuzare, reproș, 
indiferență, câștigă spectatorul pentru o călătorie imersivă, 
într-un decor de secol trecut, elegant, somptuos. Creația 
lui Gigi Căciuleanu, coroborată cu cea tehnică (regie film, 
Andy Lupu, director de imagine, Roman Canțîr), este 
considerabil îmbogățită de Corina Grămoșteanu, cea 
care semnează designul spațiului. În spațiul în care avem 
acces atât de straniu, se găsesc o oglindă și o imagine, 
ca un fel de tablou, a cuiva așezat pe un scaun, într-o 
poziție ce nu pare de spectator, dar nici nu poate fi ignorat. 
Simbolistica oglinzii este extrem de fecundă, de la portalul 
spre o altă lume, la „ochiul rece” în care imaginea noastră 
este imortalizată, abstractizată, amintind permanent 
că realitatea are și o dimensiune virtuală, imaginară. 
Ca spectatori, rămași captivi într-o lume căreia nu îi 
aparținem, avem tentația de a evada prin oglinda de care, 
însă, nu ne putem apropia cu adevărat. Este o tehnică de 
mise-en-abyme, de teatru în teatru, care punctează ironic 
că nimic nu are valoare reală, ci doar în măsura în care noi îi 
dăm viață prin disponibilitatea sufletului nostru.

	 Turnul #următorulnivel în regia lui Alex Mihăescu și 
creat de Ionuț Sociu, Alex Mihăescu și Teatrul Basca, aduce 
în mintea privitorului, transformat în spectator, un univers 
dintre cele mai stranii. Imaginea dantescă, a cercurilor 
în care sufletele sunt obligate la penitență și își ispășesc 
păcatele, sau apropierea de Decameronul lui Giovanni 
Boccaccio, în care personajele se ascund de realitatea 
agresivă în fantezie și poveste, permit ca spectacolul să 
ne răscolească în mai multe feluri decât am fi, poate, 
dispuși să acceptăm. Fiind filmat într-un spațiu dezafectat, 

aspectul de șantier, degradare, sau nefinalizare a unei 
construcții, este un prim obstacol estetic de depășit, o 
estetică a urâtului pe care, din păcate, ne-am obișnuit 
să o primim prea des ca pe ceva firesc. Ca o pură 
speculație personală, cred că duritatea și profunzimea 
penitenței nu s-ar diminua dacă Purgatoriul și Infernul 
n-ar mai fi surprinse ca ruine, locuri neterminate, 
pentru că mă asociez ideii lui Jean Paul Sartre că „iadul 
sunt ceilalți”, iar ceilalți sunt, în același timp, chipul și 
asemănarea lui Dumnezeu.

	 Personajele, prinse într-un spațiu fără ieșire, în 
care trebuie să-și rememoreze faptele, să le explice și, 
dacă e posibil, să le înțeleagă și să se ierte, au o șansă 
la frumusețe atunci când doi dintre ei se îndrăgostesc 
sau când, după conflicte inerente, se împacă și se 
susțin împotriva unui pericol ce se profilează în mod 
perfid, pentru că este invizibil. Păstrând proporțiile 
estetice, o asociere inevitabilă ca tematică este paralela 
cu textul Angajare de clovn de Matei Vișniec, în care 
cei doi bătrâni actori fac același demers de purificare 
interioară, pentru a putea primi misterul ultim. Dacă 
celor doi bătrâni clovni acesta li se va revela, într-un fel 
sau altul, despre cele șase personaje în căutarea unui 
liman sufletesc, mental, nu putem afirma cu aceeași 
certitudine că vor avea acea șansă. Poate și pentru 
că acceptă să mănânce porumbei, simbol atât de 
complex, al păcii, purificării sau al zborului, evadării, sau 
pentru că au costume de cosmonauți, și par deja pe o 
altă planetă, în care timpul și spațiul, ponderabilitatea, 
așa cum le cunoaștem noi, nu mai au valabilitate. 

	 Jocul actorilor copleșește, este nuanțat, 
implicat, asumat, iar o mare neliniște ar putea fi legată, 
din nou, de natura perspectivei – dacă ar fi avut același 
impact și cu spectatorul plasat confortabil, într-un 
scaun de teatru sau, și mai confortabil, într-un fotoliu 
de-acasă. Faptul că suntem în imediata vecinătate a 
actorului, că avem impresia că ne domină sau ne invită, 
cumva, la un tip de relație mai apropiată, contribuie 
la impactul emoțional. Dar, probabil, cel mai agresiv 
efect pe care-l trăim este cel de scufundare: am putea 
atât de ușor să fim absorbiți de hăul care se naște sub 
picioarele noastre, lipsite de orice fundament solid.

	 Experiența teatrului virtual ne îmbogățește, 
fără îndoială, dar ne și invită să sperăm că mintea 
noastră ascunde universuri infinite, că realitatea pe care 
o trăim este doar o palidă umbră a ceea ce urmează 
să explorăm. Poate disputa acceptării sau neacceptării 
teatrul virtual s-a mai diminuat, iar fiecare a reușit să 
ajungă la un compromis personal, dar, din punct de 
vedere estetic, această formă de artă are fascinația 
oricăror începuturi.

de Ionica Pașcanude Ionica Pașcanu

TrioMix și Turnul #următorulnivel TrioMix și Turnul #următorulnivel 
– ipostaze inedite ale aceleiași – ipostaze inedite ale aceleiași 
perspectiveperspective
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de Alba Stanciu

My Ladies Rock. Jean-Claude My Ladies Rock. Jean-Claude 
Gallotta. Muzica rock la „genul Gallotta. Muzica rock la „genul 
feminin”feminin”

Derulat în alura rebelă a anilor ‘50, a violentelor schimbări 
de direcție ce modifică radical mentalitatea artistică 
orientând-o spre deschideri, experiment, revoltă, 
spectacolul My Ladies Rock evoluează prin sonoritățile 
generate de explozia cauzată de dorința eliberării cu orice 
preț din vechile modele, limitate și restrictive. Fenomenul 
muzicii rock aduce în prim plan star-ul feminin, ca nouă 
forță a scenei muzicale, ce controlează audiența printr-o 
atitudine militantă, războinică.

Viziunea coregrafului francez Jean-Claude Gallotta este 
motivată de explozivul moment de turnură din perioada 
mediană a secolului XX, favorabilă afirmării personalităților 
feminine curajoase și avangardiste devenite legendare, 
cum este cazul Arethei Franklin, Tina Turner sau Wanda 
Jackson, perioadă în care feminitatea este reevaluată, își 
redescoperă forțele creative, artistice, își impune dreptul la 
recunoaștere și valoare. 

Pe fondul muzical susținut de vocile rock, una dintre cele 
mai valoroase personalități ale dansului contemporan, 
afirmat pe scena europeană prin interpretări originale 
(create printr-o largă abordare a relațiilor sale cu muzica, 
cu dramaturgia muzicală, cu cele mai fine particularități 
ale discursului sonor, oscilând de la operă la muzică rock), 
Jean-Claude Gallotta, răspunde provocărilor oferite de 
acest stil, conjugându-l cu genul feminin. Leitmotivica 
scriitură coregrafică (écriture choregraphique), specifică lui 
Gallotta, exponent al curentului nouvelle dance français, 
păstrează rezonanțe ale perioadei sale de formare din 
anii ‘80, în anturajul experimental coregrafic american, 
invocând în mod continuu valorile păstrate într-o zonă de 

umbră. Vocea solistelor, susținută de agresivul anturaj 
al noilor instrumente în care dominante sunt percuția 
și chitara electrică este prelucrată printr-un traseu 
simbolic, al complicatului proces de afirmare artistică a 
femeii pe acest tip de scenă. Atitudinea dansatoarelor, 
în egală măsură seducătoare, dar și dominantă cu 
originala (pentru anii ’50) formulă a eleganței și mișcării 
masculinizate a corpului, este imaginea leitmotiv a 
spectacolului. Forța acestor personaje nu alterează 
caracterul sensibil, menținându-se într-o permanentă 
stare de control al relațiilor și discursului scenic. 

Corpul feminin este creat ca formulă de materializare 
a timbrului vocal și a temperamentului artistic specific 
fiecăreia dintre solistele anilor ‘50 a căror voce domină 
spectacolul, Gallotta construind corespondențe 
textuale și teatrale între personalitatea interpretei 
și substanța componentei lirice, din care reliefează 
caracterul scenic a performerilor. Urletul devine 
expresie, acțiune, demonstrația propriei valori și „voci”, 
susținute de cuvânt, care funcționează ca fir narativ, ca 
liant între imaginile care se derulează în spectacol. Este 
invocată experiența luptei, a concurenței cu prioritățile 
oferite bărbaților în zona muzicii rock. Susținut de 
sonoritățile instrumentelor și vocii, spectacolul de 
dans contemporan My Ladies Rock creat de Jean-
Claude Gallotta este permisiv formulelor combinatorii 
al relațiilor, obiectivelor și situațiilor cu consistență 
abstract-simbolică care reliefează mai multe ipostaze 
ale personalității feminine eliberate, militante, vitalizate 
de energia creativității și, în cele din urmă, a succesului.
Mesajul spectacolului My Ladies Rock este conturat 
printr-o esențială teatralitate a compoziției, a 
construcției de grup, a momentelor culminante ale 
discursului corporal, care devine o extensie a vocii 
și a timbrului său. Coregrafia oferă portrete diferite 
ale feminității create de acest context, ipostaze 
ale personajelor care expun imagini și situații ce 
sugerează inversări ale raportului de forțe, masculin-
feminin, sugerează îndrăzneala etalării fără rezerve a 
erotismului, exprimând prin atitudine toate expresiile 
libertății, curajului, dorința de înfruntare și depășire a 
limitelor impuse de context.
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de Alba Stanciu

Jesus Carmona. Mai sus. Flamenco Jesus Carmona. Mai sus. Flamenco 
în context contemporanîn context contemporan

Tema coregrafiei creată de Jesus Carmona, „saltul”, 
este trasată printr-un rafinat și nealterat (din punct de 
vedere stilistic) procedeu de „aducere în actualitate” a 
tradiționalei stări de tensiune, prin care artistul spaniol 
explorează fizionomii ale masculinității în mai multe 
etape. Aceste ipostaze „suportă” provocări, antrenează 
etalări ale personalității și ale sensibilității în grade diferite, 
mizând pe culminații și explozii de temperament care 
redefinesc continuu compoziția și imaginea corpului, atât 
a personajului principal cât și a grupului.

Sensurile, simbolurile, trimiterile spre coordonate 
atemporale și universal umane sunt create prin 
suprapunerea datelor autentice ale dansului flamenco 
și prelucrarea acestora prin filtrul unui mediu periferic 
urban, sugerat de textura spațiului, ceea ce direcționează 
concepția spectacolului spre actualul portret și model 
al masculinității. Rămân în continuare valabile datele 
inițiale ale dansului și atitudinea încărcată de forță a 
expresiei creată de personajul-dansator, însă sunt reliefate 
subtilități și nuanțe ale conflictului interior adaptat și 
stimulat de condițiile create de actualitate, de schimbările 
mentale și temperament cauzate de aceasta. 
Spectacolul El Salto este un omagiu adus virtuozității, 
perfecționismului execuției și eleganței creată de 
imaginea dansatorului de flamenco, de etalare a 
frumuseții repertoriul de atitudini și posturi într-un 
anturaj chiaroscuro, de efectul sculptural al corpului 
decupat prin umbră și întuneric.

Suprapunerea dintre coordonatele actuale ale 
sonorităților, imaginii, mișcării și stările de tensiune 
ale muzicii tradiționale spaniole încărcate cu un dens 
caracter „carnal” sunt, fără îndoială, trăsăturile definitorii 
pentru identitatea emoțională a spectacolului de dans 
flamenco. Mai sus (El Salto) reprezintă un corpus sensibil 
și, totodată, vulcanic, trasat prin intermediul vocii, prin 
formulele de contrapunct al pulsului sanguin liniar al 
discursului coregrafic, generat de lovituri din palme, 
prin pașii ce subliniază ritmul specific, prin substanța 
instrumentelor cu corzi ce conturează armonii modale 
cu glisări de acorduri ce scot în relief caracterul impulsiv 
al mișcării dansatorului spaniol Jesus Carmona. 
Oscilația între contemporaneitate și rădăcinile autentice 
ale dansului (conturat ca rezultat al unui complex 
proces de investigații ale artistului spaniol în zona 
arhaică a flamenco-ului) creează un straniu și „voit” 
melanj de coduri artistice indicate încă de la începutul 
spectacolului, al cărui obiectiv este menținerea 
„esteticii și stilului” și permisivitatea noilor tendințe de 
interpretare a tradiției. 

Acest proces este extins și centrat pe latura umană a 
individului, orientat spre universul său interior, spre 
imagini ale corpului care expun, pe rând, stări extatice 
sau vulnerabile, Artistul manevrează în permanență 
„interesul său teatral”, al întregii sale compoziției 
coregrafice spre latura simbolică a atitudinii, mișcării, 
configurațiilor corporale, atât individ cât și grupet,  
menținând în formulă nealterată „clasicul” repertoriu al 
formelor ce culminează în recitaluri de mișcare descinse 
din tema luptei, a forței animalice interioare care 
„trăiește” în corpul și mentalul dansatorului. 

Chiar și într-un context actual, pe de-o parte al 
conflictelor și, pe de altă parte, al susținerii reciproce 
între individ și grupet, relațiile dintre caractere sunt 
recognoscibile, universale. Sunt indispensabile, 
pentru caracterul dansului, pasiunea și gestul creat 
din impuls, necesarul sentiment arhaic al dominării 
și, totodată, al jocului senzual cu muzica, cu ritmul și 
cu conștientizarea frumuseții și eleganței corpului în 
mișcare. Starea de beatitudine o completează pe aceea 
a bestialității, manipulate de muzica cu rezonanțe 
ancorate în trecutul tumultuos al Spaniei, în eternul 
anturaj nocturn/incandescent, ce definesc imaginea și 
spiritului acestui perimetru.
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de Teodora Minea

O ultimă varăO ultimă vară

Vara indiană este ultima șansă pe care vara o dă celor care 
nu au apucat să se bucure de căldură, în mijlocul toamnei. 
Pe la final de septembrie, în urma unor perioade de ploi 
și frig, atunci când nimeni nu s-ar mai aștepta la soare, el 
iese de după frunzele rămase în copaci și aduce o ultimă 
bucurie oamenilor. Aldo Nicolaj asociază această vară 
tomnatică cu regăsirile adulte ale iubirilor adolescentine. 

Pot cei de vârsta a doua sau a treia, ultimii turiștii într-o 
stațiune balneară cu tratamente pentru vârstnici, să mai 
trăiască idile ca în tinerețe?

După două zile de spectacole-lectură din texte de Luigi 
Pirandello, dramaturgul italian Aldo Nicolaj face un viraj 
în stilistica și semantica textelor citite și interpretate 
până acum în cadrul festivalului. Stilul pirandelian 
foarte recognoscibil a fost înlocuit de un alt soi de foraje 
interioare, de data aceasta mai liniștite și mai închegate, cu 
o anume doză de cinism critic, adresat către diferite clasel 
sociale. Confruntarea dintre generații este și ea o temă 
foarte întâlnită în opera lui Nicolaj, iar în Vara indiană, piesa 
interpretată ca spectacol lectură, acesta este cel dintâi 
motor care generează acțiunea dramatică: trei tineri turiști 
se întâlnesc în această stațiune cu activități preponderent 
pentru seniori și încearcă să se bucure de concediul luat 
mai ieftin, în mijlocul toamnei. Sunt tipologii extrem de 
diferite de oameni, ceea ce-i dă șansa dramaturgului să 
apeleze la discuții filosofice foarte nuanțate. La finalul 
verii indiene ce durează trei săptămâni se formează trei 
cupluri: un bisexual ce vine în vacanță cu iubitul lui o cere 
în căsătorie pe o una dintre tinere, sub semnul sexului 
și al intensității primelor întâlniri; cealaltă tânără ajunge 
să îl simpatizeze pe cel mai bătrân dintre turiștii rămași, 
invitându-l să stea la ea acasă pentru a nu se duce la azil; 
iar studentul barman se îndrăgostește de o femeie între 
vârste. 

Toată această geometrie dramatică este foarte ofertantă și 
din punct de vedere al acțiunii scenice, dar și din punct de 
vedere actoricesc, ceea ce foarte bine au reușit să scoată 
în evidență Mariana Mihu, Călin Tănase, Ciprian Scurtea, 
Veronica Arizancu, Anastasia Florea, Valentina Moghină 
și Daniel Plier, sub îndrumarea regizorală a lui Bogdan 
Sărătean. Chiar dacă genul acesta de spectacole pune 
accent pe universul sonor, actorii au simțit nevoia de a se 
îmbrăca în acord cu personajele pe care le interpretează. 
Astfel, atmosfera de vară târzie a fost adusă printre 

spectatori. Pentru a întregi experiența spectatorială, 
s-a recurs și la coloană sonoră specifică, indicată de 
text sau de atmosferă. Cu toate că acest text a fost mai 
lung decât cele precedente, naturalețea cu care a fost 
interpretat și aerul de vacanță adus în sala festivă a 
Bibliotecii ASTRA au completat piesa cu trăire.
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de Teodora Minea

Gheață cu lămâie până dincolo,Gheață cu lămâie până dincolo,
pe cealaltă partepe cealaltă parte

pendula între personaje: Diego, fiul nedorit al Leilei, în 
capul căruia se sparg toate frustrările femeilor din jurul lui 
și Carlo, tatăl lui Diego și iubitul bunicii. 

Toate aceste fire narative se împletesc previzibil, însă 
foarte curat și lin. Spectatorul intuiește cu ușurință 
următoarea poveste pe care o va spune bunica, însă 
refuză să se distanțeze și se lasă purtat de întâmplările 
relatate, care îi permit asocieri imediate cu persoane 
și comportamente cunoscute. Textul, după cum bine 
a intervenit Cătălin Ștefănescu la finalul discuției cu 
publicul, este creat după o tehnică dramaturgică simplă 
și de efect: „dacă arătăm un personaj care suferă, publicul 
va suferi și el”. E un principiu simplu de aplicat pe o temă 
așa de emoționantă cum sunt poveștile mamelor. În 
momentele în care bunica își rememora viața, simțeam 
cum actrița Diana Lazăr se transformă de fapt în bunica 
mea, în bunica ei, în mama, mătușa, femeia pe lângă care 
treci pe stradă… nu mai era doar un personaj, ci un tipar 
feminin foarte bine întipărit în sufletul fiecăruia dintre noi. 
Devenea Femeia universală. Discuția finală cu publicul 
a fost una terapeutică, un pansament sufletesc de 
mulțumire că actorii s-au topit în personaje și personajele 
s-au confundat cu actorii. Nu mai existau bariere între 
viața cotidiană, public, ficțiune sau conceptele de 
„convenție” și „personaj”. După cum invitatul permanent, 
actrița Rodica Mandache, a mărturisit la final: „în 
spectacolele lectură, publicul joacă jumătate din energia 
reprezentației”. Cred că energia publicului a venit din 
faptul că ne puteam asocia în egală măsură cu fiecare 
personaj în parte, simțeam că jucăm toți toate rolurile. 
Și totuși, ce se întâmplă cu personajul bunului ascultător? 
Să fie el un personaj construit numai pentru a crea o 
premisă pentru a afla povestea de viață a bunicii? Să fie el 
chiar așa de lipsit de interese? Odată ce istoria se repetă, 
odată ce, după cum zicea Ibsen, „păcatele părinților sunt 
plătite de copii”, ciclul istoriei trebuie să fie înțeles și apoi 
rupt. Când, în ultimele tale momente, toată viața îți trece 
prin fața ochilor, încerci să mai negociezi cu Moartea. 
O întrebi dacă nu vrea o cafea, dar ea spune numai 
„Povestește-mi despre viața ta” și ascultă. Atunci vei ști că 
la finalul monologului vei fi așteptată de partea cealaltă a 
baricadei. 

A fost cu plâns în sală, cu pachețele de șervețele care 
treceau din mână în mână până la spectatorii din 
spate. A fost cu și despre mame cu copii, despre viață 
și începuturile sale, despre moarte și începuturile sale. 
A fost despre singurătatea la femei și despre ce este în 
sufletul unui om atunci când toți cei apropiați uită de 
aniversarea ei, a mamei și a bunicii cu care locuiesc. 
Prin textul Gheață cu lămâie, autorul dramatic Aldo 
Nicolaj a impresionat profund mai multe generații de 
femei, scriind pe limba suferințelor lor. Sacrificiul și apoi 
uitarea de sine, dorința de a se simți utilă, nevoia de 
apreciere și de a fi respectată, alegerile care schimbă 
radical viața, părăsiri, empatie sau lipsa ei, toate aceste 
probleme sunt traduse dramatic prin monologul bunicii 
la întâlnirea cu un anume personaj misterios, ce se 
autoinvită în casă la ea, ca o veche prietenă. „Povestește-
mi despre viața ta!” spune personajul, iar atunci vei 
știi că, la finalul monologului vei fi așteptată de partea 
cealaltă a baricadei. Mariana Mihu Plier, sub îndrumarea 
regizorală extrem de sensibilă a Marei Cămărășan, 
aduce aproape de public acest personaj misterios cu 
caracter recognoscibil: știe cam toate detaliile despre 
viața ta, îți intră în casă ca și cum ar fi a ei, complet 
lipsită de scrupule și, cumva, știe ceea ce urmează să 
se întâmple. Personajul ei este un bun ascultător și 
pune foarte multe întrebări. Valeriu Cosma, invitat la 
discuția de după reprezentație, în calitate de antropolog 
și nou director al bibliotecii universitare, a comparat 
acest personaj cu munca de teren a jurnalistului sau a 
antropologului.

Diana Lazăr a interpretat-o pe bunică, aceasta fiind 
toată greutatea piesei. Monologul anamnetic, întrerupt 
de puține ori de intervenția celorlalte personaje din 
trecut pentru a ilustra cu claritate evenimentele și de 
personajul care ascultă, este cu adevărat unul de forță, 
fiind construit pe modelul personajului fragil și suferind, 
însă de o sensibilitate care te cutremură.
Diana Fufezan o joacă pe Leila, fiica bunicii, cea care 
repetă istoria mamei sale: rămâne gravidă la 16 ani și 
este părăsită de partener. Duce o viață idealistă, de 
„copil al florilor”, hippie. Actrița joacă un rol amplu, 
deoarece trebuie să interpreteze personajul său la vârste 
diferite, cu limbaj, ton și comportament specific pentru 
fiecare etapă. Reușește să creeze numai din voce toate 
aceste nuanțe...

David Guță este singura prezență masculină, care 
interpretează două personaje diametral opuse ca 
intenție. Proaspăt absolvent de actorie, David a convins 
publicul de profesionalism, energie și de faptul că poate 
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Spectacolul de teatru studențesc de la Leeds Beckett 
University, prezentat în cadrul Festivalului Internațional 
de Teatru de la Sibiu, îi are ca protagoniști pe Rheanna 
Atkinson și Xander Lang-Whiston. Cei doi își joacă propriul 
rol: stau în fața unei audiențe drept creatori de teatru, 
propunând ceva valoros, ceva cu semnificație.
„Suntem încă în repetiții, încă încercăm să ne dăm seama 
cine suntem, ce ar trebui să facem, uneori nu știm încotro 
ne îndreptăm” - spun cei doi, încercând să găsească un 
sens al colaborării lor performative. Pentru că procesul de 
cooperare e minat, cei doi pun sub microscop dificultatea 
creației colective. Propunerile se succed, iar ideea genială 
se lasă greu descoperită. 

În starea de nesiguranță a procesului, singura certitudine 
este locul de unde vin cei doi, orașul Leeds din nordul 
Angliei, unde studiază teatrul și unde s-au cunoscut. Dacă 
„Leeds” înseamnă în limba engleză și „a ghida” pe cineva, „a 
prelua conducerea”, „a naviga”, originea poate fi un punct 
de pornire în a descoperi cine sunt, ca oameni de teatru.
Hotărâți să facă asta împreună, dificultățile se succed, căci 
punctele de întâlnire sunt forțate și fiecare are o poveste de 
spus, povestea unuia e mai importantă decât a celuilalt.  A 
face un show solo este mai ușor decât a lucra împreună, iar 
dificultatea colaborării e motorul spectacolului. 

Și, cum nu reușesc să găsească povestea comună, cei 
doi se gândesc să folosească un text pre-existent, dar și 
aici ideile nu converg, căci el propune un clasic al școlii 
metafizice engleze, John Donne, un poem cu versificație 
complexă, iar ea propune versurile cântecului Hello al lui 
Adele.  Suprapunerea celor două texte este amuzantă și, 
din nou, îi desparte pe cei doi în căutarea formei perfecte.
Numitorul comun, dificultatea a ceea ce înseamnă 
cu adevărat să colaborezi, efortul procesului de a crea 
un spectacol, toate acestea sunt la vedere, explorând 
mecanismele constructului teatral care e desfăcut atât ca 
formă, cât și ca instrument de comunicare.

Însă, ceea ce este interesant într-un proces de creație 
colectiv, este tocmai provocarea diferențelor între cei 
implicați, căci fiecare vede lucrurile în mod diferit, cu 
perspective de înțelegere variate, dar și cu posibilități 
multiple de descoperire.

Asta încearcă să transmită spectacolul cu umor, arătând 
visele: cercetarea, improvizația și experimentul din spatele 
creării sale.

Libertatea de a greși, de a reîncerca, ca alternativă la teatrul 
tradițional, dominat uneori de relații de putere și un proces 

de producție ne-democratic, fac ca propunerea celor 
doi tineri creatori de teatru din Leeds să fie extrem de 
originală și proaspătă.

Cei doi performeri, prin atitudinea lor de a se pune în 
scenă, construiesc și un efect al prezenței, amintind de 
clasicul și renumitul grup performativ britanic Forced 
Entertainment, unde performerii sunt prezenți mai 
mult sau mai puțin ca ei înșiși, sau ca un fel de versiuni 
ușor exagerate sau extinse ale lor.

Prezența ca limbaj sau construct permite lectura 
complicată a ceea ce nu se spune în acest spectacol, 
dar care transpare tocmai prin acceptarea eșecului, 
prin acceptarea deosebirilor între oameni. Iar ceea ce 
vedem este tocmai bucuria de a face teatru, dar și de 
a se aventura în dificultatea extraordinară și în plăcerea 
descoperirii acestui proces minunat.

În final, Rheanna și Xander, trecând prin mai multe 
experimente, ating un moment al crizei, o criză ca 
reacție a diferențelor între cei doi. În punctul culminant 
al defecțiunilor și încercărilor repetate nereușite, 
cei doi renunță la cuvinte și asistăm la un moment 
non-verbal de apropiere, poetic, în care se regăsesc în 
mod extraordinar ca simbol al legăturii profunde între 
oameni. Procesul colaborativ este reușit, iar prezența 
actorilor schimbă și felul nostru de a ne raporta la 
ceilalți.

de Alina Grau

Acest spațiu este rezervat pentru Acest spațiu este rezervat pentru 
repetițierepetiție
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mai bine în valoare particularități și texturi antice sau 
tradiționale. Această libertate se regăsește și în alegerea 
instrumentelor, care nu se face întotdeauna după 
proveniența geografică, ci pentru că un timbru anume 
vibrează perfect cu un anumit cântec.

Având ca temă și fir conducător marea și feminitatea și 
ca simbol sirena, La Mar este o poveste unitară, formată 
din zece cântece de un lirism dens, dansuri, balade 
narative, este o poveste spusă de instrumente și de vocea 
lui Fabrizio Piepoli. Acesta a plecat de la studiul tradiției 
sefarde care, din punct de vedere muzical, e legată 
de tradiția maqam arabo, filtrată de gustul spaniol. A 
continuat cu cercetarea vocalității Orientului Mijlociu, 
împreună cu gestualitatea vocală a tradiției populare 
italiene. Este influențat de cântăreți populari, care au 
gestualități vocale tipice unui melos italian, adesea cu 
deviații operistice. Aceste exemple de contaminări între 
cult și popular sunt foarte răspândite în cultura muzicală 
italiană. Muzicianul se mișcă cu lejeritate între genuri 
și stiluri vocale diferite, de la cea mediteraneeană, cu 
melisme, la cea un clasică, occidentală, cu o inclinație 
particulară pentru muzica antică.

Fabrizio a lucrat cu regizori și cu dansatori și e interesat 
de punerea în scenă a sunetului în raport cu corpul și 
cu gestualitatea. Trio-ul optează pentru o gestualitate 
dozată, elegantă, echilibrată cu momente de imobilitate. 
O teatralitate uneori spontană și improvizată, dar mereu 
curată în detalii... Cu atenție la spațiu, atât cel scenic cât si 
al orașului... Spațiul este cel care sugerează corpurilor cum 
să pună în scenă anumite momente. „Concertul e ca un 
ritual care începe din momentul în care ajungi în noul loc, 
îți lași instrumentele în camera de hotel și ieși să vizitezi 
orașul…”

Sunt multe evenimente care au în program cântece 
din diverse zone geografice și perioade, propunând 
o „călătorie muzicală”. Publicul care a avut ocazia 
să audieze zilele acestea la Mănăstirea Franciscană, 
Biserica Ursulinelor sau la Sinagogă, trioul italian La 
Cantiga de la Serena a descoperit cu încântare că 
„marea” este mult mai mult decât atât. Concertul 
nu alătura pur și simplu melodii din zone diferite, ci 
aduce o atentă selecție și reelaborare a muzicii, filtrată 
și interpretată prin backgroundul muzical și prin 
sensibilitatea artiștilor. 

La Cantiga della Serena este un grup format din 
muzicieni de formație clasică și de jazz cu un interes 
viu asupra muzicii antice și tradiționale. Caracterizați 
de curiozitatea descoperirii și a experimentului, s-au 
aplecat cu răbdare și bucurie asupra muzicii din bazinul 
mediteranean, au filtrat-o prin propria sensibilitate și 
poveste de viață. Abordând tradiția nu ca pe o formă 
muzeală, ci în mișcare, au fuzionat cântece diferite, 
compus variațiuni noi, propus noi orchestrații. Au dat o 
nouă vitalitate întâlnirii dintre trecut și prezent, Orient și 
Occident, Africa de Nord și Europa.

Drumul împreună al trioului format din Giorgia Santoro 
(flaut, flaut bas, bansuri, xiao, fluier, chimvale), Fabrizio 
Piepolli (voce, santur, shruti, chitară) și Adolfo La Volpe 
(oud, citeră corsicană, bozouki, chitară) este caracterizat 
de dorința de a merge mereu mai departe în căutări. La 
Mar, album realizat în 2021, este parte din trilogia ce a 
debutat în 2016 cu La Serena, care se concentra asupra 
muzicii evreilor sefarzi și asupra influențelor diverse pe 
care le-a preluat această muzică de-a lungul istoriei. 
Partea a doua, La Fortuna, 2019 a însemnat întoarcerea 
acasă și redescoperirea muzicii puglieze în dialog cu 
sonorități îndepărtate. Cu La Mar au plecat din nou în 
călătorie, cu o conștiință mai matură și purtând cu ei 
tradițiile puglieze. 

Albumul pune împreună și în dialog cântece din tradiția 
garganică sau salentină, cântece andaluze sau ale 
Italiei renascentiste, melodii ebraice, muzica Levantului. 
Abordarea liberă și creativă nu se traduce neapărat ca 
inovație, sau „suflu nou”, în detrimentul tradiției. De 
multe ori, variațiunile noi compuse de Georgia Santoro, 
tipologia aranjamentelor, folosirea vocilor subliniază 
corespondențe între sonorități din zone diferite, pun 

de Smaranda Găbudeanu

Cântecul mereu viu al sireneiCântecul mereu viu al sirenei
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Soul Space, 22 și Mangrovia sunt trei dansuri scurte 
propuse de Civica Scuola di Teatro Paolo Grassi Milano 
publicului sibian. Fiecare dintre ele vine cu o temă bine 
gândită și cu o propunere diferită asupra corpului și 
spațiului. 

Soul Space declară despre demersul artistic 
următoarele: „Două ființe se află în situația de a împărtăși 
același spațiu: un spațiu al minții. E un loc în care, de o 
vreme, amândoi stau cel puțin o dată pe săptămână și se 
eliberează de dependență, disconfort și furie. Între timp, 
cineva din afară privește cu un ochi cercetător stările 
emoționale ale celor doi”. 

Pe scenă este un dansator, iar în spatele lui este proiectată 
o casă cu pereți albaștri, cu o ușă simplă de lemn și două 
ferestre zăbrelite. Simbolistica este relativ simplă: casa 
este un refugiu, un spațiu al siguranței, dar poate deveni 
și o închisoare, un loc din care nu mai putem evada. Ușa 
închisă și deschisă este portalul către lume, deschiderea 
față de ceilalți, capacitatea de a interacționa și de a accepta 
în intimitatea noastră un simbol străin. Protagonistul 
acceptă, în acest spațiu, un „eu” diferit. Al doilea dansator 
apare pe scenă, iar dansul lui este haotic. Dansatorii ajung 
să se alinieze și, totuși, perspectivele lor sunt inversate, 
nu reușesc să se sincronizeze și se lovesc figurativ prin 
exprimări ale trupului tot mai intense și mai vizuale. Corpul 
se exprimă într-un mod hedonist. Costumele se schimbă, 
sunt în puternice nuanțe de galben, portocaliu și verde 
neon, amândoi defilează pe rând într-o încercare de 
acaparare totală a spațiului și atenției. 

22 are în prim-plan două dansatoare prinse printr-o funie 
într-un cerc al așteptărilor și constrângerilor. Momentul 
scenic debutează cu una dintre dansatoare care își încinge 
mijlocul cu o funie dublă, se încorsetează singură până în 
punctul în care pare a-i fi dificil să respire. Momentul are o 
conotație feministă prin prezența femeii pe scenă și modul 
în care funia strânsă în jurul mijlocului seamănă cu un 
corset. 

Deși tematica propusă pentru acest dans este 
„căutarea eternă a echilibrului” coregrafia și alegerea 
subtilă a funiei ca element-cheie trimit către o 
interpretare diferită în contextul politic actual. Într-
adevăr, pentru orice acțiune există și o reacțiune și 
suntem constant în căutarea unui echilibru, însă 
momentul artistic poate fi mult mai profund de atât. 
Funia poate sugera constrângerile și așteptările impuse 
de societate asupra femeilor de-a lungul timpului, iar 
din trecut și până în prezent, avem două arhetipuri: 
femeia care s-a supus și a interiorizat viziunea societății 
asupra ei, care a ales să se cenzureze și să se supună. 
Cea de-a doua este femeie rebelă, care luptă împotriva 
sistemului. A doua încearcă să o ajute pe prima, dar, 
pentru un timp, ajung amândouă să fie încorsetate, 
prinse ca-ntr-o menghină de o funie care rupe și 
taie. Din fericire, momentul artistic nu se termină 
aici, iar eliberarea vine, în cele din urmă. Într-un mod 
surprinzător, 22 poate fi expresia istoriei feminismului 
din ultima sută de ani, exprimată prin dans. Simplu, dar 
extrem de puternic și sugestiv...

Mangrovia este o exprimare a psihicului prin dans. 
Muzica cu valențe animalice acompaniază mișcările 
scenice în primul cadru. La început, totul este 
repetitiv, compulsiv. Mai apoi, mișcarea evoluează, 
corpul descoperă noi ritmuri și muzica inspiră 
evoluția trupului în spațiul pe care îl ocupă. Numele 
momentului este sugestiv pentru termenul „pădure 
de mangrove”. Copacii de mangrove simbolizează 
putere și sprijin, iar pădurea de mangrove este văzută 
ca un element vital în ecosistemele din Asia de Sud-
Est. Aceștia sunt singurii copaci adaptați la apa sărată 
și se estimează că două treimi din peștii consumați 
de oameni își petrec o parte din timp în pădurile 
de mangrove. Mangrovia este, astfel, un tărâm al 
siguranței, în care existența poate fi prezentă în toate 
formele ei, liberă de preconcepții și judecăți de valoare, 
în care evoluția este un proces natural care are loc.

de Eliza Cioacă

Soul Space, 22 și Mangrovia: Soul Space, 22 și Mangrovia: 
trei dansuri sugestive prin trei dansuri sugestive prin 
simplitatesimplitate
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de Eliza Cioacă

Nu suntem aici, dar nici în altă Nu suntem aici, dar nici în altă 
parte parte 

și se deconectează de familie. Descoperă noi trăiri și 
experimentează situații care îl fac să realizeze că modul 
în care familia lui funcționează este problematic. Din 
partea tuturor, se simte lipsa comunicării autentice și o 
dorință stringentă de conexiune, însă limitativă și fără 
succes. Din păcate, comportamentele noastre sunt 
repetitive și monotone, chiar dacă dorințele și nevoile de 
apropiere din spatele lor sunt reale și justificate. Iar aceste 
comunicări defectuoase se perpetuează în timp și ne 
provoacă răni și traume. 

Spectacolul pleacă, însă, de la premisa fericirii. În acest 
caz, conflictele, refularea emoțiilor negative, exteriorizarea 
gândurilor și a dorințelor fiecăruia, aduce în viețile 
personajelor speranța unui viitor mai bun. Ce este 
fericirea pentru fiecare dintre ei? Nu știm, și nici chiar ei 
nu știu asta, cât timp stau în tăcere și fug de discuțiile 
dificile, de subiectele spinoase și de realitatea trădărilor și 
a comportamentelor deviante. Însă există un declic, un 
moment pentru fiecare dintre personaje în care status 
quo-ul nu mai este suficient, nu mai poate fi suportat, 
iar zidul blazării și al prefăcătoriei este spart. Acest 
curaj, această nebunie de moment izbucnită din furie, 
dezamăgire și epuizare, au rol cathartic și ajută personajul 
principal să se descopere și să facă alegeri diferite. 
Spectacolul este echilibrat prin construcția momentelor 
dramatice și expune coerent derapajele emoționale, fără 
a cădea în clișeu sau dramatism exagerat.

Nu suntem aici este povestea unei femei și a unei familii 
nefericite. Dar, din fericire, povestea nu se oprește aici. 
Nu suntem victime ale circumstanțelor în care ne aflăm, 
ale rutinei în care am intrat și nici măcar ale așteptărilor 
societății de la noi. Suntem liberi să decidem ce vrem 
pentru noi, să alegem diferit, să visăm și să ne exprimăm 
nevoile cu așteptarea de a fi împlinite. Este revigorant 
și îmbucurător că există spectacole de teatru care 
abordează tema nefericirii și a neîmplinirii familiale, 
fără a cădea în tragic. Suzana este un model de femeie 
puternică ce a știut să accepte vicisitudinile vieții, dar 
care are curajul și puterea de a face alegeri diferite atunci 
când înțelege nefericirea în care trăiește. Iar modelul ei ne 
poate inspira și pe noi să facem alegeri diferite, mai bune...

Spectacolul pus în scenă de regizoarea Anja Čuković 
aduce în prim plan drama unei familii disfuncționale. 
În contextul discursului public actual, poate că este un 
lucru bun că la nivelul societății se vorbește liber despre 
dinamicele incompatibile din familii. Spectacolul la 
care publicul asistă nu mai reprezintă un șoc, dramele 
existențiale ale membrilor familiei nu mai sunt văzute 
printr-o prismă tragică, iar deznodământul aduce o 
rază de speranță pentru capacitatea oamenilor de a se 
schimba și a face alegeri diferite. 

Nu suntem aici se folosește de bine-cunoscutul început 
din Anna Karenina, acest citat faimos care însumează 
o lume întreagă în câteva cuvinte: „Toate familiile 
fericite sunt la fel.”. Citatul complet este mai lung, iar în 
versiunea originală accentul cade pe natura negativă a 
dihotomiei: „Toate familiile fericite sunt la fel; dar fiecare 
familie nefericită este nefericită în felul ei”. În Anna 
Karenina ne dăm seama că subiectul abordat va avea 
ca punct de plecare nefericirea individuală a fiecărui 
membru al familie. Și, cu toate astea, în spectacolul 
regizoarei Anja Čuković, întrebarea se oprește brusc, 
accentul pică pe prima parte a meditației. Fiecare 
familie fericită este la fel. Și totuși, ce este fericirea 
pentru oameni, dacă toți suntem la fel când suntem 
fericiți? Este de admirat că în marea de discursuri 
despre fericire și traumele familiale găsim o perspectivă 
echilibrată asupra nefericirii. 

Spectacolul are patru personaje, care alcătuiesc un 
portret de familie disfuncțional. Suzana este nora și 
totodată stâlpul casei. Ea este cea care s-a sacrificat 
pentru toți ceilalți, care a îndurat o viață cu mai puține 
satisfacții și împliniri din iubire, care și-a acceptat 
condiția nefericită pentru păstrarea unui echilibru și 
prin găsirea unei împliniri bolnave din relația pe care 
o are cu fiul ei și controlul pe care îl exercită asupra lui. 
Fusta lungă, bluza albă cu funde și volane, părul prins 
la spate într-un coc cuminte și strâns în două bețe 
de păr, papucii de casă cu care este încălțată, modul 
în care merge, gesturile ei, întregul ei personaj este 
construit pe filozofia și perspectiva japoneză asupra 
comportamentului și rolului soției. Costumația ei face 
referire la arhetipul de femeie supusă, casnică, loială.
Celelalte personaje sunt soacra cochetă, dar inutilă în 
casă, băiatul adolescent care face trecerea la statutul 
de tânăr adult și soțul adulter. Fiecare dintre aceste 
personaje co-există alături de celelalte pe durata 
spectacolului într-un echilibru precar. Din fericire 
pentru această familie, acest echilibru precar este 
destabilizat când băiatul familiei își începe viața sexuală 
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Săftița este un proiect muzical-cultural propus de Marius 
Mihalache, prin care demonstrează frumusețea folclorului 
românesc și a instrumentelor tradiționale, folosite în 
combinații surprinzătoare de ritmuri balcanice. Cunoscut 
și sub numele de Balkanic Project, Săftița este un concert 
dedicat femeilor și culturii românești centenare. De la 
Regina Maria la Maria Tănase și până la fetele noilor 
generații (copii care vor duce mai departe moștenirea 
culturală a națiunii), spectacolul trece prin niște momente-
cheie care reprezintă sufletul spiritului românesc. 
Dănuț Deleanu a declarat despre instrumentul central 
al proiectului, țambalul: „Cine a crezut că țambalul este 
doar un instrument acompaniator specific tarafurilor, 
ori formațiilor de lăutari se înșeală! La țambal se poate 
cânta Bach (cum zicea cineva), iar Marius Mihalache este 
unul dintre puținii (poate chiar singurul) care pot face 
acest lucru(…)” (Dănuţ Deleanu, Mişcarea de rezistenţă – 
Festivalul de Teatru „Ștefan Iordache”. Spectacolul „Săftița” 
– Marius Mihalache și țambalul său fermecat). 

În România, țambalul a ajuns să fie asociat doar cu muzica 
lăutărească și cu tarafurile. Puțini oameni știu că acest 
instrument este un precursor al pianului, care a fost adus 
în Europa din Asia, ca multe alte instrumente de cântat cu 
corzi ce și-au păstrat popularitatea până în ziua de azi, spre 
deosebire de țambal. Există o mișcare la nivelul societății 
românești de a reda strălucirea și interesul pentru anumite 
instrumente și tipuri de muzică uitate de conștiința 
colectivă, mișcare care a devenit mai vizibilă în ultimii ani și 
care a prins aderență și la public. Este o bucurie și o șansă 
pentru noi, publicul larg, că ne putem bucura de astfel de 
demersuri, prin care o parte cultura muzicală se regăsește 
după decenii de opresiuni și restricții și se reinventează în 
tonalități noi, moderne. Balkanic Project este doar unul 
din poveștile de succes ale unor artiști pasionați de arta lor, 
care au știut să persevereze și să impună un stil nou, diferit 
de ceea ce s-a creat până în acel moment. 

Concertul este creația formației Mihalache Band. 
Majoritatea pieselor sunt compuse sau prelucrate de 
membrii trupei, iar versurile sunt gândite de Arabela, 
solista trupei. Formația este alcătuită din Marius 
Mihalache la țambal, Arabela Nicolau la voce, Marius 
Gaciu la flaut, nai și caval, Ciprian Parghel la bas și Lorin 
Mihalache la tobe. Fiecare membru al formației a avut 
parte de momentul său pe scenă. 

Printre cântecele mai cunoscute aduse în fața 
publicului sibian s-au regăsit câteva alegeri eclectice, 
cum ar fi Paparude, Pe deal (dedicația Mariei Tănase 
pentru Constantin Brâncuși când s-au întâlnit la Paris) 
o piesă instrumentală care îl are în centru pe Marius 
Gaciu la caval (denumit Mandela pe scenă) și Săftița, 
melodia de suflet a Arabelei, compusă pentru fetița ei 
și inspirată din basmele populare românești. 

Momentul care a ridicat toată sala în picioare a fost 
chiar la final, când, în bis formația a ales să cânte bine-
cunoscutul cântec al Mariei Tănase, Ciuleandra, iar 
Arabela a demonstrat ce voce puternică are. Săftița 
a impresionat prin pasiunea cu care muzica a fost 
interpretată și prin ritmurile noi, moderne.

de Eliza Cioacă

Săftița, un concert Săftița, un concert 
dedicat culturii dedicat culturii 
româneștiromânești
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de  Livia Stoica

Ucis în noapte: acel moment când Ucis în noapte: acel moment când 
te întâlnești cu tine și te ucizite întâlnești cu tine și te ucizi

personajului principal devine povestea fiecăruia din noi, a 
demonilor ascunși și a cadavrelor ascunse în valiza socială 
cu eticheta de „om”. 

Spectacolul Ucis în noapte este de o densitate vizuală 
aparte: o combinație fabuloasă între Psycho-ul lui  
Hitchcock și suprealismul lui Svankmajer: o pereche de 
mâini, o țigară de un metru, un stilou gigant, o marionetă 
supradimensionată pe post de detectiv, proiecția lui 
Moise și o păpușă  din lemn care este când omidă, 
când fluture, când crocodil. Toată această simbolistică 
îndeamnă spectatorul la o puternică introspecție 
psihologică și filozofică. 

Câtă psihoză se ascunde în spatele normalității aparente? 
Unde se termină iluzia și începe realitatea? Unde se 
situează granița dintre adevăr și minciună? 
Spectacolul a avut premiera în cadrul Auckland 
Arts Festival în 2022. Poate nu este întâmplătoare 
reprezentarea lui în acest context post-pandemic de 
autoizolare, selfieness sau/și selfishsness.

Presupune că te întâlnești cu tine pe stradă. 
Ești tu. Care te uiți la tine. 
Daca te-ai întâlni cu tine pe stradă, ce ți-ai spune? 

Un bărbat se trezește captiv într-o cameră la o masă 
alături de un detectiv supradimensionat care îl întreabă 
cum și-a ucis soția. 
Ai ucis-o sau nu? 
Spune adevărul. 

Spectacolul Ucis în noapte (regia Ben Crowder 
și Carl Bland) începe  cu interogarea unui om cu 
privire la uciderea soției sale. Un actor, o marionetă 
supradimensionată pe post de detectiv și o pereche 
de mâini pe o masă alcătuiesc scenografia. Proiecții 
simboliste conturează o atmosferă insolită de film noir, 
cu accente suprarealiste. 

Premisa spectacolului: un bărbat (John) se întâlnește 
cu dublul său (Warren) într-o zi oarecare. Dublul îl invită 
la cină. John o găsește pe soția lui Warren intoxicantă și 
începe o aventură cu ea. Warren află. John devine gelos 
pe Warren și o ucide pe soție. Warren îl urmărește pe o 
bancă. John îl ucide. 

Textul spectacolului, semnat de Carl Bland, pare 
la prima vedere schizofrenie curată. Dramaturgie 
existențialistă, umor absurd și thriller. Schizoidie în 
spatele normalității. Sau doar condiția de a fi Om. Până 
și Moise apare și se plânge: „De ce a ales Dumnezeu ca 
eu sa salvez lumea este un mister”, spune.  Într-adevăr, 
într-un context în care nimeni nu mai știe cine este și 
toți părem marionete interșanjabile, pe cine mai poți 
salva? Se poate salva omul din lupta împotriva lui însăși? 
John, personajul principal, interpretat magistral de Joel 
Tobeck, este acuzat că a ucis-o pe Ann (Alison Bruce). 
Discursul narativ pornește de la interogarea lui John, 
dar cine e John? Există un singur John care se crede 
Warren și atunci este vinovat sau sunt doi și atunci John 
e nevinovat? 

Tema dublului și a identității incerte reflectă condiția 
umană în cele mai sumbre aspecte ale sale. Povestea 
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Spectacolul Doi tineri din Verona, regizat de către 
Alexandru Mâzgăreanu, ne spune povestea unor prieteni 
foarte buni, Valentin și Proteus, care ajung să își distrugă 
relația din cauza unei fete de care se îndrăgostesc 
amândoi. Valentin decide să părăsească orașul Verona, 
în favoarea Milanului, pentru a putea să-și desăvârșească 
educația într-o altă cultură (după cum afirmă chiar el). 
Prietenul său nu poate pleca alături de el, pentru că 
dragostea lui pentru o anume Iulia îl ține în loc. Ajuns 
la curtea ducelui de Milano, Valentin va face cunoștință 
cu fiica acestuia, de care începe să se îndrăgostească. 
Principalul conflict va prinde formă atunci când și Proteus 
ajunge la curtea aceluiaș duce și se amorezează și el, la 
rândul său, de aceeași fată ca și Valentin. Această montare 
ne spune o poveste despre cum iubirea întunecă rațiunea 
și îl face pe cel care suferă să nu mai țină cont de nimic.
Frumusețea acestui spectacol rezidă din noutatea viziunii 
regizorale. Alexandru Mâzgăreanu alege să mute întreaga 
acțiune a textului shakespearian din spațiul italian într-un 
spațiu oriental, mai exact cel nipon. Ideea de la care pleacă 
poate fi regăsită chiar în text, însuși Valentin afirmând că 
dorește să-și desăvârșească educația într-o altă cultură. 
Această cultură diferită de care pomenesc personajele 
devine, astfel, fundația întregului spectacol. Nu doar 
decorul, dar și muzica, împreună cu costumele, își au 
corespondența în spațiul asiatic.

Spectacolul începe cu o scenă tratată în manieră 
contemporană, căci asistăm la un meci de fotbal american. 
La sfârșitul acestui joc, Valentin își ia adio de la Proteus 
înainte de a pleca din Verona. Aflăm despre decizia sa de a 
se muta la Milano, dar și despre faptul că, pentru el, iubirea 
nu este așa de importantă precum pentru prietenul său, 
îndrăgostit de o fată pe nume Iulia. Dacă la început cel 
dintâi îl ia în râs pe amicul său pentru că este îndrăgostit, 
ajuns la Milano, va cădea și el pradă acestui sentiment. 
Mai departe, transpuși în spațiul nipon, suntem martori 
la diferite episoade de trădări și uneltiri făurite în numele 
iubirii. Odată ce ajunge și el la curtea ducelui, Proteus 
o uită repede pe iubita sa. Problema este că Valentin îi 
stă în cale. Împins înspre păcat de către un demon al 
iubirii, acesta își va trăda prietenul pentru a obține ceea 
ce râvnește cel mai mult. El calcă peste cadavre pentru a 
putea câștiga inima fiicei împăratului, în ciuda faptului că 
ea nu îi răspunde la sentimente precum se aștepta el. 
Cât despre elementele de decor prezente în spectacol, 
obiectul principal care creează cadrele în care se 
desfășoară acțiunea este un cub uriaș, care își modifică 
structura în diferite forme, în funcție de cerințele 
momentului: acesta poate fi interiorul palatului regal, 

curtea sa exterioară sau o pădure din afara orașului. 
Mai mult decât atât, în acest spațiu întâlnim multe 
alte elemente decorative tradiționale specifice zonei 
asiatice. Important de avut în vedere este faptul că, aici, 
decorul este construit după regulile și normele stilului 
japonez. Avem un minim de mobilier (de dimensiune 
joasă) și de alte accesorii, o geometrie simplă, mult 
spațiu liber în interiorul încăperii palatului, dar și un 
desen cu un fundal botanic (din care nu lipsește 
celebrul bonsai). Pe lângă decor, în spectacol regăsim 
și costumele specifice zonei nipone, dar și machiajele și 
coafurile lor reprezentative. Un alt element important 
ce ajută la încadrarea poveștii în spațiul oriental este 
prezența marionetei. Preluată din teatrul japonez 
Bunraku, păpușa apare în poveste ca fiind persoana 
ducelui de Milano. Fiind singura păpușă de acest 
fel prezentă în spectacol, caracteristica sa principală 
este aceea că ea are jumătate din dimensiunile unui 
om și este manipulată manual de trei persoane, 
fiecare ocupându-se de câte o parte a corpului. Prima 
persoană (cea mai importantă) este cea care suportă 
greutatea marionetei, îi controlează cu mâna stângă 
mișcările capului și cu cea dreaptă mișcă brațul drept 
al acesteia. O a doua persoană se ocupă de brațul 
stâng al păpușii, în timp ce ultima se ocupă de crearea 
iluziei prezenței picioarelor sale (pentru momentele în 
care ducele părăsește scena).

Creația lui Alexandru Mâzgăreanu este un spectacol 
captivant, ce reușește să transpună acțiunea piesei lui 
Shakespeare într-un spațiu oriental, dar și să ne spună 
o poveste despre formele negative pe care le poate 
îmbrăca iubirea, despre cum oamenii care sunt atinși 
de acest sentiment pot deveni egoiști, trădători și în 
stare să facă orice pentru a putea obține dragostea pe 
care o doresc.

de Alin Gîrbu

Doi tineri din Verona. O poveste Doi tineri din Verona. O poveste 
japonezăjaponeză
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de Alin Gîrbu

Infanta. Un exercițiu de (auto)Infanta. Un exercițiu de (auto)
cunoașterecunoaștere

Aceste sentimente vin la pachet cu poveștile a diferiți 
oameni cu care publicul are șansa să se cunoască și (de 
ce nu) în care să se regăsească. Cu toții avem anumite 
amintiri îngropate adânc într-un colț al memoriei de 
unde nu mai dorim să iasă. Totuși, fuga de amintiri nu 
reprezintă o soluție, ci confruntarea lor. Tocmai din cauza 
faptului că reușește să facă ca acest lucru să se întâmple, 
putem spune că spectacolul are un efect cathartic asupra 
oamenilor din sala de spectacol. 

Textul scris de către Saviana Stănescu este unul în care 
primează apăsarea sufletească și angoasa. O poveste 
despre o viață nedreaptă, dezamăgiri și vise spulberate, 
Infanta este un solo performance construit pe ideea 
cunoașterii de sine și a dialogului nerostit. „De ce ne-am 
adunat toți astăzi aici?” Această întrebare lansată de 
către personaj nu poate avea decât un răspuns care să fie 
valabil: pentru că vrem să ne cunoaștem unii cu alții, unii 
pe alții, dar și pe noi înșine. Cu alte cuvinte, exercițiul de 
(auto)cunoaștere are loc în diferite moduri: între actor și 
public, public și actor, între public și public și între actor și 
actor.

Odată ce intri în sala de spectacol și te așezi în locul 
destinat spectatorului, te aștepți să dai peste ceva care 
să te șocheze și să te încânte (în același timp). Ori peste 
ceva care să îți rămână întipărit în memorie pentru o 
perioadă destul de lungă de timp. Aceasta este una 
dintre convențiile nescrise pe care le adoptă orice 
spectator (fie că își dorește asta sau nu). Altfel spus, la 
teatru, oamenii vor să aibă ocazia de a cunoaște diferite 
povești ale unor personaje, dar și să se recunoască pe 
sine în persoana și povestea lor. Infanta, un one-woman 
show cu Ileana Ursu, este un spectacol în care, timp 
de 50 de minute, avem parte de scurte episoade de 
nebunie, frustrări și neajunsuri. Putem privi întreaga 
reprezentație ca fiind un exercițiu de (auto)cunoaștere. 
Ileana Ursu joacă un personaj care nu își mai cunoaște 
propriul nume, dar care le preia pe cele ale altora. Astfel, 
aceasta va fi Apolonia, fata cinstită, Winnie cea vulgară, 
Nina, persoana inocentă, Josephine, femeia ușoară, dar 
și Ea, cea care și-a pierdut, odată cu trecerea timpului, 
rațiunea. Aceasta zice că și-ar dori să aibă „un singur 
nume.” Mai spune că așteaptă să vină trenul, dar, în 
final aflăm că, de fapt, nu se așteaptă ca acest lucru 
să se întâmple. Spuneam că acest one-woman show 
este un exercițiu de (auto)cunoaștere. Asta pentru 
că, pe întreg parcursul reprezentației, infanta va face 
cunoștință atât cu publicul din sală (purtând cu ei un 
dialog monologat), cât și cu propria persoană. Acest 
personaj încearcă să fugă din realitatea sa, preferând să 
cunoască rămășițe din poveștile altor oameni. Totuși, ea 
nu se va atașa de ele, ci doar se va mulțumi să le vadă 
îndeaproape. Aceste ultime două propoziții sunt valabile 
și pentru spectator.

Elementele ce compun scenografia acestui spectacol 
sunt aproape inexistente. Decor nu există deloc. Avem 
doar diferite melodii care rulează pe fundal, precum și 
alte efecte sonore (precum șuieratul vântului ce este 
prezent pe fiecare peron din orice gară). În schimb, un 
rol foarte important este jucat de ecleraj, căci acest 
element creează, cu adevărat, întreaga atmosferă care 
va fi prezentă pe întreg parcursul spectacolului. Lumina 
este una caldă, care conferă iluzia de intimitate și de 
apropiere dintre actor și spectator. Spațiul de joc în 
care își va desfășura activitatea actrița Ileana Ursu este 
un alt aspect important de adus în discuție. Constant, 
aceasta va pendula între scenă și sala de spectacol în 
care sunt așezați spectatorii. Astfel, distanța tradițională, 
convențională dintre actor și spectator este anulată.
Cât despre jocul actriței, aceasta din urmă aduce în 
atenția publicului o paletă foarte largă de sentimente 
de ordin negativ: de la dezamăgire și până la disperare. 
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Un spectacol ce îmbină elemente de teatru și film, Ecce 
Oculus este o producție creată de actorii masteranzi din 
cadrul Facultății de Muzică și Teatru a Universității de Vest 
din Timișoara, în parteneriat cu Timișoara Film Society și 
cu Casa de Cultură a Studenților din Timișoara. În urma 
acestei colaborări, produsul rezultat final este un proiect 
cu un text și cu o scenografie originală, dar și cu o coloană 
sonoră proprie. Evenimentul principal la care asistă 
spectatorul este chiar înmormântarea culturii din viitorul 
apropiat. În acest viitor distopic, cultura a ajuns să moară, 
iar noi (oamenii) suntem ucigașii ei. Despre care oameni 
poate fi vorba mai exact? Acești ucigași, și totodată gropari, 
sunt persoanele care au ajuns în funcții importante și nu 
sunt capabile să-și facă treaba (precum directorii de teatre 
sau Ministrul Culturii), dar și cei care se arată nepăsători 
când vine vorba de sprijinirea acestui fenomen, mai exact 
publicul. Din cauza lor, aceste valori materiale și spirituale 
create de omenire, după care ne-am ghidat până, acum au 
dispărut pentru totdeauna și nu mai pot fi aduse înapoi. 
Important de pus în lumină este modul prin care acest 
mesaj este expus atenției spectatorilor. Interesant 
este faptul că aceștia din urmă privesc ceremonia de 
înmormântare, dar și cauzele care au dus la moartea 
culturii, din diferite unghiuri. Artiștii joacă atât în film, cât și 
live, în scenă. Altfel spus, în această punere în scenă, avem 
parte atât de scene filmate, redate în sala de spectacol 
cu ajutorul unui proiector, dar și de scene jucate de către 
actori în fața publicului. O parte dintre performeri se află 
încă, de la început, în sala de spectacol și asistă, împreună 
cu publicul, la acest ritual de așezare în mormânt al culturii. 
Cât despre ceremonia însăși, ea este prezentată de către 
cealaltă parte a echipei de actanți. Pe lângă aceste două 
spații, un alt loc în care actorii își joacă rolurile este chiar 
curtea teatrului. Acest spațiu este locul fizic în care va avea 
loc înhumarea adusă în discuție. 

Mai degrabă un performance decât un spectacol clasic de 
teatru, aici avem de-a face, după cum spuneam, cu un text 
provocator, cu un decor și spațiu care se schimbă în funcție 
de locul de desfășurare al procesiunii (înăuntru sau afară), 
dar și de diferite proiecții video de o calitate tehnică înaltă. 
Prin intermediul acestor proiecții, spectatorii fac cunoștință 
cu oamenii din viitor, cu cei care vor îngropa cât de curând 
cultura în spațiul românesc. 

Cât despre ecleraj, acesta joacă un rol foarte important 
în crearea atmosferei, în ciuda faptului că luminile sunt 

folosite sporadic, pe întreg parcursul reprezentației. 
În momentele în care spectatorii sunt invitați să 
urmărească diferitele cadre filmate sau să iasă afară din 
teatru, acest element scenografic este inexistent. Totuși, 
lumina își face apariția atunci când actorii iau cuvântul 
pe scenă sau în sala de spectacol, de pe aceleași locuri 
în care stau și spectatorii. În aceste momente, singurul 
loc luminat este chiar spațiul în care se află publicul. Nu 
de puține ori se întâmplă acest lucru. Astfel, se creează 
un efect de distanțare de ceea ce se întâmplă pe scenă. 
Asta pentru că oamenii nu trebuie să uite că acest 
spectacol este doar o reprezentație și nu realitatea 
însăși (lucru anunțat chiar și de actori). Cu alte cuvinte, 
punerea în scenă dorește să tragă un semnal de 
alarmă și să îi facă pe oamenii din sală să fie conștienți 
de pericolul care îi paște dacă vor face aceleași greșeli 
precum personajele.

Încotro ne îndreptăm? Unde ne ducem? Cultura a 
murit și va rămâne moartă pentru totdeauna. Și, cel 
mai important, noi am omorât-o. Cine, oare, ne va spăla 
de acest sânge cu care ne-am pătat? Ce apă mai poate 
exista pentru noi ca să ne curețe? Ecce Oculus este 
un spectacol despre ziua de mâine care ne așteaptă. 
Despre un timp în care teatrele au ajuns să fie doar 
niște muzee, un timp în care oamenii nu mai dau 
doi bani pe vechile valori și proslăvesc non-valorile și 
incultura. Acesta să fie oare viitorul care ne așteaptă?

de Alin Gîrbu

Ecce Oculus sau Recviem pentru Ecce Oculus sau Recviem pentru 
Cultură. Încotro ne îndreptăm?Cultură. Încotro ne îndreptăm?
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de Ioan-Antonie Bădăruță-Hașigan

O mie de îngeri. Arta vindecă ființeO mie de îngeri. Arta vindecă ființe

de eliberare. Afectat de ceea ce i se întâmplă, victimă în 
raport cu comportamentul colegilor agresivi, Michi ne 
permite să aruncăm o privire prin gândurile sale adunate 
cu disperarea celui care nu găsește o rezolvare pentru 
umilințele repetate. Astfel, exasperat, strigă „să ardă 
școala, pământul, universul!”. 

Decorul spectacolului este minimalist, scaunele și 
alte câteva obiecte sunt aruncate   pe scena învăluită 
în întuneric. Întunericul este spart doar de luminițele 
colorate care „joacă” în spectacol și sunt aprig mânuite de 
mâinile actorilor. Scena este completată de prezența unui 
înger îmbrăcat în negru, cu o aureolă care transcende 
dimensiuni. O hologramă  sugerează aripile îngerului 
prezent în scena de joc printr-o lumină albă.
Mesajul spectacolului poate fi privit și ca un apel la 
societate, care, corect informată, ar putea lua atitudine 
împotriva tuturor formelor de insultă și hărțuire. 
Argumentul este că teatrul, componentă importantă 
a educației prin artă, poate contribui la ameliorarea 
fenomenului de bullying. Prin întrebări corect puse, se 
descoperă mecanismele psihologice ale adolescenților, 
iar prin temele specifice vârstei abordate, se încurajează 
creativitatea și empatia.

Teatrul comunică eficient ca terapie, intermediar al 
tensiunilor emoționale în transmiterea sentimentelor, 
emoțiilor sau trăirilor. Arta vindecă ființe....

Spectacolul O mie de îngeri a fost realizat în cadrul 
proiectului Lecția deschisă a Centrului de Arte 
„COLISEUM” care, de la înființarea sa din 1997, s-a ocupat 
de  proiecte sociale inspirate din  teme de actualitate 
din Republica Moldova. Eforturile s-au concentrat pe  
educarea  prin artă, pentru informarea și sensibilizarea 
opiniei publice. Schimbările sunt importante, teatrul 
reacționând la ceea ce se întâmplă în societate.

Scopul spectacolul O mie de îngeri este de a ilustra 
plastic și sugestiv tema  bullying-ului. Proiectul, 
conceput de Mihai Fusu, are la bază o serie de interviuri 
cu elevi, părinți, psihologi și pedagogi. Studenții 
Academiei de Muzică și Arte Plastice de la Chișinău 
sunt actorii spectacolului, dar și cei care au compus linia 
melodică a  textelor de Mihai Fusu și Luminița Țâcu. 
Spectacolul este structurat ca alternanță dialog-muzică, 
monolog-muzică, iar publicul prezent la sala CAVAS 
din cadrul Universității „Lucian Blaga” din Sibiu, a fost 
invitat  într-o lume a tinerilor vulnerabili și visători, care 
se ignoră, greșesc și se împrietenesc, pe fondul agresiv 
al hărțuirilor din lumea cotidianul care „naște monștri”, 
așa cum reiese din repetiția obsesivă a textului piesei.
Un fel de trupă hip-hop formată spontan, dinamizează 
și amplifică dialogurile și monologurile inspirate din 
piesele Elisei Wilk, prin tonalități sonore specifice. 
Spectacolul debutează cu reflecții despre Cazul Tedi, 
pregătind publicul pentru avalanșa de agresiuni care 
urmează să se deruleze, avându-l pe Michi drept țintă 
a  insultelor și amenințărilor repetate pe ton agresiv, 
flegmatic și sfidător: „creier de găină” sau „față de 
șobolan”. Astfel, scenele se transformă gradual, până 
când violență fizică o înlocuiește pe cea verbală. 
Experiența traumatizantă psihic înregistrează un 
crescendo, de la scena unde i se aruncă arogant geaca 
roșie la gunoi, până când el însuși este aruncat într-o 
pubelă, spre deliciul colegilor. Abordarea propusă 
este o temă actuală inspirată din realitatea imediată 
adolescenților cu problemele, comportamentul și 
iluziile lor. Introversia și comunicarea deficitară, lipsa 
sentimentului de apartenență la grup, dar și dezvoltarea 
complexelor de inferioritate sunt contextualizate în 
fenomenul numit „bullying”. Spectacolul este  inspirat 
de istoriile reale ale relațiilor elevi-profesori, părinți-
copii sau dintre colegii de clasă, caracterizate prin 
dezechilibru de putere și dorința de afirmare.

În relațiile colegilor de clasă, marcate de accente de 
putere și dominare, Michi este  supus agresiunilor. 
Hărțuit de către aceștia, înțelegem efectul traumatizant 
prin intermediul monologului său, care este un exercițiu 
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Spectacolul Opera de trei parale surprinde prin 
complexitatea vizuală și muzicală a conceptului imaginat 
de talentatul Răzvan Mazilu. Energia trupei teatrului 
Excelsior electrizează publicul  prin partiturile muzicale 
admirabil interpretate, individual și în cor.

Fenomen cultural european, piesa lui Brecht este o 
inovație teatrală cu monologuri muzicale de mare succes 
care s-a dorit a fi, alături de entertainment, un promotor 
al schimbărilor sociale. Inspirat de melodrama satirică 
Opera cerșetorilor de John Gay și muzica cu songuri a lui 
Kurt Weill, Brecht plasează acțiunea hoților conduși de 
Mackie Șiș, personaj central salvat de la spânzurătoare prin 
decret regal, în Soho-ul londonez populat de cerșetori și 
prostituate. Textul lui Brecht mereu actual, despre oameni 
și condiția umană, este reinterpretat de Răzvan Mazilu 
în spectacolul său atipic, pe care regizorul nu-l consideră 
un musical în adevăratul sens al cuvântului. Păstrează 
neschimbată coloana sonoră cu partiturile sale muzicale 
fascinante și captivante.

Spectacolul este o macroconstrucție stilistică a fanteziei 
vizuale cu care Mazilu ne-a obișnuit. Extravaganța viziunii 
artistice creează un oarecare dezechilibru care îl face să 
piardă din substratul de satiră socială specific teatrului epic. 
Poveștile, parabolă a societății actuale, se întrepătrund 
cu songuri grele, dar foarte bine interpretate de actori. 
Versurile songurilor sunt inspirate de situații și acțiuni, 
uneori  lipsite de consistență. Exagerările teatrale din 
morala songurilor încurcă subiectul piesei și calitatea 
moralizatoare a substratului tematic brechtian este 
diminuată. Personajele caricaturizate și machiate excesiv 
au replici specifice tipologiei ilustrate scenic. 

Spațiul construit de Dragoș Buhagiar oferă un suport 
inspirat pentru conceptul de teatru în teatru. Într-un fost 
teatru elegant, acum părăsit, se derulează conflictului lumii 
interlope, unde apar epigonii unor vremuri trecute. Lumile 
imaginare, vizuale și emoționale sunt construite prin apel 
melancolic de aer interbelic, la stilul retro și vintage.
Creația scenică, univers fermecător și decadent, cucerește 
publicul prin teatralitate, care, datorită expresionismului 
montării cu puternice accente de, cabaret este uneori 
exagerat și aglomerat. Regizorul a preluat didascaliile 
dramaturgului german și a construit, special pentru 
această producție, un maestru de ceremonii: Conférencier, 
personaj de cabaret, drag queen androgin, cu toată 

bogăția de expresie și arsenalul de emoții specifice 
unui clown. Interlocutor rafinat al publicului, invită 
personajele în scenă oferindu-le prim-planul evitat de 
el, pentru că acțiunea și mizeria lumii îl obosesc.

Efectul de distanțare epică a teatrului brechtian, prin 
care actorii trebuie să se distanțeze critic de propriul 
personaj pentru o receptare rațională și a evita una 
emoțională, este adaptat  de Mazilu printr-o ruptura 
stilistică de contrast, folosindu-se de efectul contrastant 
între luxul și sărăcia din lumea hoților, cerșetorilor 
și prostituatelor, corupților și impostorilor. Sărăcia 
cartoanelor cu care apar actorii pe scenă, pe care sunt 
scrise expresii sau cuvinte, precum, „Dragostea învinge 
totul” sau „om” sunt simboluri cu sensuri culturale sau 
emoționale multiple. Antrenați în povești, personajele 
sunt în general ceea ce pretind a fi în lumea lor 
decadentă. Peachum, proprietarul firmei „Prietenul 
cerșetorilor”, supradimensionat, cu perucă ridicolă, 
gesturi exagerate și dicție șuierătoare, lasă publicul să 
înțeleagă că el joacă rolul de rege al cerșetorilor, fiind 
astfel cel mai aproape de cerințele esteticii brechtiene. 
Mickie Șiș este șeful bandei de hoți, care fură și 
trădează. Este versatil, cu aer aristocrat romantic: un 
june al unui love story de subteran, când o cucerește 
„cu stil” pe fiica inocentă a lui Peachum, dar și un 
businessman eficient și cu vorbă scurtă .Celia, soția lui 
Peachum are o apariție expresionistă cu gesticulație 
excesivă care, spre deosebire de soț, nu transmite 
sensul dedublării și complicității cu publicul.

Principiul contrastului folosit de Mazilu, ca substitut al 
efectului de distanțare brechtian îl regăsim și în modul 
cum a gândit cele două grupuri, fiecare cu propriile 
reguli de viață, contrare celor ale societății. Fetele de 
la bordel alcătuiesc o apariție colectivă, individualizată 
doar prin mișcările mecanice, sugestiv construite 
ca un alai de păpuși de porțelan stricate. Pe de altă 
parte, banda de hoți condusă de Mackie funcționează 
mai puțin ca un grup, hoții având reacții proprii la 
comenzile șefului. 

Spectacolul lui Mazilu confirmă (dacă mai era cazul) că 
teatrul, oglindă a lumii, permite grandorii, sarcasmului, 
ludicului să coexiste spectaculos cu decadența, umorul 
și luciditatea.

de Ioan-Antonie Bădăruță-Hașigande Ioan-Antonie Bădăruță-Hașigan

Opera de trei parale. Spectacol Opera de trei parale. Spectacol 
de teatru cu songuride teatru cu songuri
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de Ioan-Antonie Bădăruță-Hașigande Ioan-Antonie Bădăruță-Hașigan

Cel mai bun copil din lume. Cel mai bun copil din lume. 
Devenirea, rostul nostru ca ființeDevenirea, rostul nostru ca ființe

Destinul și condiția socială o aruncă într-un centru de 
plasament. Întâmplări dramatice și traumatizante au 
umbrit puritatea și naivitatea copilăriei cu necazuri, 
nenorociri, frustrări, umilințe și disperări. Alina a învățat 
că trebuie să se salveze singură și să-și urmeze visul prin  
muncă, talent și perseverență. Salt în timp: Alina, acum 
dublu discriminată (social și rasial), ajunge la Londra 
și la New York unde își face studiile și obține premii 
internaționale pentru actorie și regie de film. Alina este 
mărturia că devenirea este rostul nostru ca ființe umane.
Spectacolul este structurat ca o dualitate între vocea 
narativă, cerebrală și analitică din perspectiva prezentului: 
Alina este pozitivă, liberă în gândire, curajoasă de a 
îndrăzni acolo unde se spune „nu”, are rezistență la 
loviturile primite. Alina este copil, adolescentă, studentă 
și artistă, este negativă, afectată de rasismul antirom 
manifestat constant și variat la nivel de instituții și 
la nivel personal, în interacțiune directă cu oameni. 
Întâmpină atitudini de agresivitate verbală, dispreț și 
condescendență de genul: „Ne-a venit o cioară în clasă!”. 
Aceasta a fost reacția  copiilor când a mers la o școală 
nouă... Sau: „Sigur tu n-ai intrat pe locurile pentru romi?”, 
a fost reacția colegilor la facultate.

Replicile și dialogurile personajelor întâlnite în viața ei 
reprezintă text dramatic de calitate, scris cu inspirație de 
Alina Șerban. Actriță talentată cu sensibilitate artistică, 
dansează frumos, cu mișcări lejere care sunt puse în 
valoare de coregraful Răzvan Rotaru. 

Personaj matur din a doua parte, Alina este îmbrăcată 
într-o rochie de epocă cu penaj. Creația Cristinei Milea 
pierde din efectul metaforic compatibil cu esența 
dramatică a poveștii. Încarnarea într-un personaj 
mitologizat, o pasăre neagră sau ființă misterioasă sau 
cioară și dansul hipnotic simbolic prin care, în transă, 
se conectează, cu identitatea ei personală și istoria 
traumatică a etniei sale, creează confuzie. Aglomerația 
vizuală este amplificată de efectele proiecțiilor video, 
luminilor, umbrelor, prim planurilor, desenelor abstracte 
care contrastează cu minunata și talentata actriță, Alina 
Șerban.

Spectacolul este o lecție de viață, de acceptare a 
trecutului și a identității ca ieșire din cercul vicios al 
existenței umane.

„Cel mai bun copil din lume” este un spectacol 
autobiografic bazat pe povestea Alinei Șerban, primul 
spectacol de autor la TNB scris, regizat și interpretat de 
o creatoare de etnie romă.

Istoria personală este recreată prin apel la memoria 
afectivă în acest one woman show”. Alina Șerban 
devine propriul său personaj, om-poveste, care atrage, 
surprinde, încântă, amuză și întristează prin destinul 
său, un destin al posibilului, acolo unde totul era 
imposibil. Spectacolul Alinei Șerban este o confesiune 
directă a întâmplărilor, fragmente de viață dureroase 
ale copilăriei și adolescenței. Momentele sunt trăite pe 
scenă cu sinceritate, nostalgie și adesea cu umor, dar 
niciodată patetic sau melodramatic. Produs cultural 
unic, povestea romă de viață începe emoționant, cu o 
devastatoare perspectivă asupra identității: „Mă bucur 
că nu m-am născut în sclavie. Să mă vândă proprietarul 
în licitații de oameni și să ajung departe de mama. 
Mă bucur că nu m-am născut nici în Holocaust, să 
ajung în trenurile alea...”. Problema identității, efortul 
depus pentru a deturnata și a schimba destinul 
previzibil, marcat de sărăcie și apartenența la etnia 
romă este spus din perspectiva copilului Alina. Titlul 
este promisiunea făcută mamei sale de a fi „cel mai 
bun copil din lume”. Oamenii au nevoie de povești 
și perspective pentru a empatiza și normaliza 
diversitatea și pentru a destructura stereotipurile 
asociate cu romii. Autoreprezentarea Alinei Șerban 
în acest spectacol înseamnă legitimitatea ei in artă, 
interpretându-și personajul și re-interpretându-și 
viața pe scenă. Haina de rom este o etichetă de care 
nu poți scăpa. Experiența propriei vieți o face pe Alina 
să înțeleagă că nu se reprezintă doar pe ea, ci duce 
cu ea comunitatea romă. Ea este comunitatea. Când 
ceva se întâmplă în comunitate, se spune „așa sunteți 
voi”! Rasismul antirom latent și explicit are impact 
puternic, care merge până la negarea identității etnice 
și devalorizarea personală. Educația a fost șansa ei 
de a conștientiza riscurile internalizării discriminării. 
Asumarea propriei identități la 16 ani a fost pentru Alina 
pasul spre maturizare prin conștientizarea rasismului 
într-o societate rece, nedreaptă, indiferentă și ostilă, cu 
stereotipuri și prejudecăți rasiale.

Care este povestea de viață a Alinei Șerban? Copil rom 
vulnerabil, trăind în ultimul prag de sărăcie, cu dorințele 
și visele oricărui copil de a fi acceptat, apreciat, iubit și 
a de trăi în siguranță, a descoperit de timpuriu refuzul 
și diferențele culoare, de mediu și de rasă dintre oameni.

22

APLAUZE  11 | 22 (SE)



23



sibfest.ro


