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Lumea artelor spectacolului este de acum mai saraca.

Peter Brook, unul dintre cei mai importanti regizori si teoreticieni
ai fenomenului teatral, ne priveste de azi din mijlocul stelelor.
li suntem recunoscéatori pentru mostenirea sa culturald, dar si
pentru generozitatea si prietenia cu care ne-a onorat de-a lungul
timpului.

Festivalul International de Teatru de la Sibiu a gasit mereu
in personalitatea domniei sale un sprijin, iar pasiunea sa
neconditionata pentru miracolul scenei ne-a facut sa credem in
Frumusete.

Drum lin, Peter Brook! Munca pe care ai lasat-o in urma va
dainui vesnic!




Featin. Sasha, Wally

O compozitie privita prin formulele nonconformiste ale
Jtotalitatii” noului dans si, totodata, prin provocarile artei
contemporane, fie intelectuale, fie afective, fie senzoriale,
dar, mai mult decat atat, prin ramificatiile infinite ale
formei create de explorarea miscarii orientata spre cele
mai stranii si neasteptate directii, spectacolul creat

de coregrafa germana Sasha Waltz combina aceste
tendinte cu continuarea propriilor idei referitoare la
prelucrarea corpului uman, insistand pe partea carnala
a acestuia. Corpul este ,gandit” intr-un spatiu artistic
creat prin ratiuni ale artei vizuale minimaliste, subliniat
de contrastul de tonuri (alb/negru), de cromatica redusa
a compozitiei, ,topita” in transparente si planuri diafane.
Spectacolul Kreatur extinde resursele corpuluiin
miscare spre zone compatibile cu ideile reformatoare
de tip non-danse, centrate, insa, pe preocuparile
specifice artistei germane. Strategiile prin care aceasta
abordeaza forma si expresia miscarii accentueaza in
permanenta latura simbolica sculpturald, prin ratiuni ale
plasticitatii contemporane. Creeaza compozitii mixte,
generate de imbinarea dintre spatiu si elementele
abstracte ale costumului, care ampilifica discursul
scenic.

Stilul coregrafiei lui Waltz ofera pertinente comparatii
cu complicatele ratiuni ce privesc folosirea corpului

in creatii artistice de tip performance art sau dans
conceptual, mizand pe distorsiuni ale formei

umane, pe combinatii ale acesteia cu ,obiectul”.
Texturile compozite ale corpului sunt create prin
juxtapuneri, ce permit trimiteri spre ideile filosofice ale
contemporaneitatii, centrate pe raportul dintre individ
si grup, dintre starea sa de solitudine/izolare si fluxul
cvasi-haotic al ,corpului colectiv’ ce reprezinta masa
umana. In acest mod, sunt explorate afectele, senzatiile,
reactiile spontane sau stimulate de impactul cu celalalt,
coregrafa subliniind cele mai subtile expresii, generate
de nuantele sensibilitatii, ca rezultat al emotiei sau

al traumeil. Aceasta porneste de la cercetari in medii
reale, de la studii destinate in primul rand fenomenului
izolarii siimpactului sdu asupra psihicului uman, dar si
consecintelor asupra fizionomiei miscarii.

Avand valentele unui spatiu filosofic, perimetrul
scenic n care este derulata compozitia creata de
Sasha Waltz este definit de transparentele planurilor,
de jocul distorsiunilor si modificarii imaginii
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corpului, de decupajele siluetei umane din acest fond.
Dansul inseamna culminatiile create de momentele
impulsive ale miscarii, ce devin veritabile metafore,
continuu amplificate de modul stilizat de constructie

si deconstructie a grupului, de trimiteri ale imaginii,
situatiilor abstracte catre interpretari sociale, cu
ascensiuni/ reusite sau caderi / esecuri, cu desprinderi
si sufocante recompuneri ale personajului colectiv creat
ca textura densa de corpuri, ca o formula sculpturala
monolita. In acest registru sunt conturate relatiile ce
creeaza referinte, stimuleaza interpretari ce privesc
existenta si raportul individ / societate, momentele de
criza ale celor doua ,componente” cauzate de diverse
raporturi, fie de putere, influenta, dominare, fie de
supunere, acceptare, in cele din urma, izolare.
Momentul culminant al spectacolului este subliniat

de aparitia ,creaturii” cu spini, un personaj straniu si
ne-uman, care intervine agresiv asupra individului si
grupului, creeaza disconfort si frica, datorita formelor
ascutite. Prezenta sa din final echilibreaza simbolurile de
la inceputul spectacolului, devine un raspuns la formele
umane in stare de crisalida, ce devin ulterior colonie si
grup/societate umana.

Decodificarea creatiilor lui Sasha Waltz este mereu
dependenta de trasarea unui liant cu lucrarile
anterioare ale coregrafei germane, in care centrul de
greutate este corpul, In permanenta supus prelucrarilor
scenice prin cele mai extinse formule ale miscarii,

de la functionamentul sau biologic, la interpretari ce
corespund ratiunilor esentialiste ale artei contemporane.
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Analizand spectacolele de teatru virtual propuse in cea

de a XXIX-a editie a FITS 2022, TrioMix si Turnul #nextlevel,
singura certitudine care se impune este calitatea artistica,
valoarea intrinseca atat a spectacolului de dans catsi a
celui de teatru. TrioMix, spectacolul de dans imaginat de
Cigi Caciuleanu pune in lumina privirilor fliecarui spectator
0 parabola a relatiilor interumane. Cele trei personaje-
dansatori, In proximitatea si intimitatea carora avem voie s
intram, dezvaluie, treptat, o posibila poveste de dragoste si
tradare, dar nu este singura cheie de interpretare.

Conventional, asociem culorilor o anumita dimensiune
emotionald si intelectuala, astfel incat albul rochiei va

face dintr-o dansatoare un posibil personaj pozitiv, cu

care ne aliem, iar rosul celeilalte, simbol al pasiunii, vietii

si chiar mortii, 0 va transforma n antagonistul cu care

ne confruntam. Nu intadmplator, dansatoarele se vor

plasa aproape permanent in laturi opuse ale incaperii-
scena, pentru a ne obliga sa facem o selectie, sa gasim

o ierarhizare, de orice tip, prin care sa putem evalua.

Cel de-al treilea personaj, dansatorul in costum negru,
purtand o servietg, devine un liant intre cele doua prezente
feminine, dar si ,un mar al discordiel”, chiar daca niciodata
Intr-un triunghi amoros, asa cum avem primul impuls

de interpretare. CGratia dansatorilor, fluiditatea gesturilor,
delicatetea miscarilor sunt atribute evidente, iar privirea
lor fixa, chiar daca foarte expresiva, intre acuzare, repros,
indiferenta, castiga spectatorul pentru o calatorie imersiva,
intr-un decor de secol trecut, elegant, somptuos. Creatia
lui Gigi Caciuleanu, coroborata cu cea tehnica (regie film,
Andy Lupu, director de imagine, Roman Cantir), este
considerabil imbogatita de Corina Gramosteanu, cea

care semneaza designul spatiului. Tn spatiul In care avem
acces atat de straniu, se gasesc o oglinda si o imagine,

ca un fel de tablou, a cuiva asezat pe un scaun, intr-o
pozitie ce Nu pare de spectator, dar nici nu poate fi ignorat.
Simbolistica oglinzii este extrem de fecunda, de la portalul
spre o altd lume, la ,ochiul rece” in care imaginea noastra
este imortalizatd, abstractizatd, amintind permanent

Ca realitatea are si o dimensiune virtuald, imaginara.

Ca spectatori, ramasi captivi intr-o lume careia nu i
apartinem, avem tentatia de a evada prin oglinda de care,
Nsa, NuU Ne putem apropia cu adevarat. Este o tehnica de
mise-en-abyme, de teatru in teatru, care puncteaza ironic
ca nimic nu are valoare reala, ci doar in masura in care noi i
dam viata prin disponibilitatea sufletului nostru.

Turnul #urmatorulnivel in regia lui Alex Mihaescu si
creat de lonut Sociu, Alex Mihaescu si Teatrul Basca, aduce
In Mintea privitorului, transformat in spectator, un univers
dintre cele mai stranii. Imaginea dantesca, a cercurilor
in care sufletele sunt obligate la penitenta siisi ispasesc
pacatele, sau apropierea de Decameronul lui Giovanni
Boccaccio, in care personajele se ascund de realitatea
agresiva in fantezie si poveste, permit ca spectacolul sa
ne rascoleasca In mai multe feluri decat am fi, poate,
gispugi sa acceptam. Fiind filmat intr-un spatiu dezafectat,

aspectul de santier, degradare, sau nefinalizare a unei
constructii, este un prim obstacol estetic de depasit, o
estetica a uratului pe care, din pacate, ne-am obisnuit
sa o primim prea des ca pe ceva firesc. Ca o purd
speculatie personala, cred ca duritatea si profunzimea
penitentei Nnu s-ar diminua daca Purgatoriul si Infernul
n-ar maifi surprinse ca ruine, locuri neterminate,
pentru ca ma asociez ideii lui Jean Paul Sartre ca ,iadul
sunt ceilalti”, iar ceilalti sunt, in acelasi timp, chipul si
asemanarea lui Dumnezeu.

Personajele, prinse intr-un spatiu fara iesire, in
care trebuie sa-si rememoreze faptele, sa le explice si,
daca e posibil, sa le Inteleaga si sa se ierte, au 0 sansa
la frumusete atunci cand doi dintre ei se Indragostesc
sau cand, dupa conflicte inerente, se Tmpaca si se
sustin impotriva unui pericol ce se profileaza in mod
perfid, pentru ca este invizibil. Pastrand proportiile
estetice, 0 asociere inevitabild ca tematica este paralela
cu textul Angajare de clovn de Matei Visniec, in care
cei doi batrani actori fac acelasi demers de purificare
interioarad, pentru a putea primi misterul ultim. Daca
celor doi batrani clovni acesta li se va revela, intr-un fel
sau altul, despre cele sase personaje in cautarea unui
liman sufletesc, mental, nu putem afirma cu aceeasi
certitudine ca vor avea acea sansa. Poate si pentru
Cca accepta sa manance porumbei, simbol atat de
complex, al pacii, purificarii sau al zborului, evadarii, sau
pentru ca au costume de cosmonauti, si par deja pe o
alta planeta, in care timpul si spatiul, ponderabilitatea,
asa cum le cunoastem Noi, Nnu Mai au valabilitate.

Jocul actorilor copleseste, este nuantat,
implicat, asumat, iar o mare neliniste ar putea fi legata,
din nou, de natura perspectivei —daca ar fi avut acelasi
impact si cu spectatorul plasat confortabil, Intr-un
scaun de teatru sau, si mai confortabil, intr-un fotoliu
de-acasa. Faptul ca suntem in imediata vecinatate a
actorului, ca avem impresia ca ne domina sau ne invita,
cumva, la un tip de relatie mai apropiata, contribuie
la impactul emotional. Dar, probabil, cel mai agresiv
efect pe care-| traim este cel de scufundare: am putea
atat de usor sa fim absorbiti de haul care se naste sub
picioarele noastre, lipsite de orice fundament solid.

Experienta teatrului virtual ne imbogateste,
fara indoiala, dar ne siinvita sa speram ca mintea
noastra ascunde universuri infinite, ca realitatea pe care
o traim este doar o palida umbra a ceea ce urmeaza
sa exploram. Poate disputa acceptarii sau neacceptarii
teatrul virtual s-a mai diminuat, iar fiecare a reusit sa
ajunga la un compromis personal, dar, din punct de
vedere estetic, aceasta forma de arta are fascinatia
oricaror inceputuri.



Derulat in alura rebeld a anilor ‘50, a violentelor schimbari
de directie ce modifica radical mentalitatea artistica
orientand-o spre deschideri, experiment, revolta,
spectacolul My Ladies Rock evolueaza prin sonoritatile
generate de explozia cauzata de dorinta elibberarii cu orice
pret din vechile modele, limitate si restrictive. Fenomenul
muzicii rock aduce In prim plan star-ul feminin, ca noua
forta a scenei muzicale, ce controleaza audienta printr-o
atitudine militanta, razboinica.

Viziunea coregrafului francez Jean-Claude Gallotta este
motivata de explozivul moment de turnura din perioada
mediana a secolului XX, favorabila afirmarii personalitatilor
feminine curajoase si avangardiste devenite legendare,
cum este cazul Arethei Franklin, Tina Turner sau Wanda
Jackson, perioada in care feminitatea este reevaluata, isi
redescopera fortele creative, artistice, isi impune dreptul la
recunoastere si valoare.

Pe fondul muzical sustinut de vocile rock, una dintre cele
mai valoroase personalitati ale dansului contemporan,
afirmat pe scena europeana prin interpretari originale
(create printr-o larga abordare a relatiilor sale cu muzica,
cu dramaturgia muzicala, cu cele mai fine particularitati
ale discursului sonor, osciland de la opera la muzica rock),
Jean-Claude Gallotta, raspunde provocarilor oferite de
acest stil, conjugandu-l cu genul feminin. Leitmotivica
scriitura coregrafica (écriture choregraphique), specifica lui
Callotta, exponent al curentului nouvelle dance frangais,
pastreaza rezonante ale perioadei sale de formare din
anii ‘80, In anturajul experimental coregrafic american,
invocand In mod continuu valorile pastrate intr-o zona de
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umbra. Vocea solistelor, sustinuta de agresivul anturaj
al noilor instrumente in care dominante sunt percutia
si chitara electrica este prelucrata printr-un traseu
simbolic, al complicatului proces de afirmare artistica a
femeili pe acest tip de scend. Atitudinea dansatoarelor,
In egala madasura seducdatoare, dar sidominanta cu
originala (pentru anii '50) formula a elegantei si miscarii
masculinizate a corpului, este imaginea leitmotiv a
spectacolului. Forta acestor personaje nu altereaza
caracterul sensibil, mentinandu-se intr-o permanenta
stare de control al relatiilor si discursului scenic.

Corpul feminin este creat ca formula de materializare
a timbrului vocal si a temperamentului artistic specific
fiecareia dintre solistele anilor ‘50 a caror voce domina
spectacolul, Gallotta construind corespondente
textuale si teatrale intre personalitatea interprete

si substanta componentei lirice, din care reliefeaza
caracterul scenic a performerilor. Urletul devine
expresie, actiune, demonstratia propriei valori si ,voci”,
sustinute de cuvant, care functioneaza ca fir narativ, ca
liant intre imaginile care se deruleaza in spectacol. Este
invocata experienta luptei, a concurentei cu prioritatile
oferite barbatilor In zona muzicii rock. Sustinut de
sonoritatile instrumentelor si vocii, spectacolul de
dans contemporan My Ladies Rock creat de Jean-
Claude Gallotta este permisiv formulelor combinatorii
al relatiilor, obiectivelor si situatiilor cu consistenta
abstract-simbolica care reliefeaza mai multe ipostaze
ale personalitatii feminine eliberate, militante, vitalizate
de energia creativitatii si, in cele din urma, a succesului.
Mesajul spectacolului My Ladies Rock este conturat
printr-o esentiala teatralitate a compozitiei, a
constructiei de grup, a momentelor culminante ale
discursului corporal, care devine o extensie a vocii

sia timbrului sau. Coregrafia ofera portrete diferite

ale feminitatii create de acest context, ipostaze

ale personajelor care expun imagini si situatii ce
sugereaza inversari ale raportului de forte, masculin-
feminin, sugereaza indrazneala etalarii fara rezerve a
erotismului, exprimand prin atitudine toate expresiile
libertatii, curajului, dorinta de infruntare si depasire a
limitelor impuse de context.
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Suprapunerea dintre coordonatele actuale ale
sonoritatilor, imaginii, miscarii si starile de tensiune

ale muzicii traditionale spaniole incarcate cu un dens
caracter ,carnal” sunt, fara indoiald, trasaturile definitorii
pentru identitatea emotionala a spectacolului de dans
flamenco. Mai sus (El Salto) reprezinta un corpus sensibil
si, totodata, vulcanic, trasat prin intermediul vocii, prin
formulele de contrapunct al pulsului sanguin liniar al
discursului coregrafic, generat de lovituri din palme,
prin pasii ce subliniaza ritmul specific, prin substanta
instrumentelor cu corzi ce contureaza armonii modale
cu glisari de acorduri ce scot in relief caracterul impulsiv
al miscarii dansatorului spaniol Jesus Carmona.
Oscilatia Intre contemporaneitate si radacinile autentice
ale dansului (conturat ca rezultat al unui complex
proces de investigatii ale artistului spaniol in zona
arhaica a flamenco-ului) creeaza un straniu si voit”
melanj de coduri artistice indicate inca de la inceputul
spectacolului, al carui obiectiv este mentinerea

L,esteticii si stilului” si permisivitatea noilor tendinte de
interpretare a traditiel.

Acest proces este extins si centrat pe latura umanad a
individului, orientat spre universul sau interior, spre
imagini ale corpului care expun, pe rand, stari extatice
sau vulnerabile, Artistul manevreaza in permanenta
Jnteresul sdu teatral”, al intregii sale compozitiei
coregrafice spre latura simbolica a atitudinii, miscarii,
configuratiilor corporale, atat individ cat si grupet,
mentinand in formuld nealterata ,clasicul” repertoriu al
formelor ce culmineaza in recitaluri de miscare descinse
din tema luptei, a fortei animalice interioare care
Jtraieste” in corpul si mentalul dansatorului.

Chiar siintr-un context actual, pe de-o parte al
conflictelor si, pe de alta parte, al sustinerii reciproce
intre individ si grupet, relatiile dintre caractere sunt
recognoscibile, universale. Sunt indispensabile,

pentru caracterul dansului, pasiunea si gestul creat
din impuls, necesarul sentiment arhaic al dominarii

si, totodata, al jocului senzual cu muzica, cu ritmul si
cu constientizarea frumusetii si elegantei corpului in
miscare. Starea de beatitudine o completeaza pe aceea
a bestialitatii, manipulate de muzica cu rezonante
ancorate in trecutul tumultuos al Spaniei, in eternul
anturaj nocturn/incandescent, ce definesc imaginea si
spiritului acestui perimetru.

8
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Tema coregrafiei creata de Jesus Carmona, ,saltul”,

este trasata printr-un rafinat si nealterat (din punct de
vedere stilistic) procedeu de ,aducere in actualitate” a
traditionalei stari de tensiune, prin care artistul spaniol
exploreaza fizionomii ale masculinitatii in mai multe
etape. Aceste ipostaze ,suporta” provocari, antreneaza
etalari ale personalitatii si ale sensibilitatii in grade diferite,
mizand pe culminatii si explozii de temperament care
redefinesc continuu compozitia si imaginea corpului, atat
a personajului principal cat sia grupului.

Sensurile, simbolurile, trimiterile spre coordonate
atemporale si universal umane sunt create prin
suprapunerea datelor autentice ale dansului flamenco

si prelucrarea acestora prin filtrul unui mediu periferic
urban, sugerat de textura spatiului, ceea ce directioneaza
conceptia spectacolului spre actualul portret si model

al masculinitatii. Raman in continuare valabile datele
initiale ale dansului si atitudinea incarcata de forta a
expresiei creata de personajul-dansator, insa sunt reliefate
subtilitati si nuante ale conflictului interior adaptat si
stimulat de conditiile create de actualitate, de schimbarile
mentale si temperament cauzate de aceasta.

Spectacolul El Salto este un omagiu adus virtuozitatii,
perfectionismului executiei si elegantei creata de
imaginea dansatorului de flamenco, de etalare a
frumusetii repertoriul de atitudini si posturi intr-un
anturaj chiaroscuro, de efectul sculptural al corpului
decupat prin umbra si intuneric.



Vara indiana este ultima sansa pe care vara o da celor care
NuU au apucat sa se bucure de caldura, in mijlocul toamnei.
Pe la final de septembrie, in urma unor perioade de ploi

si frig, atunci cand nimeni nu s-ar mai astepta la soare, el
iese de dupa frunzele ramase in copaci si aduce o ultima
bucurie oamenilor. Aldo Nicolaj asociaza aceasta vara
tomnatica cu regasirile adulte ale iubirilor adolescentine.

Pot cei de varsta a doua sau a treia, ultimii turistii intr-o
statiune balneara cu tratamente pentru varstnici, sa mai
traiasca idile ca in tinerete?

Dupa doua zile de spectacole-lectura din texte de Luigi
Pirandello, dramaturgul italian Aldo Nicolaj face un viraj

n stilistica si semantica textelor citite si interpretate

pana acum in cadrul festivalului. Stilul pirandelian

foarte recognoscibil a fost inlocuit de un alt soi de foraje
interioare, de data aceasta mai linistite si mai inchegate, cu
0 anume doza de cinism critic, adresat catre diferite clasel
sociale. Confruntarea dintre generatii este si ea 0 tema
foarte Intalnita in opera lui Nicolaj, iar in Vara indiang, piesa
interpretata ca spectacol lectura, acesta este cel dintai
motor care genereaza actiunea dramatica: trei tineri turisti
se intalnesc in aceasta statiune cu activitati preponderent
pentru seniori si incearca sa se bucure de concediul luat
mai ieftin, In mijlocul toamnei. Sunt tipologii extrem de
diferite de cameni, ceea ce-i da sansa dramaturgului sa
apeleze la discutii filosofice foarte nuantate. La finalul

verii indiene ce dureaza trei saptamani se formeaza trei
cupluri: un bisexual ce vine in vacanta cu iubitul lui o cere
In casatorie pe o una dintre tinere, sub semnul sexului

sial intensitatii primelor intalniri; cealalta tanara ajunge

sa il simpatizeze pe cel mai batran dintre turistii ramasi,
invitandu-| sa stea la ea acasa pentru a nu se duce la azil;
iar studentul barman se indragosteste de o femeie intre
varste.

Toata aceasta geometrie dramatica este foarte ofertanta si
din punct de vedere al actiunii scenice, dar si din punct de
vedere actoricesc, ceea ce foarte bine au reusit sa scoata
in evidenta Mariana Mihu, Calin Tanase, Ciprian Scurtea,
Veronica Arizancu, Anastasia Florea, Valentina Moghina

si Daniel Plier, sub indrumarea regizorala a lui Bogdan
Saratean. Chiar daca genul acesta de spectacole pune
accent pe universul sonor, actorii au simtit nevoia de a se
Tmbraca in acord cu personajele pe care le interpreteaza.
Astfel atmosfera de vara tarzie a fost adusa printre
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spectatori. Pentru a intregi experienta spectatorialg,
s-a recurs si la coloana sonora specifica, indicata de
text sau de atmosfera. Cu toate ca acest text a fost mai
lung decat cele precedente, naturaletea cu care a fost
interpretat si aerul de vacanta adus in sala festiva a
Bibliotecii ASTRA au completat piesa cu traire.
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Afost cu plansin salg, cu pachetele de servetele care
treceau din mana in mana pana la spectatorii din
spate. A fost cu si despre mame cu copii, despre viata
siinceputurile sale, despre moarte si inceputurile sale.
A fost despre singuratatea la femei si despre ce este In
sufletul unui om atunci cand toti cei apropiati uita de
aniversarea ei, a mamei si a bunicii cu care locuiesc.

Prin textul Gheata cu lamaie, autorul dramatic Aldo
Nicolaj a impresionat profund mai multe generatii de
femel, scriind pe limba suferintelor lor. Sacrificiul si apoi
uitarea de sine, dorinta de a se simti utila, nevoia de
apreciere si de a fi respectata, alegerile care schimba
radical viata, parasiri, empatie sau lipsa ei, toate aceste
probleme sunt traduse dramatic prin monologul bunicii
la intalnirea cu UNn anume personaj Mmisterios, ce se
autoinvita in casa la ea, ca o veche prietena. ,Povesteste-
mi despre viata tal” spune personajul, iar atunci vei

stii ca, la finalul monologului vei fi asteptata de partea
cealalta a baricadei. Mariana Mihu Plier, sub indrumarea
regizorala extrem de sensibila a Marei Camarasan,
aduce aproape de public acest personaj misterios cu
caracter recognoscibil: stie cam toate detaliile despre
viata ta, Tti intra in casa ca si cum ar fi a ei, complet
lipsita de scrupule si, cumva, stie ceea ce urmeaza sa

se Intample. Personajul el este un bun ascultator si
pune foarte multe intrebari. Valeriu Cosma, invitat la
discutia de dupa reprezentatie, In calitate de antropolog
si nou director al bibliotecii universitare, a comparat
acest personaj cu munca de teren a jurnalistului sau a
antropologului.

Diana Lazar a interpretat-o pe bunicg, aceasta fiind
toata greutatea piesei. Monologul anamnetic, intrerupt
de putine ori de interventia celorlalte personaje din
trecut pentru a ilustra cu claritate evenimentele si de
personajul care ascultg, este cu adevarat unul de forta,
fiind construit pe modelul personajului fragil si suferind,
Tnsa de o sensibilitate care te cutremura.

Diana Fufezan o joaca pe Leila, fiica bunicii, cea care
repeta istoria mamei sale: ramane gravida la 16 ani si
este parasita de partener. Duce o viata idealista, de
,copil al florilor”, hippie. Actrita joaca un rol amplu,
deoarece trebuie sa interpreteze personajul sau la varste
diferite, cu limbaj, ton si comportament specific pentru
fiecare etapa. Reuseste sa creeze numai din voce toate
aceste nuante...

David Guta este singura prezenta masculing, care
interpreteaza doua personaje diametral opuse ca
intentie. Proaspat absolvent de actorie, David a convins
publicul de profesionalism, energie si de faptul ca poate
10
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pendula intre personaje: Diego, fiul nedorit al Leilei, In
capul caruia se sparg toate frustrarile femeilor din jurul Iui
si Carlo, tatal lui Diego si iubitul bunicii.

Toate aceste fire narative se impletesc previzibil, insa
foarte curat si lin. Spectatorul intuieste cu usurinta
urmatoarea poveste pe care o va spune bunica, Insa
refuza sa se distanteze si se lasa purtat de intamplarile
relatate, care 1i permit asocieri imediate cu persoane
sicomportamente cunoscute. Textul, dupa cum bine

a intervenit Catalin Stefanescu la finalul discutiei cu
publicul, este creat dupa o tehnica dramaturgica simpla
si de efect: ,daca aratam un personaj care sufera, publicul
va suferi siel”. E un principiu simplu de aplicat pe o tema
asa de emotionantd cum sunt povestile mamelor. In
momentele In care bunica isi rememora viata, simteam
cum actrita Diana Lazar se transforma de fapt in bunica
mea, in bunica ei, In mama, matusa, femeia pe langa care
treci pe strada.. nu mai era doar un personaj, ci un tipar
feminin foarte bine intiparit in sufletul fiecaruia dintre noi.
Devenea Femeia universala. Discutia finala cu publicul

a fost una terapeutica, un pansament sufletesc de
multumire ca actorii s-au topit in personaje si personajele
s-au confundat cu actorii. Nu mai existau bariere intre
viata cotidiana, public, fictiune sau conceptele de
,conventie” si,personaj’. Dupa cum invitatul permanent,
actrita Rodica Mandache, a marturisit la final: ,in
spectacolele lecturd, publicul joaca jumatate din energia
reprezentatiei”. Cred ca energia publicului a venit din
faptul ca ne puteam asocia in egald masura cu fiecare
personaj in parte, simteam ca jucam toti toate rolurile.

Si totusi, ce se Intampla cu personajul bunului ascultator?
Sa fie el un personaj construit nuMai pentru a crea o
premisa pentru a afla povestea de viata a bunicii? Sa fie el
chiar asa de lipsit de interese? Odata ce istoria se repeta,
odata ce, dupa cum zicea Ibsen, ,pacatele parintilor sunt
platite de copil’, ciclul istoriei trebuie sa fie Inteles si apoi
rupt. Cand, in ultimele tale momente, toata viata iti trece
prin fata ochilor, incerci sa mai negociezi cu Moartea.

O Intrebi daca nu vrea o cafea, dar ea spune numai
,Povesteste-mi despre viata ta” si asculta. Atunci vei sti ca
la finalul monologului vei fi asteptata de partea cealalta a
baricadeil.



Spectacolul de teatru studentesc de la Leeds Beckett
University, prezentat in cadrul Festivalului International
de Teatru de la Sibiu, Ti are ca protagonisti pe Rheanna
Atkinson si Xander Lang-Whiston. Cei doi isi joaca propriul
rol: stau In fata unei audiente drept creatori de teatru,
propunand ceva valoros, ceva cu semnificatie.

,Suntem Inca n repetitii, Inca incercam sa ne dam seama
cine suntem, ce ar trebui sa facem, uneori nu stim incotro
ne indreptam” - spun cei doi, incercand sa gaseasca un
sens al colaborarii lor performative. Pentru ca procesul de
cooperare e minat, cei doi pun sub microscop dificultatea
creatiei colective. Propunerile se succed, iar ideea geniala
se lasa greu descoperita.

Tn starea de nesiguranta a procesului, singura certitudine
este locul de unde vin cei doi, orasul Leeds din nordul
Angliel, unde studiaza teatrul si unde s-au cunoscut. Daca
,Leeds” inseamnad In limba engleza si ,a ghida” pe cineva, ,a
prelua conducerea”, ,a naviga”, originea poate fi un punct
de pornire in a descoperi cine sunt, ca cameni de teatru.
Hotarati sa faca asta impreung, dificultatile se succed, caci
punctele de intalnire sunt fortate si fiecare are o poveste de
Spus, povestea unuia e mMai importanta decat a celuilalt. A
face un show solo este mai usor decat a lucra impreuna, iar
dificultatea colaborarii e motorul spectacolului.

Si, CUM NU reusesc sa gaseasca povestea comuna, cel

doi se gandesc sa foloseasca un text pre-existent, dar si
aici ideile nu converg, caci el propune un clasic al scolii
metafizice engleze, John Donne, un poem cu versificatie
complexd, iar ea propune versurile cantecului Hello al [ui
Adele. Suprapunerea celor doua texte este amuzanta si,
din nou, Ti desparte pe cei doi in cautarea formei perfecte.
Numitorul comun, dificultatea a ceea ce inseamna

cu adevarat sa colaborezi, efortul procesului de a crea

un spectacol, toate acestea sunt la vedere, explorand
mecanismele constructului teatral care e desfacut atat ca
forma, cat si ca instrument de comunicare.

Tnsd, ceea ce este interesant Intr-un proces de creatie
colectiv, este tocmai provocarea diferentelor intre cel
implicati, caci fiecare vede lucrurile Tn mod diferit, cu
perspective de intelegere variate, dar si cu posibilitati
multiple de descoperire.

Asta Incearcd sa transmita spectacolul cu umor, aratand
visele: cercetarea, improvizatia si experimentul din spatele
crearii sale.

Libertatea de a gresi, de a reincerca, ca alternativa la teatrul
traditional, dominat uneori de relatii de putere si un proces

de productie ne-democratic, fac ca propunerea celor
doi tineri creatori de teatru din Leeds sa fie extrem de
originala si proaspata.

Cei doi performeri, prin atitudinea lor de a se pune In
scena, construiesc si un efect al prezentei, amintind de
clasicul si renumitul grup performativ britanic Forced
Entertainment, unde performerii sunt prezenti mai
mult sau mai putin ca el insisi, sau ca un fel de versiuni
usor exagerate sau extinse ale lor.

Prezenta ca limbaj sau construct permite lectura
complicata a ceea ce nu se spune in acest spectacal,
dar care transpare tocmai prin acceptarea esecului,
prin acceptarea deosebirilor intre cameni. lar ceea ce
vedem este tocmai bucuria de a face teatru, dar si de
a se aventura in dificultatea extraordinara si in placerea
descoperirii acestui proces minunat.

In final, Rheanna si Xander, trecand prin mai multe
experimente, ating un moment al crizei, o criza ca
reactie a diferentelor intre cei doi. In punctul culminant
al defectiunilor si incercarilor repetate nereusite,

cei doi renunta la cuvinte si asistam la un moment
non-verbal de apropiere, poetic, In care se regasesc in
mod extraordinar ca simbol al legaturii profunde intre
oameni. Procesul colaborativ este reusit, iar prezenta
actorilor schimba si felul nostru de a ne raporta la
ceilalti.
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Sunt multe evenimente care au in program cantece
din diverse zone geografice si perioade, propunand
o ,calatorie muzicald”". Publicul care a avut ocazia

sa audieze zilele acestea la Manastirea Franciscang,
Biserica Ursulinelor sau la Sinagoga, trioul italian La
Cantiga de la Serena a descoperit cu incantare ca
,marea” este mult mai mult decat atat. Concertul
Nnu alatura pur si simplu melodii din zone diferite, ci
aduce o atenta selectie si reelaborare a muzicii, filtrata
siinterpretata prin backgroundul muzical si prin
sensibilitatea artistilor.

La Cantiga della Serena este un grup format din
muzicieni de formatie clasica si de jazz cu un interes
viu asupra muzicii antice si traditionale. Caracterizati

de curiozitatea descoperirii si a experimentului, s-au
aplecat cu rabdare si bucurie asupra muzicii din bazinul
mediteranean, au filtrat-o prin propria sensibilitate si
poveste de viata. Abordand traditia nu ca pe o forma
muzeala, ci in miscare, au fuzionat cantece diferite,
compus variatiuni noi, propus noi orchestratii. Au dat o
noua vitalitate intalnirii dintre trecut si prezent, Orient si
Occident, Africa de Nord si Europa.

Drumul impreuna al trioului format din Giorgia Santoro
(flaut, flaut bas, bansuri, xiao, fluier, chimvale), Fabrizio
Piepolli (voce, santur, shruti, chitara) si Adolfo La Volpe
(oud, citera corsicana, bozouki, chitard) este caracterizat
de dorinta de a merge mereu mai departe in cautari. La
Mar, album realizat in 2021, este parte din trilogia ce a
debutat in 2016 cu La Serena, care se concentra asupra
muzicii evreilor sefarzi si asupra influentelor diverse pe
care le-a preluat aceasta muzica de-a lungul istoriei.
Partea a doua, La Fortuna, 2019 a insemnat intoarcerea
acasa si redescoperirea muzicii puglieze in dialog cu
sonoritati indepartate. Cu La Mar au plecat din nou in
calatorie, cu o constiinta mai matura si purtand cu ei
traditiile puglieze.

Albumul pune impreuna si in dialog cantece din traditia
garganica sau salenting, cantece andaluze sau ale

Italiei renascentiste, melodii ebraice, muzica Levantului.
Abordarea libera si creativa nu se traduce neaparat ca
inovatie, sau ,suflu nou”, in detrimentul traditiei. De
multe ori, variatiunile noi compuse de Georgia Santoro,
tipologia aranjamentelor, folosirea vocilor subliniaza
corespondente intre sonoritati din zone diferite, pun
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mai bine in valoare particularitati si texturi antice sau
traditionale. Aceasta libertate se regaseste si in alegerea
instrumentelor, care nu se face intotdeauna dupa
provenienta geografica, ci pentru ca un timbru anume
vibreaza perfect cu un anumit cantec.

Avand ca tema si fir conducator marea si feminitatea si
ca simbol sirena, La Mar este o poveste unitarg, formata
din zece cantece de un lirism dens, dansuri, balade
narative, este o0 poveste spusa de instrumente si de vocea
lui Fabrizio Piepoli. Acesta a plecat de la studiul traditiei
sefarde care, din punct de vedere muzical, e legata

de traditia magam arabo, filtrata de gustul spaniol. A
continuat cu cercetarea vocalitatii Orientului Mijlociu,
Tmpreuna cu gestualitatea vocala a traditiei populare
italiene. Este influentat de cantareti populari, care au
gestualitati vocale tipice unui melos italian, adesea cu
deviatii operistice. Aceste exemple de contaminari intre
cult si popular sunt foarte raspandite in cultura muzicala
italiana. Muzicianul se misca cu lejeritate intre genuri
sistiluri vocale diferite, de la cea mediteraneeana, cu
melisme, la cea un clasica, occidentald, cu o inclinatie
particulara pentru muzica antica.

Fabrizio a lucrat cu regizori si cu dansatori si e interesat
de punerea in scena a sunetului in raport cu corpul si

cu gestualitatea. Trio-ul opteaza pentru o gestualitate
dozata, eleganta, echilibrata cu momente de imobilitate.
O teatralitate uneori spontana si improvizata, dar mereu
curata in detalii.. Cu atentie la spatiu, atat cel scenic cat si
al orasului.. Spatiul este cel care sugereaza corpurilor cum
sa puna in scena anumite momente. ,Concertul e ca un
ritual care incepe din momentul in care ajungi in noul loc,
iti lasi instrumentele In camera de hotel si iesi sa vizitezi
orasul..."



SOUL SPACE,
TREI DANS
SIMPLITA]
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Soul Space, 22 si Mangrovia sunt trei dansuri scurte
propuse de Civica Scuola di Teatro Paolo Grassi Milano
publicului sibian. Fiecare dintre ele vine cu o tema bine
gandita si cu o propunere diferita asupra corpului i
spatiului.

Soul Space declara despre demersul artistic

urmatoarele: ,Doua fiinte se afla in situatia de a impartasi
acelasi spatiu: un spatiu al mintii. E un loc in care, de o
vrerme, amandoi stau cel putin o data pe saptamana si se
elibereaza de dependenta, disconfort si furie. Intre timp,
cineva din afara priveste cu un ochi cercetator starile
emotionale ale celor doi".

Pe scenad este un dansator, iar in spatele lui este proiectata
0 casa cu pereti albastri, cu o usa simpla de lemn si doua
ferestre zabrelite. Simbolistica este relativ simpla: casa

este un refugiu, un spatiu al sigurantei, dar poate deveni

si o Inchisoare, un loc din care nu mai putem evada. Usa
Tnchisa si deschisa este portalul catre lume, deschiderea
fata de ceilalti, capacitatea de a interactiona si de a accepta
In intimitatea noastrad un simbol strain. Protagonistul
accepta, in acest spatiu, un ,eu” diferit. Al doilea dansator
apare pe sceng, iar dansul lui este haotic. Dansatorii ajung
sa se alinieze si, totusi, perspectivele lor sunt inversate,

NU reusesc sa se sincronizeze si se lovesc figurativ prin
exprimari ale trupului tot mai intense si mMai vizuale. Corpul
se exprima intr-un mod hedonist. Costumele se schimba,
sunt in puternice nuante de galben, portocaliu si verde
neon, amandoi defileaza pe rand Intr-o incercare de
acaparare totala a spatiului si atentiei.

22 arein prim-plan doua dansatoare prinse printr-o funie
intr-un cerc al asteptarilor si constrangerilor. Momentul
scenic debuteaza cu una dintre dansatoare care isi incinge
mijlocul cu o funie dubla, se Incorseteaza singura pana in
punctul in care pare a-i fi dificil sa respire. Momentul are o
conotatie feminista prin prezenta femeii pe scena si modul
In care funia stransa in jurul mijlocului seamana cu un
corset.

ANGROVIA:
STIVE PRIN

de Eliza Cioaca

Desi tematica propusa pentru acest dans este
,Cautarea eterna a echilibrului” coregrafia si alegerea
subtila a funiei ca element-cheie trimit catre o
interpretare diferita In contextul politic actual. Intr-
adevar, pentru orice actiune exista si o reactiune si
suntem constant in cautarea unui echilibru, insa
momentul artistic poate fi mult mai profund de atat.
Funia poate sugera constrangerile si asteptarile impuse
de societate asupra femeilor de-a lungul timpului, iar
din trecut si pana in prezent, avem doua arhetipuri:
femeia care s-a supus si a interiorizat viziunea societati
asupra €i, care a ales sa se cenzureze si sa se supuna.
Cea de-a doua este femeie rebeld, care lupta impotriva
sistemului. A doua incearca sa o ajute pe prima, dar,
pentru un timp, ajung amandoua sa fie Incorsetate,
prinse ca-ntr-o menghina de o funie care rupe si

taie. Din fericire, momentul artistic nu se termina

aici, iar eliberarea vine, in cele din urma. Intr-un Mmod
surprinzator, 22 poate fi expresia istoriei feminismului
din ultima suta de ani, exprimata prin dans. Simplu, dar
extrem de puternic si sugestiv...

Mangrovia este o exprimare a psihicului prin dans.
Muzica cu valente animalice acompaniaza miscarile
scenice In primul cadru. La inceput, totul este
repetitiv, compulsiv. Mai apoi, miscarea evolueaza,
corpul descopera noi ritmuri si muzica inspira
evolutia trupului in spatiul pe care 1l ocupa. Numele
momentului este sugestiv pentru termenul ,padure
de mangrove”. Copacii de mangrove simbolizeaza
putere sisprijin, iar padurea de mangrove este vazuta
ca un element vital in ecosistemele din Asia de Sud-
Est. Acestia sunt singurii copaci adaptati la apa sarata
sise estimeaza ca doua treimi din pestii consumati
de oameniisi petrec o parte din timp in padurile

de mangrove. Mangrovia este, astfel, un taram al
sigurantei, in care existenta poate fi prezenta in toate
formele ej, libera de preconceptii si judecati de valoare,
in care evolutia este un proces natural care are loc.
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Spectacolul pus in scend de regizoarea Anja Cukovic
aduce In prim plan drama unei familii disfunctionale.
Tn contextul discursului public actual, poate ca este un
lucru bun ca la nivelul societatii se vorbeste liber despre
dinamicele incompatibile din familii. Spectacolul la
care publicul asista nu mai reprezinta un soc, dramele
existentiale ale membrilor familiei nu Mai sunt vazute
printr-o prisma tragica, iar deznodamantul aduce o
raza de speranta pentru capacitatea oamenilor de a se
schimba si a face alegeri diferite.

Nu suntem aici se foloseste de bine-cunoscutul Inceput
din Anna Karenina, acest citat faimos care Insumeaza

o lume intreaga in cateva cuvinte: ,Toate familiile
fericite sunt la fel.”. Citatul complet este mai lung, iar in
versiunea originala accentul cade pe natura negativa a
dihotomiei: ,Toate familiile fericite sunt la fel: dar fiecare
familie nefericitd este nefericita in felul ei”. Tn Anna
Karenina ne dam seama ca subiectul abordat va avea
ca punct de plecare nefericirea individuala a fiecarui
membru al familie. Si, cu toate astea, in spectacolul
regizoarei Anja Cukovi¢, intrebarea se opreste brusc,
accentul pica pe prima parte a meditatiei. Fiecare
familie fericita este la fel. Si totusi, ce este fericirea
pentru oameni, daca toti suntem la fel cand suntem
fericiti? Este de admirat ca in marea de discursuri
despre fericire si traumele familiale gasim o perspectiva
echilibrata asupra nefericirii.

Spectacolul are patru personaje, care alcatuiesc un
portret de familie disfunctional. Suzana este nora si
totodata stalpul casei. Ea este cea care s-a sacrificat
pentru toti ceilalti, care a Indurat o viata cu mai putine
satisfactii si impliniri din iubire, care si-a acceptat
conditia nefericita pentru pastrarea unui echilibru si
prin gasirea unei impliniri bolnave din relatia pe care
o are cu fiul ei si controlul pe care 1l exercita asupra lui.
Fusta lunga, bluza alba cu funde sivolane, parul prins
la spate Intr-un coc cuminte si strans in doua bete

de par, papucii de casa cu care este incaltata, modul
In care merge, gesturile ei, intregul ei personaj este
construit pe filozofia si perspectiva japoneza asupra
comportamentului si rolului sotiei. Costumatia ei face
referire la arhetipul de femeie supusa, casnica, loiala.
Celelalte personaje sunt soacra cocheta, dar inutila in
casa, baiatul adolescent care face trecerea la statutul
de tanar adult si sotul adulter. Fiecare dintre aceste
personaje co-exista alaturi de celelalte pe durata
spectacolului intr-un echilibru precar. Din fericire
pentru aceasta familie, acest echilibru precar este
destabilizat cand baiatul familiei isi incepe viata sexuala
14

si se deconecteaza de familie. Descopera noi trairi si
experimenteaza situatii care 1l fac sa realizeze ca modul
in care familia lui functioneaza este problematic. Din
partea tuturor, se simte lipsa comunicarii autentice si o
dorinta stringenta de conexiune, insa limitativa si fara
succes. Din pacate, comportamentele noastre sunt
repetitive si monotone, chiar daca dorintele si nevoile de
apropiere din spatele lor sunt reale si justificate. lar aceste
comunicari defectuoase se perpetueaza in timp si ne
provoaca rani si traume.

Spectacolul pleaca, Insa, de la premisa fericirii. In acest
caz, conflictele, refularea emotiilor negative, exteriorizarea
gandurilor sia dorintelor fiecaruia, aduce in vietile
personajelor speranta unui viitor mai bun. Ce este
fericirea pentru fiecare dintre ei? Nu stim, si nici chiar ei
Nu stiu asta, cat timp stau in tacere si fug de discutiile
dificile, de subiectele spinoase si de realitatea tradarilor si
a comportamentelor deviante. Ins& existd un declic, un
moment pentru fiecare dintre personaje in care status
quo-ul nu mai este suficient, nu mai poate fi suportat,

iar zidul blazarii si al prefacatoriei este spart. Acest

curaj, aceasta nebunie de moment izbucnita din furie,
dezamagire si epuizare, au rol cathartic si ajuta personajul
principal sa se descopere si sa faca alegeri diferite.
Spectacolul este echilibrat prin constructia momentelor
dramatice si expune coerent derapajele emotionale, fara
a cadea In cliseu sau dramatism exagerat.

Nu suntem aici este povestea unei femei si a unei familii
nefericite. Dar, din fericire, povestea nu se opreste aici.

Nu suntem victime ale circumstantelor in care ne aflam,
ale rutinei In care am intrat si nici macar ale asteptarilor
societatii de la noi. Suntem liberi sa decidem ce vrem
pentru noi, sa alegem diferit, sa visam si sa ne exprimam
nevoile cu asteptarea de a fi implinite. Este revigorant
siimbucurator ca exista spectacole de teatru care
abordeaza tema nefericirii si a neimplinirii familiale,

fard a cadea in tragic. Suzana este un model de femeie
puternica ce a stiut sa accepte vicisitudinile vietii, dar

care are curajul si puterea de a face alegeri diferite atunci
cand intelege nefericirea in care traieste. lar modelul ei ne
poate inspira si pe noi sa facem alegeri diferite, mai bune...



Saftita este un proiect muzical-cultural propus de Marius
M\halachc prin care demonstreaza frumusetea folclorului
romanesc si a instrumentelor traditionale, folosite in
combinatii surprinzatoare de ritmuri balcanice. Cunoscut
si sub numele de Balkanic Project, Saftita este un concert
dedicat femeilor si culturii romanesti centenare. De Ia
Regina Maria la Maria Tanase si pana la fetele noilor
generatii (copii care vor duce mai departe mostenirea
culturala a natiunii), spectacolul trece prin niste momente-
cheie care reprezinta sufletul spiritului romanesc.

Danut Deleanu a declarat despre instrumentul central

al proiectului, tambalul: ,Cine a crezut ca tambalul este
doar un instrument acompaniator specific tarafurilor,

ori formatiilor de lautari se insealal La tambal se poate
canta Bach (cum zicea cineva), iar Marius Mihalache este
unul dintre putinii (poate chiar singurul) care pot face
acest lucru(..)" (Danut Deleanu, Miscarea de rezistenta —
Festivalul de Teatru ,Stefan lordache”. Spectacolul ,Saftita”
— Marius Mihalache si tambalul sau fermecat).

In Romania, tambalul a ajuns sa fie asociat doar cu muzica
lautareasca si cu tarafurile. Putini cameni stiu ca acest
instrument este un precursor al pianului, care a fost adus
In Europa din Asia, ca multe alte instrumente de cantat cu
corzi ce si-au pastrat popularitatea pana in ziua de azi, spre
deosebire de tambal. Exista o miscare la nivelul societatii
romanesti de a reda stralucirea si interesul pentru anumite
instrumente si tipuri de muzica uitate de constiinta
colectiva, miscare care a devenit mai vizibila Tn ultimii ani si
care a prins adcromta si'la public. Este o bucurie si 0 sansa
pentru noi, publicul \arg ca ne putem bucura de astfel de
demersuri, prin care o parte cultura muzicala se regaseste
dupa decenii de opresiuni si restrictii si se reinventeaza in
tonalitati noi, moderne. Balkanic qucct este doar unul
din povcgt\\o de succes ale unor artisti pasionati de arta lor,
care au stiut sa persevereze si sa impuna un stil nou, diferit
de ceea ce s-a creat pana in acel moment.

Concertul este creatia formatiei Mihalache Band.
Majoritatea pieselor sunt compuse sau prelucrate de
memobrii trupei, iar versurile sunt gandite de Arabela,
solista trupel. Formatia este alcatuita din Marius
Mihalache la tambal, Arabela Nicolau la voce, Marius
Gaciu la flaut, nai si caval, Ciprian Parghel la bas si Lorin
Mihalache la tobe. Fiecare membru al formatiei a avut
parte de momentul sdu pe scena.

Printre cantecele mai cunoscute aduse in fata
publicului sibian s-au regasit cateva alegeri eclectice,
cum ar fi Paparude, Pe deal (dedicatia Mariei Tanase
pentru Constantin Brancusi cand s-au intalnit la Paris)
0 piesad instrumentald care il are in centru pe Marius
Gaciu la caval (denumit Mandela pe scenad) si Saftita,
melodia de suflet a Arabelei, compusa pentru fetita ei
siinspirata din basmele populare romanesti.

Momentul care a ridicat toata sala In picioare a fost
chiar la final, cand, in bis formatia a ales sa cante bine-
cunoscutul cantec al Mariei Tanase, Ciuleandra, iar
Arabela a demonstrat ce voce puternica are. Saftita

a impresionat prin pasiunea cu care muzica a fost
interpretata si prin ritmurile noi, moderne.
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Presupune ca te Intalnesti cu tine pe strada.
Esti tu. Care te uiti la tine.
Daca te-ai intalni cu tine pe strada, ce ti-ai spune?

Un barbat se trezeste captiv intr-o camera la 0 masa
alaturi de un detectiv supradimensionat care il intreaba
cum si-a ucis sotia.

Al Ucis-0 sau nu?

Spune adevarul.

Spectacolul Ucis in noapte (regia Ben Crowder

si Carl Bland) incepe cu interogarea unui om cu
privire la uciderea sotiei sale. Un actor, 0 marioneta
supradimensionata pe post de detectiv si 0 pereche
de maini pe o masa alcatuiesc scenografia. Proiectii
simboliste contureaza o atmosfera insolita de film noir,
Cu accente suprarealiste.

Premisa spectacolului: un barbat (John) se intalneste
cu dublul sau (Warren) intr-o zi carecare. Dublul il invita
la cina. John o gaseste pe sotia lui Warren intoxicanta si
Incepe o aventura cu ea. Warren afla. John devine gelos
pe Warren si o ucide pe sotie. Warren 1l urmareste pe o
panca. John il ucide.

Textul spectacolului, semnat de Carl Bland, pare

la prima vedere schizofrenie curata. Dramaturgie
existentialista, umor absurd si thriller. Schizoidie n
spatele normalitatii. Sau doar conditia de a fi Om. Pana
si Moise apare si se plange: ,De ce a ales Dumnezeu ca
eu sa salvez lumea este un mister”, spune. Intr-adevar,
Intr-un context In care nimeni Nu Mai stie cine este si
toti parem marionete intersanjabile, pe cine mai poti
salva? Se poate salva omul din lupta impotriva lui Tnsasi?
John, personajul principal, interpretat magistral de Joel
Tobeck, este acuzat cd a ucis-o pe Ann (Alison Bruce).
Discursul narativ porneste de la interogarea lui John,
dar cine e John? Exista un singur John care se crede
Warren si atunci este vinovat sau sunt doi si atunci John
e nevinovat?

Tema dublului si a identitatii incerte reflecta conditia

umana in cele mai sumbre aspecte ale sale. Povestea
16

de Livia Stoica

personajului principal devine povestea fiecaruia din noi, a
demonilor ascunsi si a cadavrelor ascunse in valiza sociala
cu eticheta de ,om".

Spectacolul Ucis in noapte este de o densitate vizuala
aparte: o combinatie fabuloasa intre Psycho-ul [ui
Hitchcock si suprealismul lui Svankmajer: o pereche de
maini, o tigara de un metru, un stilou gigant, o Marioneta
supradimensionata pe post de detectiv, proiectia lui
Moise si o papusa din lemn care este cand omida,

cand fluture, cand crocodil. Toata aceasta simbolistica
indeamna spectatorul la o puternica introspectie
psihologica si filozofica.

Cata psihoza se ascunde in spatele normalitatii aparente?
Unde se terminad iluzia si incepe realitatea? Unde se
situeaza granita dintre adevar si minciuna?

Spectacolul a avut premiera in cadrul Auckland

Arts Festival in 2022. Poate nu este intamplatoare
reprezentarea lui in acest context post-pandemic de
autoizolare, selfieness sau/si selfishsness.



Spectacolul Doi tineri din Verona, regizat de catre
Alexandru Mazgdreanu, ne spune povestea unor prieteni
foarte buni, Valentin si Proteus, care ajung sa Isi distruga
relatia din cauza unei fete de care se indragostesc
amandoi. Valentin decide sa paraseasca orasul Verona,

in favoarea Milanului, pentru a putea sa-si desavarseasca
educatia Intr-o alta cultura (dupa cum afirma chiar el).
Prietenul sau nu poate pleca alaturi de el, pentru ca
dragostea lui pentru o anume lulia il tine in loc. Ajuns

la curtea ducelui de Milano, Valentin va face cunostinta
cu fiica acestuia, de care incepe sa se indragosteasca.
Principalul conflict va prinde forma atunci cand si Proteus
ajunge la curtea aceluias duce si se amorezeaza siel, la
randul sau, de aceeasi fats ca si Valentin. Aceasta montare
ne spune o poveste despre cum iubirea Intuneca ratiunea
si il face pe cel care sufera sa nu mai tina cont de nimic.
Frumusetea acestui spectacol rezida din noutatea viziunii
regizorale. Alexandru Mazgareanu alege sa mute intreaga
actiune a textului shakespearian din spatiul italian intr-un
spatiu oriental, mai exact cel nipon. Ideea de |a care pleaca
poate fi regasita chiar in text, insusi Valentin afirmand ca
doreste sa-si desavarseasca educatia intr-o alta cultura.
Aceasta cultura diferita de care pomenesc personajele
devine, astfel, fundatia intregului spectacol. Nu doar
decorul, dar si muzica, impreuna cu costumele, isi au
corespondenta in spatiul asiatic.

Spectacolul incepe cu o scena tratata in maniera

contemporana, caci asistam la un meci de fotbal american.

La sfarsitul acestui joc, Valentin isi ia adio de la Proteus
Tnainte de a pleca din Verona. Aflam despre decizia sa de a
se muta la Milano, dar si despre faptul ca, pentru el, iubirea
Nu este asa de importanta precum pentru prietenul sau,
Indragostit de o fata pe nume lulia. Daca la inceput cel
dintai il ia in ras pe amicul sau pentru ca este iIndragostit,
ajuns la Milano, va cadea si el prada acestui sentiment.
Mai departe, transpusi in spatiul nipon, sunterm mMartori
la diferite episoade de tradari si uneltiri faurite in numele
iubirii. Odata ce ajunge si el la curtea ducelui, Proteus

O uita repede pe iubita sa. Problema este ca Valentin i
sta In cale. Impins inspre pacat de catre un dermon al
iubirii, acesta Isi va trada prietenul pentru a obtine ceea
ce ravneste cel mai mult. El calca peste cadavre pentru a
putea castiga inima fiicei imparatului, in ciuda faptului ca
ea nu i raspunde la sentimente precum se astepta el.
Cat despre elementele de decor prezente in spectacoal,
obiectul principal care creeaza cadrele in care se
desfasoara actiunea este un cub urias, care isi modifica
structura in diferite forme, in functie de cermte\e
momentului: acesta poate fi interiorul pa\atu\w regal,

de Alin Girbu

curtea sa exterioara sau o padure din afara orasului.
Mai mult decat atat, in acest spatiu intalnim multe
alte elemente decorative traditionale specifice zonei
asiatice. Important de avut in vedere este faptul ca, aici,
decorul este construit dupa regulile si normele stilului
japonez. Avem un minim de mobilier (de dimensiune
Jjoasa) si de alte accesorii, 0 geometrie simpla, mult
spatiu liber in interiorul incaperii palatului, dar si un
desen cu un fundal botanic (din care nu lipseste
celebrul bonsai). Pe langa decor, in spectacol regasim
si costumele specifice zonei nipone, dar si machiajele si
coafurile lor reprezentative. Un alt element important
ce ajuta la incadrarea povestii in spatiul oriental este
prezenta marionetel. Preluata din teatrul japonez
Bunraku, papusa apare in poveste ca fiind persoana
ducelui de Milano. Fiind singura papusa de acest

fel prezenta In spectacol, caracteristica sa principala
este aceea ca ea are jJumatate din dimensiunile unui
om si este manipulata manual de trei persoane,
fiecare ocupandu-se de cate o parte a corpului. Prima
persoana (cea mai importantd) este cea care suporta
greutatea marionetej, Ii controleaza cu mana stanga
miscarile capului si cu cea dreapta misca bratul drept
al acesteia. O a doua persoana se ocupa de bratul
stang al papusii, in timp ce ultima se ocupa de crearea
iluziei prezentei picioarelor sale (pentru momentele in
care ducele paraseste scena).

Creatia lui Alexandru Mazgareanu este un spectacol
captivant, ce reuseste sa transpuna actiunea piesei lui
Shakespeare intr-un spatiu oriental, dar si sa ne spuna
o poveste despre formele negative pe care le poate
iImbraca iubirea, despre cum oamenii care sunt atinsi
de acest sentiment pot deveni egoisti, tradatori si in
stare sa faca orice pentru a putea obtine dragostea pe
care o doresc.
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Odata ce intriin sala de spectacol si te asezi In locul
destinat spectatorului, te astepti sa dai peste ceva care
sa te socheze sisa te incante (in acelasi timp). Ori peste
ceva care sa iti ramana intiparit in memorie pentru o
perioada destul de lunga de timp. Aceasta este una
dintre conventiile nescrise pe care le adopta orice
spectator (fie ca isi doreste asta sau nu). Altfel spus, la
teatru, oamenii vor sa aiba ocazia de a cunoaste diferite
povesti ale unor personaje, dar si sa se recunoasca pe
sine n persoana si povestea lor. Infanta, un one-woman
show cu lleana Ursu, este un spectacol in care, timp

de 50 de minute, avem parte de scurte episoade de
nebunie, frustrari si neajunsuri. Putem privi intreaga
reprezentatie ca fiind un exercitiu de (auto)cunoastere.
lleana Ursu joaca un personaj care nu isi mai cunoaste
propriul nume, dar care le preia pe cele ale altora. Astfel,
aceasta va fi Apolonia, fata cinstita, Winnie cea vulgarg,
Nina, persoana inocenta, Josephine, femeia usoara, dar
si Ea, cea care si-a pierdut, odata cu trecerea timpului,
ratiunea. Aceasta zice ca si-ar dori sa aiba ,un singur
nume.” Mai spune ca asteaptd sa vina trenul, dar, in
final aflam ca, de fapt, nu se asteapta ca acest lucru

sa se intdmple. Spuneam ca acest one-woman show
este un exercitiu de (auto)cunoastere. Asta pentru

ca, pe Intreg parcursul reprezentatiel, infanta va face
cunostinta atat cu publicul din sala (purtand cu ei un
dialog monologat), cat si cu propria persoana. Acest
personaj incearca sa fuga din realitatea sa, preferand sa
cunoasca ramasite din povestile altor oameni. Totusi, ea
Nu se va atasa de ele, ci doar se va multumi sa le vada
Indeaproape. Aceste ultime doua propozitii sunt valabile
si pentru spectator.

Elementele ce compun scenografia acestui spectacol
sunt aproape inexistente. Decor nu exista deloc. Avem
doar diferite melodii care ruleaza pe fundal, precum si
alte efecte sonore (precum suieratul vantului ce este
prezent pe fiecare peron din orice gard). In schimb, un
rol foarte important este jucat de ecleraj, caci acest
element creeazd, cu adevarat, intreaga atmosfera care
va fi prezenta pe Intreg parcursul spectacolului. Lumina
este una calda, care confera iluzia de intimitate si de
apropiere dintre actor si spectator. Spatiul de joc in
care Isi va desfasura activitatea actrita lleana Ursu este
un alt aspect important de adus In discutie. Constant,
aceasta va pendula intre scena si sala de spectacol In
care sunt asezati spectatorii. Astfel, distanta traditionala,
conventionala dintre actor si spectator este anulata.
Cat despre jocul actritei, aceasta din urma aduce in
atentia publicului o paleta foarte larga de sentimente
de ordin negativ: de la dezamagire si pana la disperare.
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. Un exernctlin de (ails)

de Alin Girbu

Aceste sentimente vin la pachet cu povestile a diferiti
oameni cu care publicul are sansa sa se cunoasca si (de
ce nu) In care sa se regaseasca. Cu totii averm anumite
amintiri ingropate adanc intr-un colt al memoriei de
unde nu Mmai dorim sa iasa. Totusi, fuga de amintiri nu
reprezinta o solutie, ci confruntarea lor. Tocmai din cauza
faptului ca reuseste sa faca ca acest lucru sa se intample,
putem spune ca spectacolul are un efect cathartic asupra
oamenilor din sala de spectacol.

Textul scris de catre Saviana Stanescu este unul in care
primeaza apasarea sufleteasca si angoasa. O poveste
despre o viata nedreapta, dezamagiri si vise spulberate,
Infanta este un solo performance construit pe ideea
cunoasterii de sine si a dialogului nerostit. ,De ce ne-am
adunat toti astazi aici?” Aceasta Intrebare lansata de
catre personaj nu poate avea decat un raspuns care sa fie
valabil: pentru ca vrem sa ne cunoastem unii cu altii, unii
pe altii, dar si pe noi Insine. Cu alte cuvinte, exercitiul de
(auto)cunoastere are loc in diferite moduri: intre actor si
public, public si actor, intre public si public si intre actor si
actor.



Un spectacol ce imbina elemente de teatru si film, Ecce
Oculus este o productie creata de actorii masteranzi din
cadrul Facultatii de Muzica si Teatru a Universitatii de Vest
din Timisoara, In parteneriat cu Timisoara Film Society si
cu Casa de Cultura a Studentilor din Timisoara. In urma
acestei colaborari, produsul rezultat final este un proiect
CU un text si cu o scenografie originald, dar si cu o coloana
sonora proprie. Evenimentul principal la care asista
spectatorul este chiar inmormantarea culturii din viitorul
apropiat. In acest viitor distopic, cultura a ajuns s& moara,
iar noi (oamenii) suntem ucigasii ei. Despre care oameni
poate fi vorba mai exact? Acesti ucigasi, si totodata gropari,
sunt persoanele care au ajuns in functii importante si Nu
sunt capabile sa-si faca treaba (precum directorii de teatre
sau Ministrul Culturii), dar si cei care se arata nepasatori
cand vine vorba de sprijinirea acestui fenomen, mai exact
publicul. Din cauza lor, aceste valori materiale si spirituale
create de omenire, dupa care ne-am ghidat pana, acum au
disparut pentru totdeauna si nu mMai pot fi aduse Napoi.
Important de pus in lumina este modul prin care acest
mesaj este expus atentiei spectatorilor. Interesant

este faptul ca acestia din urma privesc ceremonia de
Inmormantare, dar si cauzele care au dus la moartea
culturii, din diferite unghiuri. Artistii joaca atat in film, cat si
live, in scena. Altfel spus, in aceasta punere in scena, avem
parte atat de scene filmate, redate in sala de spectacol

Cu ajutorul unui proiector, dar si de scene jucate de catre
actori in fata publicului. O parte dintre performeri se afla
inca, de lainceput, in sala de spectacol si asista, impreuna
cu publicul, la acest ritual de asezare In mormant al culturii.
Cat despre ceremonia Insasi, ea este prezentatd de catre
cealalta parte a echipei de actanti. Pe langa aceste doua
spatii, un alt loc in care actorii isi joaca rolurile este chiar
curtea teatrului. Acest spatiu este locul fizic in care va avea
loc Inhumarea adusa in discutie.

Mai degraba un performance decat un spectacol clasic de
teatru, aici avern de-a face, dupa cum spuneam, cu un text
provocator, cu un decor si spatiu care se schimba in functie
de locul de desfasurare al procesiunii (inauntru sau afara),
dar si de diferite proiectii video de o calitate tehnica inalta.
Prin intermediul acestor proiectii, spectatorii fac cunostinta
cu camenii din viitor, cu cei care vor ingropa cat de curand
cultura in spatiul romanesc.

Cat despre ecleraj, acesta joaca un rol foarte important
in crearea atmosferei, in ciuda faptului ca luminile sunt

folosite sporadic, pe intreg parcursul reprezentatiei.

In momentele In care spectatorii sunt invitati s3
urmareasca diferitele cadre filmate sau sd iasa afara din
teatru, acest element scenografic este inexistent. Totusi,
lumina Tsi face aparitia atunci cand actorii iau cuvantul
pe scena sau In sala de spectacol, de pe aceleasi locuri
in care stau si spectatorii. In aceste momente, singurul
loc luminat este chiar spatiul in care se afla publicul. Nu
de putine ori se intampla acest lucru. Astfel, se creeaza
un efect de distantare de ceea ce se intampla pe scena.
Asta pentru ca oamenii nu trebuie sa uite ca acest
spectacol este doar o reprezentatie si nu realitatea
Tnsasi (lucru anuntat chiar si de actori). Cu alte cuvinte,
punerea in scena doreste sa traga un semnal de
alarma si sa li faca pe oamenii din sala sa fie constienti
de pericolul care 1i paste daca vor face aceleasi greseli
precum personajele.

Incotro ne indreptam? Unde ne ducem? Cultura a
mMurit si va ramane moarta pentru totdeauna. Si, cel
mai important, noi am omorat-o. Cine, oare, ne va spdla
de acest sange cu care ne-am patat? Ce apa mai poate
exista pentru noi ca sa ne curete? Ecce Oculus este

un spectacol despre ziua de maine care ne asteapta.
Despre un timp in care teatrele au ajuns sa fie doar
niste muzee, un timp in care camenii nu Mai dau

doi bani pe vechile valori si proslavesc non-valorile si
incultura. Acesta sa fie oare viitorul care ne asteapta?
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Spectacolul O mie de ingeri a fost realizat Tn cadrul
proiectului Lectia deschisa a Centrului de Arte
,COLISEUM" care, de la infiintarea sa din 1997, s-a ocupat
de proiecte sociale inspirate din teme de actualitate
din Republica Moldova. Eforturile s-au concentrat pe
educarea prin arta, pentru informarea si sensibilizarea
opiniei publice. Schimbarile sunt importante, teatrul
reactionand la ceea ce se intamplad in societate.

Scopul spectacolul O mie de ingeri este de a ilustra
plastic si sugestiv tema bullying-ului. Proiectul,
conceput de Mihai Fusu, are la baza o serie de interviuri
cu elevi, parinti, psihologi si pedagogi. Studentii
Academiel de Muzica si Arte Plastice de la Chisinau
sunt actorii spectacolului, dar si cei care au compus linia
melodica a textelor de Mihai Fusu si Luminita Tacu.
Spectacolul este structurat ca alternanta dialog-muzica,
monolog-muzica, iar publicul prezent la sala CAVAS
din cadrul Universitatii ,Lucian Blaga” din Sibiu, a fost
invitat Intr-o lume a tinerilor vulnerabili si visatori, care
se ignora, gresesc si se imprietenesc, pe fondul agresiv
al hartuirilor din lumea cotidianul care ,naste monstri’,
asa cum reiese din repetitia obsesiva a textului piesei.
Un fel de trupa hip-hop formata spontan, dinamizeaza
si amplifica dialogurile si monologurile inspirate din
piesele Elisel Wilk, prin tonalitati sonore specifice.
Spectacolul debuteaza cu reflectii despre Cazul Tedi,
pregatind publicul pentru avalansa de agresiuni care
urmeaza sa se deruleze, avandu-| pe Michi drept tinta

a insultelor siamenintarilor repetate pe ton agresiy,
flegmatic si sfidator: ,creier de gaina” sau ,fata de
sobolan”. Astfel, scenele se transforma gradual, pana
cand violenta fizica o inlocuieste pe cea verbala.
Experienta traumatizanta psihic inregistreaza un
crescendo, de la scena unde i se arunca arogant geaca
rosie la gunoi, pana cand el insusi este aruncat intr-o
pubeld, spre deliciul colegilor. Abordarea propusa

este o tema actualad inspirata din realitatea imediata
adolescentilor cu problemele, comportamentul si
iluziile lor. Introversia si comunicarea deficitara, lipsa
sentimentului de apartenenta la grup, dar si dezvoltarea
complexelor de inferioritate sunt contextualizate In
fenomenul numit ,bullying”. Spectacolul este inspirat
de istoriile reale ale relatiilor elevi-profesori, parinti-
copii sau dintre colegii de clasa, caracterizate prin
dezechilibru de putere si dorinta de afirmare.

In relatiile colegilor de clasa, marcate de accente de
putere sidominare, Michi este supus agresiunilor.
Hartuit de catre acestia, intelegem efectul traumatizant
prin intermediul monologului sau, care este un exercitiu
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de eliberare. Afectat de ceea ce i se intampla, victima in
raport cu comportamentul colegilor agresivi, Michi ne
permite sa aruncam o privire prin gandurile sale adunate
cu disperarea celui care nu gaseste o rezolvare pentru
umilintele repetate. Astfel, exasperat, striga ,sa arda
scoala, pamantul, universul!”.

Decorul spectacolului este minimalist, scaunele si

alte cateva obiecte sunt aruncate pe scena invaluita

in Intuneric. Intunericul este spart doar de luminitele
colorate care ,joaca” In spectacol si sunt aprig manuite de
mainile actorilor. Scena este completata de prezenta unui
inger Imbracat in negru, cu o aureolad care transcende
dimensiuni. O holograma sugereaza aripile ingerului
prezent in scena de joc printr-o lumina alba.

Mesajul spectacolului poate fi privit si ca un apel la
societate, care, corect informatd, ar putea lua atitudine
Tmpotriva tuturor formelor de insulta si hartuire.
Argumentul este ca teatrul, componentd importanta

a educatiel prin arta, poate contribui la ameliorarea
fenomenului de bullying. Prin intrebari corect puse, se
descopera mecanismele psihologice ale adolescentilor,
iar prin temele specifice varstei abordate, se incurajeaza
creativitatea si empatia.

Teatrul comunica eficient ca terapie, intermediar al
tensiunilor emotionale In transmiterea sentimentelor,
emotiilor sau trairilor. Arta vindeca fiinte....



Spectacolul Opera de trei parale surprinde prin
complexitatea vizuala si muzicald a conceptului imaginat
de talentatul Razvan Mazilu. Energia trupei teatrului
Excelsior electrizeaza publicul prin partiturile muzicale
admirabil interpretate, individual si in cor.

Fenomen cultural european, piesa lui Brecht este o
inovatie teatrala cu monologuri muzicale de mare succes
care s-a dorit a fi, aldturi de entertainment, un promotor
al schimbarilor sociale. Inspirat de melodrama satirica
Opera cersetorilor de John Gay si muzica cu songuri a Iui
Kurt Weill, Brecht plaseaza actiunea hotilor condusi de
Mackie Sis, personaj central salvat de la spanzuratoare prin
decret regal, in Soho-ul londonez populat de cersetori si
prostituate. Textul lui Brecht mereu actual, despre oameni
si conditia umana, este reinterpretat de Razvan Mazilu

In spectacolul sdu atipic, pe care regizorul nu-l considera
un musical in adevaratul sens al cuvantului. Pastreaza
neschimbata coloana sonora cu partiturile sale muzicale
fascinante si captivante.

Spectacolul este o macroconstructie stilistica a fanteziei
vizuale cu care Mazilu ne-a obisnuit. Extravaganta viziunii
artistice creeaza un oarecare dezechilibru care 1l face sa
piarda din substratul de satira sociala specific teatrului epic.
Povestile, parabola a societatii actuale, se intrepatrund
cu songuri grele, dar foarte bine interpretate de actori.
Versurile songurilor sunt inspirate de situatii si actiuni,
uneori lipsite de consistenta. Exagerarile teatrale din
morala songurilor incurca subiectul piesei si calitatea
moralizatoare a substratului tematic brechtian este
diminuata. Personajele caricaturizate si machiate excesiv
au replici specifice tipologiei ilustrate scenic.

Spatiul construit de Dragos Buhagiar ofera un suport
inspirat pentru conceptul de teatru in teatru. Intr-un fost
teatru elegant, acum parasit, se deruleaza conflictului lumii
interlope, unde apar epigonii unor vremuri trecute. Lumile
imaginare, vizuale si emotionale sunt construite prin apel
melancolic de aer interbelic, la stilul retro si vintage.
Creatia scenica, univers fermecator si decadent, cucereste
publicul prin teatralitate, care, datorita expresionismului
montarii cu puternice accente de, cabaret este uneori
exagerat si aglomerat. Regizorul a preluat didascaliile
dramaturgului german si a construit, special pentru
aceasta productie, un maestru de ceremonii: Conférencier,
personaj de cabaret, drag queen androgin, cu toata

bogatia de expresie si arsenalul de emotii specifice
unui clown. Interlocutor rafinat al publicului, invita
personajele in scena oferindu-le prim-planul evitat de
el, pentru ca actiunea si mizeria lumii 1l obosesc.

Efectul de distantare epica a teatrului brechtian, prin
care actorii trebuie sa se distanteze critic de propriul
personaj pentru o receptare rationala si a evita una
emotionald, este adaptat de Mazilu printr-o ruptura
stilistica de contrast, folosindu-se de efectul contrastant
intre luxul si saracia din lumea hotilor, cersetorilor

si prostituatelor, coruptilor si impostorilor. Saracia
cartoanelor cu care apar actorii pe scena, pe care sunt
scrise expresii sau cuvinte, precum, ,Dragostea invinge
totul” sau ,om" sunt simboluri cu sensuri culturale sau
emotionale multiple. Antrenati in povesti, personajele
sunt in general ceea ce pretind a fi in lumea lor
decadenta. Peachum, proprietarul firmei ,Prietenul
cersetorilor”, supradimensionat, cu peruca ridicola,
gesturi exagerate si dictie suieratoare, lasa publicul sa
Inteleaga ca el joaca rolul de rege al cersetorilor, fiind
astfel cel mai aproape de cerintele esteticii brechtiene.
Mickie Sis este seful bandei de hoti, care fura si
tradeaza. Este versatil, cu aer aristocrat romantic: un
june al unui love story de subteran, cand o cucereste
,CU stil" pe fiica inocenta a lui Peachum, dar si un
businessman eficient si cu vorba scurta .Celia, sotia lui
Peachum are o aparitie expresionista cu gesticulatie
excesiva care, spre deosebire de sot, nu transmite
sensul dedublarii si complicitatii cu publicul.

Principiul contrastului folosit de Mazilu, ca substitut al
efectului de distantare brechtian il regasim si in modul
cum a gandit cele doua grupuri, fiecare cu propriile
reguli de viatd, contrare celor ale societatii. Fetele de

la bordel alcatuiesc o aparitie colectiva, individualizata
doar prin miscarile mecanice, sugestiv construite

ca un alai de papusi de portelan stricate. Pe de alta
parte, banda de hoti condusa de Mackie functioneaza
mai putin ca un grup, hotii avand reactii proprii la
comenzile sefului.

Spectacolul lui Mazilu confirma (daca mai era cazul) ca
teatrul, oglinda a lumii, permite grandorii, sarcasmului,
ludicului sa coexiste spectaculos cu decadenta, umorul
si luciditatea.
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,Cel mai bun copil din lume”" este un spectacol
autobiografic bazat pe povestea Alinei Serban, primul
spectacol de autor la TNB scris, regizat si interpretat de
O creatoare de etnie roma.

Istoria personala este recreata prin apel la memoria
afectiva Tn acest one woman show". Alina Serbban
devine propriul sadu personaj, om-poveste, care atrage,
surprinde, Incanta, amuza si intristeaza prin destinul
sau, un destin al posibilului, acolo unde totul era
imposibil. Spectacolul Alinei Serban este o confesiune
directa a intamplarilor, fragmente de viata dureroase
ale copilariei si adolescentei. Momentele sunt traite pe
scena cu sinceritate, nostalgie si adesea cu umor, dar
niciodata patetic sau melodramatic. Produs cultural
unic, povestea roma de viata incepe emotionant, cu o
devastatoare perspectiva asupra identitatii: ,Ma bucur
cad Nnu M-am nascut in sclavie. S& Ma vanda proprietarul
in licitatii de oameni si sa ajung departe de mama.

Ma bucur cd nu m-am nascut nici In Holocaust, sa
ajung in trenurile alea..". Problema identitatii, efortul
depus pentru a deturnata si a schimba destinul
previzibil, marcat de saracie si apartenenta la etnia
roma este spus din perspectiva copilului Alina. Titlul
este promisiunea facuta mamei sale de a fi ,cel mai
bun copil din lume”". Oamenii au nevoie de povesti

si perspective pentru a empatiza si normaliza
diversitatea si pentru a destructura stereotipurile
asociate cu romii. Autoreprezentarea Alinei Serban

In acest spectacol inseamna legitimitatea ei in artg,
interpretandu-si personajul si re-interpretandu-si
viata pe scena. Haina de rom este o eticheta de care
Nu poti scapa. Experienta propriei vieti o face pe Alina
sa Inteleaga ca nu se reprezinta doar pe ea, ci duce

Cu ea comunitatea roma. Ea este comunitatea. Cand
ceva se intampla in comunitate, se spune ,asa sunteti
voi'l Rasismul antirom latent si explicit are impact
puternic, care merge pana la negarea identitatii etnice
si devalorizarea personala. Educatia a fost sansa el

de a constientiza riscurile internalizarii discriminarii.
Asumarea propriei identitati la 16 ani a fost pentru Alina
pasul spre maturizare prin constientizarea rasismului
Intr-o societate rece, nedreapta, indiferenta si ostila, cu
stereotipuri si prejudecati rasiale.

Care este povestea de viata a Alinei Serban? Copil rom
vulnerabil, traind Tn ultimul prag de saracie, cu dorintele
sivisele oricarui copil de a fi acceptat, apreciat, iubit si
a de trai in siguranta, a descoperit de timpuriu refuzul

si diferentele culoare, de mediu si de rasa dintre oameni.
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Destinul si conditia sociald o arunca intr-un centru de
plasament. Intdmplari dramatice si traumatizante au
umbrit puritatea si naivitatea copilariei cu necazuri,
nenorociri, frustrari, umilinte si disperari. Alina a invatat
ca trebuie sa se salveze singura si sa-si urmeze visul prin
munca, talent si perseverenta. Salt in timp: Alina, acum
dublu discriminata (social si rasial), ajunge la Londra

si la New York unde isi face studiile si obtine premii
internationale pentru actorie si regie de film. Alina este
marturia ca devenirea este rostul nostru ca fiinte umane.
Spectacolul este structurat ca o dualitate Intre vocea
narativa, cerebrala si analitica din perspectiva prezentului:
Alina este pozitiva, libera in gandire, curajoasa de a
indrazni acolo unde se spune ,Nu’, are rezistenta la
loviturile primite. Alina este copil, adolescentd, studenta
si artista, este negativa, afectata de rasismul antirom
manifestat constant si variat la nivel de institutii si

la nivel personal, in interactiune directa cu ocameni.
Intdmpina atitudini de agresivitate verbals, dispret si
condescendenta de genul: ,Ne-a venit o cioara in clasal”.
Aceasta a fost reactia copiilor cand a mers la o scoala
noua.. Sau: ,Sigur tu n-ai intrat pe locurile pentru romi?”,
a fost reactia colegilor la facultate.

Replicile si dialogurile personajelor intalnite In viata ei
reprezinta text dramatic de calitate, scris cu inspiratie de
Alina Serban. Actrita talentata cu sensibilitate artistica,
danseaza frumos, cu miscari lejere care sunt puse in
valoare de coregraful Razvan Rotaru.

Personaj matur din a doua parte, Alina este Imbracata
intr-o rochie de epoca cu penaj. Creatia Cristinei Milea
pierde din efectul metaforic compatibil cu esenta
dramatica a povestii. Incarnarea intr-un personaj
mitologizat, o pasare neagra sau fiinta misterioasa sau
cioara si dansul hipnotic simbolic prin care, in transa,

se conecteaza, cu identitatea ei personala si istoria
traumatica a etniei sale, creeaza confuzie. Aglomeratia
vizuala este amplificata de efectele proiectiilor video,
luminilor, umbrelor, prim planurilor, desenelor abstracte
care contrasteaza cu minunata si talentata actrita, Alina
Serban.

Spectacolul este o lectie de viata, de acceptare a
trecutului si a identitatii ca iesire din cercul vicios al
existentei umane.
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