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Alexandra Vistras

aplauze 3

Octavian Saiu in dialog cu

Toblas Blancone
Teatrul mondial astazi

patiu consacrat pentru dialogul

oamenilor de cultura si a celor avizi

de informatie, subsolul ocupat de

fosta librarie Habitus a gazduit

vineri prima conferintd din cadrul

Festivalului International de Teatru
de la Sibiu. In prezenta lui Tobias Biancone,
director general al Institutului International
de Teatru siinvitat special al acestei conferinte,
Constantin Chiriac a rezumat logica alegerii
motto-ului editiei cu numarul XXVI, ,Artade a
Darui“: ,Ratiunea e a darui fara a astepta ceva
inapoi. Este o lectie de viata care sper sa ajunga
la sufletul oamenilor si sa ii ghideze”. Acest
potential foarte mare se bazeaza pe puterea
artelor teatrale (si aceasta include toate artele
spectacolului) asa cum este puterea creata
de initiativa individuald a membrilor ITI si a
organizatiilor afiliate, canalizate pe echipa de
practicieni.

Pentru ca artele spectacolului sunt o expresie
universald a omenirii, care stabileste legaturi
intre popoare alelumii, s-aformat o organizatie
internationala profesionala autonomd, care
poarta numele de Institutul International de
Teatru (ITI), cu structura conexa, Organizatia
Mondiala pentru Artele Spectacolului. Scopul
acestor structuri este de a promova mediul
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international al schimbul de cunostinte si
practici in artele spectacolului (teatru, drama,
dans si teatru de muzicd in toate formele lor)
pentru a consolida pacea si prietenia dintre
popoare, pentru aprofundarea intelegerii
reciproce si pentru cooperare creativa la nivel
global. ITI a fost creat la initiativa primului
director general al UNESCO, Sir Julian Huxley,
a dramaturgului si romancierului J.B. Priestly
in 1948, imediat dupa cel de-al Doilea Razboi
Mondial si la inceputul Razboiului Rece, cand
Cortina de Fier a impartit Estul si Vestul.

Tobias Biancone si-a amintit cum din 2008,
anul in care a preluat directoratul, mare parte
din munca sa a constat in modernizarea si
evolutia Institutul International de Teatru.
O sarcind dificila, dar care, in urma muncii
colective intense a rezultat astazi aparitia
a 100 de centre pentru artele spectacolului,
raspandite pe fiecare continent. Elementele
care au fondat structura mondiala, aliniata
obiectivelor UNESCO in domeniul culturii,
educatiei si artelor, au dobandit o latura
avant-garde, in continua dezvoltare, sub
noua conducere. Actuala ,lume” a artelor
spectacolului protejeaza diversele forme de
expresie ale tuturor culturilor, promoveaza
inovatia, inlatura orice granita si paveaza
drumul spre viitor, apara dezvoltarea libera a

artelor si contribuie la protejarea drepturilor
profesionistilor in domeniu.

Institutul International de Teatru are insa
mai multe organizatii in subordine, iar una
dintre acestea, de mare impact, este Reteaua
Internationali pentru Invitdmantul Superior
in Artele Spectacolului. O initiativd comuna a
UNESCO si ITI, impreuna cu mai mult de 40 de
institutiideinvatamant superiorsidecercetare,
reteaua vizeaza dezvoltarea multidisciplinara
si pluriperspectivistda a curriculei pentru
educatia superioara in artele spectacolului.
Biancone crede sincer in potentialul tinerilor,
incurajeaza experimentele si subliniaza nevoia
unei imagini de ansamblu in termeni teatrali:
,Tinerii stiu destule lucruri pentru a fi prudenti
si totusi incearca sa realizeze imposibilul; si isi
implinesc dorinta, generatie dupa generatie.”

Directorul general a vorbit si despre
importantul liant intre Romania si ITI, anume
demareleactor Radu Beligan, cel careaintratin
Cartea Recordurilor pentru cea mai longeviva
cariera pe scend. Presedinte onorific al ITI de
trei ori, Beligan a contribuit la consolidarea
ca brand al structurii teatrale mondiale. Prin
mentionarea personalitatii romane, Tobias
Biancone a afirmat, inca o datd, importanta
multiculturalismului si a dialogului constant.

by OCTAVIAN
; SAIU
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4 aplauze

Alba Stanciu

Hamletul lur Dodin

Eficacitate teatrala
si joc al histrionului

pectacol ce propune un repertoriu
larg al formulelor de expresie
teatrala, mizand pe etalarea artei
actorului in registre tehnice
ce vizeaza perfectionismul,
fizicalitatea, unde totodata sunt
dominante configuratiile situationale
(echilibrate de cele spatiale) si manevrele
extins histrionice, Hamletul Iui Dodin (care
are la baza mai multe surse: Saxo Gramaticus,
Raphael Holinshed, William Shakespeare si
Boris Pasternak) este unul dintre produsele
artistice care demonstreaza culminatiile si
potentialul infinit al teatralitatii si valorii artei
performative, datorat libertatii, cu rezultate
benefic creative, a regizorului fata de text.

Lev Dodin creeaza un Hamlet sub semnul
eficacitatii (sunt implicate doar opt personaje)
oferind prioritate stiluluisistrategieiregizorale
care recreeazd discursul la nivel scenic,
antreneaza inedite jocuri cu coerenta piesei, cu
textul, cu obiectivele personajelor, generand
impulsul audientei cétre ecuatii logice si
interpretare foarte personalda a versiunii
regizorale. Din partea regizorului intervin
veritabile jonglari cu narativul confirmand
artistul regizor ca autor de spectacol. Din
acest punct, functiile personajelor (indeosebi
Hamlet), evolueaza pe un traseu dominat
de jocul regizoral cu ambiguitatea la toate
nivelurile spectacolului.

Imaginea creata de componenta scenografica
(Alexander Borovski) si lumina (Damis
Ismagilov), este determinatd de caracterul
pluri-plan, de o viziune constructivista
in proces de constructie, ce insoteste in
etape progresia evenimentelor. Aceasta
functioneaza nu doar ca element eminamente
vizual, bazat pe simetrie si ritmicitate, variind
intre austeritate si eficacitate. In acelasi
timp evolueaza ca discurs simbolic, filosofic
subliniind mesajul intregului demers scenic.
Este vorba de un spatiu ce intruneste valente
dramaturgice, intervenind in mod activ in
discursul teatral al piesei.

Acesta se construieste in mod progresiv si
agresiv, insotit de interventii crescinde ale
sunetului, mizand pe stridentele acustice ale
zgomotului brutal, lovituri ritmice, cazone, ale
caror intensitate desensibilizeaza, anuleaza
orice stabilitate emotionald, accelereaza
evidentierea prezentei si a consistentei
mecanice ale unui organism ne-uman in
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ascensiune. Treptat, personajele spectacolului,
devin inghitite de acest spatiu, acestea
coborans in trapele perimetrului de joc, care
devin un loc al disparitiei fara urma si fara
amintire.

Ceea ce ramane din confruntarea de forte
conflictuale (fie intre personajele piesei, fie
in formula treptat agresiva a acestei entitati
spatiale, cu interventii la inceput insesizabile,
insd prezente si in mod crescand active),
este paroxismul histrionic al personajului
Hamlet (un moment culminant al virtuozitatii
corporale si al actorului complex creat de
Danila Kozlovski). Acesta este actorul care
sfideaza, pana cand, in final este si el anihilat
si uitat. in final, in mijlocul scenei rimane
doar amintirea lui Yorick, sugestie care este
transferatd in personajul lui Hamlet, moment
care concentreaza intreaga consistenta
simbolica a spectacolului regizorului rus.

Actorul este valorificat de Dodin in intreaga
sa complexitate tehnicd pe de-o parte si pe
de alta parte ca factor activator care sustine
intreaga vitalitate teatrald. Personajul
principal, Hamlet, exceleaza printr-o vasta
etalare tehnica, expansivitate a expresiei
corporale si trasaturi sublime ale emotiei, ca
un echilibru perfect intre cuvant si fizicalitate,
intre emisia sunetului si expresia sa corporala,
contdnd deseori pe eficienta si teatralitatea
elementului vocal, pe voitele discrepante intre
jocuri de sensuri create intre text si actiunile
si obiectivele scenice, demers mereu insotit de
ironia caracteristica intregii viziuni regizorale.
Vitalitatea actorului, explozia repertoriului
sau tehnic, trasaturile caricaturesti
comportamentale prin care este motivata
nebunia lui Hamlet, toate sunt nucleul de
energie menite sd coordoneze intregul discurs.
Corpul este valorificat, sustinut de momente
in care intervin elemente acrobatice, sau
functionand ca formula teatrala elegant fluida,
ca forma sublimata de teatralitate si expresie
intr-un perimetru ritmic activ.

Spectacolul creat de Lev Dodin se deruleaza sub
semnul echilibrului, al orchestrarii resurselor
teatralitatii, o structura pe baza de coordonare
impecabild intre puterea expresiei artei
actorului, a virtuozitatii sale si forta filosofica
aregiei.




Anda Ionas

Shakespeare pe
limba lui Dodin

aly Drama Theatre-Theatre
of Europe din St-Petersburg

a prezentat vineri, 14
iunie, Hamletul lui Dodin,
highlight-ul Festivalului

International de Teatru de
la Sibiu de anul acesta, o adaptare scenica
semnata si regizata de multipremiatul regizor
rus Lev Dodin. Pentru cei care se asteptau sa
vada un Shakespeare ca la carte, spectacolul
lui Dodin a fost cu siguranta o surpriza si o
provocare in ceea ce priveste interpretarea,
fiindca punerea in scend are o factura
postmoderna, profund intertextuald, oferind o
reflectie asupra temelor shakespeariene (viata,
moartea, libertatea, puterea, arta, politica
etc.), prin prisma experientei omului actual.

Textul ,marelui Will” este pe de o parte redus
la liniile principale de fuga si pe de alta parte,
imbogatit cu diverse alte surse de inspiratie,
precum  Saxo Grammaticus, Raphael
Holinshed, sau Boris Pasternak. Mai mult chiar,
Dodin redistribuie replicile din piesa originala,
in asa fel incat Ofelia (Ekaterina Tarasova),
iar nu strajerul cetdtii, foloseste celebra
expresie ,E ceva putred in Danemarca”; regina
Gertrude (Ksenia Rappoport), iar nu Claudius,
cere ca Hamlet sa fie trimis departe de curte;
monologul regelui asasin (Igor Chernevich) ce
incearca sa se roage pentru iertare este pus in
gura unuia dintre actorii care joaca in piesa lui
Hamlet, Cursa de soareci, iar la final, Hamlet
(Danila Kozlovsky), ramas singur in scena si
purtat de valul nebuniei pe tarmul zbuciumat
al ego-ului emfazat, se bucura in locul lui
Fortinbras ca ,a facut dreptate si si-a recapatat
tronul.”

Impreuni cu scenograful Aleksandr Borovsky,
Dodin gandeste spatiul scenic ca un santier in
constructie: dominat pe trei laturi de o schela
metalica acoperita cu folie polietilena, iar
in loc de podea o sarpantd de lemn de forma
rectangular, spatiu ce ajunge si semene tot
mai mult cu o scend de teatru pe masura ce
spectacolul se incheaga. Scenografia evolueaza
concomitent cu actiunea dramaticd. Daca,
initial, se sugereaza ideea unei table de sah,
rand pe rand patratele vor fi acoperite cu
placi din lemn. Personajele care mor sunt
inghitite de aceste orificii, bine delimitate,
asemenea unor gropi, alcatuind un cimitir
pe care se ridica pand la urmid intreaga
civilizatie moderna, o civilizatie a violentei si
a urii. De altfel, meditatia asupra societatii
contemporane, intolerante si egoiste, poate fi
urmarita pe tot parcursul desfasurarii actiunii,
caun fir rosu. Nu doar Hamlet, ci si Claudius, in
viziunearegizoruluirus, este investit cu porniri
umaniste, fiindca deplange inca din debutul
spectacolului setea de sange a crestinismului,
referindu-se cel mai probabil la marile actiuni
de cucerire intreprinse de-a lungul timpului,
dintre care cele mai cunoscute sunt cruciadele.
,Oare am supraestimat Umanismul
renascentist?” se intreba Lev Dodin. ,Oare
Renasterea este o culme a Imbogatirii
intelectuale si spirituale a vechilor principii

ale razbundrii, urii si anihildrii? Poate ca
progresul este o intelectualizare a instinctelor
umane de bazad. Sdgeata a devenit racheta,
iar scutul de metal s-a transformat intr-o
masina de lupta blindata. Prin anihilarea a
mii de semeni, oamenii au scdpat de riscul
personal. Dorinta de a reinstaura dreptatea
s-a deghizat in terorism personal indreptat
impotriva unor anumiti oameni rai, iar in
final in terorism in masa. Uneori, ajungi la
disperare si te intrebi daca cele mai mari crime
din istorie sunt comise in numele celor mai
inalte idealuri, respectiv binele si justitia. Oare
cei care fac rau sunt constienti ca actiunile lor
sunt negative?” Pornind de la aceste intrebari
fundamentale pentru lumea pretins civilizata
in care traim, Dodin aloca in spectacolul sau
un loc important meditatiei pe tema crimei, nu
doar a crimei individuale, ci si a celei colective.
Conflictul dintre Danemarca si Norvegia,
capata o mult mai mare importanta. Tragicul
vestii pierderii unei intregi garnizoane si a
altor ,20 de mii de soldati norvegieni gata
sd moara pentru o bucata de pamant strdin”
este contrabalansat de muzica saltareats,
sugerand lipsa de empatie fata ce cei angrenati
in masindria ucigasa a razboiului. Replica
lui Hamlet ,violenta naste intotdeauna si
mai multd violenta” poate trimite cu gandul
la ideea enuntata in piesa Sfanta Ioana a
Abatoarelor, de Bertolt Brecht ,acolo unde
violenta stapaneste, numai violenta ajuta“ sau
la teatrul cruzimii al lui Antonin Artaud.

Asemenea lui Hamlet, teatrul lui Dodin
incearca sa inteleaga omul, bantuit de frici, de
frustrari, de idealuri, care de cele mai multe
ori sunt spulberate. Tragicul la el este mai
putin unul exterior, semn a destinului, cat mai
degraba unul interior, inscris in fiinta umana
si ca o consecintd, moartea a trei personaje
principale (Gertrude, Claudius si Hamlet) este
una asumata, nu intamplatoare, este un act
de eliberare de angoasa, de predare. Dupa ce
a infaptuit tot ce si-a propus (razbunarea si
redobandirea tronului), Hamlet nu mai gaseste
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niciun sens vietii. Nebunia sa nu pare simulata,
ci este reald, in final invingand depresia: ,Nu
pot sa mai respir aerul greu si putred de pe
pamant. Va urmez si eu (adresandu-se mamei
si unchiului, morti deja). Fortinbras e singurul
rege demn de tronul Danemarcei. [...] Restul e
tacere.”

Tangoul superb cu care incepuse spectacolul
este acum céntat In surdina de Hamlet la flaut.
Moartea printului este urmarita din unghiuri
diferite ale salii de cei trei actori ambulanti
(care-i jucaserd mai devreme piesa in fata
curtii) intdrind impresia autoreferentiala,
resimtitd dealtfel pe tot parcursul spectacolului
datorita interpretarii uneoriliniare a actorilor,
a Inabusirii tragicului si a luarii in derizoriu a
mortii.

Personajele au fiecare cate o pasiune
dominantd, inscriptionata chiar pe tricourile
lor, care ii va si duce la pierzanie: Ofelia are pe
tricou chipul lui Hamlet, acesta pe al tatalui
sdu, Gertrude pe al lui Claudius, iar acesta
din urma propriul chip, semn al orgoliului
nemasurat si al dorintei de putere.

Moartea se insoteste la Shakespeare, mereu, cu
dragostea. Desi plina de tumult si senzualitate
(a se vedea cuplurile Ofelia-Hamlet si Gertrude-
Claudius, care isi declara iubirea cu replici din
Romeo si Julieta) ea nu reuseste insa sa ofere
salvarea definitiva din lumea-capcana, ci doar
o fulguranta atingere a unei stari de gratie.
Hamletul lui Dodin se incheie cu vorbele pline
de talc ale lui Fortinbras, care ne priveste
dintr-un ecran TV: ,0 moarte mandra, ce ospat
grozav / Se pregateste-n vesnica ta cripta...”
In era mass-mediei informatia circula repede.
Suntem contemporani cu nenumarate tragedii
si unele dintre ele ne sunt infatisate in timp
real datorita tehnologiei, dar oare invatam
ceva din asta? Devenim, astfel, mai umani,
mai buni, mai toleranti? Sunt intrebari la care
publicul este chemat sa mediteze mult timp
inca dupa ce aplauzele se revarsa si luminile se
sting in sala.
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Diana Nechit

2vorul dansulul

What’s that Noise in your Head?

zvorul dansului (Session) este o

reprezentatie care se inscrie pe linia

colaborarilor, a mixajelor coregrafice

si muzicale pe care coregraful belgo-

marocan, Sidi Larbi Cherkaoui le are

cu artisti din zone de influenta diferite.
Coregraful isi continud aici explorarea
dialogului dintre limbajul sdu coregrafic
si dansurile traditionale. Este o adevarata
marca personala pentru Cherkaoui, ale carui
piese coregrafice tind sd stearga distantele
geografice sau sociale, s deschidd perceptia
spectatorului inspre acele spatii poetice de
dinaintea cuvintelor. De aceasta data, invitat
sa se aldture marelui coregraf este Collin
Dune, virtuos al dansului traditional irlandez
si coregraf contemporan. Inspirdndu-se din
ritmurile si sunetele dansului traditional
irlandez, cei doi artisti pornesc in descoperirea
a ceea ce-i uneste, a ceea ce-i apropie, pornind
de la explorarea universurilor sonore proprii
fiecaruia. Dune si Cherkaoui sunt acompaniati
pe scend de muzicianul Soumik Datta si
de compozitorul Michael Gallen ale caror
partituri alterneaza excentricitatile ritmice ale
dansului percussive, sonoritatile timbrale cu
ornamentele cantecului irlandez sean-nos. Din
aceste intalniriia nastere un vast jam session in
care se suprapun, alterneaza, se completeaza,
note de pian si instrumente cu corzi, texturi
electroacustice si polifonii vocale, momente de
acapella, dansuri traditionale si contemporane.
Prin acestea o comunitate de 4 barbati pe scena
(re)inventeaza universul de sunete care i-a
marcat, dar si conceptia lor artistica. Dupa ce
fiecare dintre ei intra in universurile sonore ale
celuilalt, le descompun, le decripteaza, iesind,
astfel, din zona de confort a fiecaruia, isi invata
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reciproc abilitatile, incep sa recreeze dialogal
acest univers de sunete si ritmuri, care devine,
in cele din urma, unul comun, ludic, receptiv,
sensibil fata de limitdrile si posibilitatile
fieciruia in parte. Relationarea dintre cei
patru barbati de pe scena se face prin aceasta
explorare informala a miscarilor si a sunetelor.
De unde a pornit sunetul, cum se formeaza
miscarea ritmica, care este sursa acestui
imbold aproape electric al corpului uman de a
se conectalamediile sonore care-ltraverseaza...
Asistam la o (de)instrumentalizare a corpului
care devine pe de-o parte, receptaculul unor
sunete si ritmuri si, pe de alta, instrumentul,
vehiculul care le transformd in materie
artistica. Mixitatea genurilor, mixitatea
spatiilor culturale si artistice de provenienta
ale celor patru artisti de pe scena — un pattern
al coregrafului flamand - devine o sursd, o baza
de pornire in acest decriptaj sonor si ritmic a
ceea ce, in mod curent, numim prin termenul
de ,muzica” si ,dans”. Toate tabuurile, toate
limitdrile referitoare la muzicalitate, la
armonie sunt estompate de aceasta racordare
la sensibilitatea organicd a corpului, la
dinamica corpurilor in miscare, la cinetica pe
care sunetul o imprima corpului si invers: o
sesiune de masaj, lovirea ritmica a palmelor,
porozitatile covorului de scend care intra in
contact cu talpa pantofului, asociate sunetelor
instrumentelor conventionale, totul devine o
sursa de sunet siritm. Poate cel mai mare merit
al acestei reprezentatii este scurtcircuitarea
unor conveniente de perceptie ale noastre ca
public, eliminarea liniei dintre muzica si sunet,
dintre dans si cineticd. Congruenta acestor
forme atat de diferite, lejeritatea cu care
corpul si perceptia auditiva a dansatorilor, dar

si a publicului, netezeste aparentele asperitati
este, poate, cel mai mare plus al acestui tip de
performance, ludica, dar si sensibilizatoare,
fara a fi didactica sau demonstrativa. Da, este
un demo, dar doar al infinitelor posibilitati
care apar atunci cind mixam influente si stiluri
diferite. In Session, frontierele intre miscare si
muzicd, vizual si auditiv, devin un perimetru
de joc, propice crearii de noi sonoritati cu
registre cat se poate de diferite, care merg
dinspre gratios, melodic inspre absurd,
distorsionat, de la eufonie inspre cacofonie,
dinspre influentele eclectice, inclusiv artele
martiale inspre Kathak si jazz. Alaturi de
instrumentele clasice (pian, corzi) pe scena
se afld un instrument electronic care schimba
scala sonora prin miscarea mainilor in spatiu
pentru a le controla volumul si ritmul. Curbele
electronice ale pitch-ului se coreleaza perfect
cu explorarile lui Dunne in muzica electronica.
Cu ajutorul unor microfoane foarte sensibile,
acesta isi poate manipula intensitatile prin
modificari tonale, prin intarzieri, prin
reverberari ale sunetului captat de aceasta
cutie de rezonantd atat electronicd, dar si
dinamica, vie, organica. Corpul dansatorului
devine astfel producdtor de sonoritati, de
ritmuri cu intensitati si coloraturi diferite.
Scena devine un spatiu functionabil, usor
manipulabil de catre dansatorii si muzicienii
de pe scena, ornamentalul devine secundar,
devine doar un fundal neutru pentru aceasta
reinventare a surselor muzicalitatii. Fara a
lipsi din peisaj, teatralitatea este prezenta
mai ales in relatia si atitudinea care se leaga
pe parcursul reprezentatiei intre cei patru
protagonisti, in complicitatea cu care cele
patru zone relationeaza si reactioneaza.



aplauze /

Alba Stanciu

Zvorul dansulul

O compozitie a
surselor hibride

N

ntalnireaintre artistidin origini culturale diferite cuun perimetru
scenic destinat virtuozitatii dansului si situatiilor care, recent,
fac parte din sfera non-dansului este tema principala a artistului
belgian Sidi Larbi Cherkaoui (nume legat de prestigioasele Ballets
C delaB, Alain Platel sau Anne Teresa de Keersmaeker, personaje
reprezentative pentru coregrafia belgiana din anii 80 - 9o).

Acesta exprimd iIn creatiile sale moduri stilizate ale corporalitatii
contemporane, sugestii ale intersectarii dintre traditie si inovatie,
multiculturalism si, inainte de toate, memorie.

Mai mult decat o sublima implicare a componentei muzicale (in care
sunt utilizate mai multe formule de prelucrare acusticd, de la sunetul
electronic, pian, ritmuri si armonii) coregraful belgian mizeaza pe
conjugdri intre reminiscente ale originii sale marocane si formarea sa
intr-un anturaj dominat de occidentalizare.

La fel ca multi dintre artistii coregrafi ai secolului XXI, acesta
recupereaza toate posibilitatile miscarii, care pot fi extrase fie din
corporalitatea comund, fie din cele mai banale particularitati ale
gestului sau chiar actiunii, remodeldndu-le in sisteme fluide de relatii
cu sunetul, ritmul, componenta melodica. Apeleaza la sincronizari
sau interactiuni de situatii comic antagonice create din triada sunet-
ritm-corporalitate, In care au loc ocazionale interventii de elemente de
acrobatie si contorsionism.

Prioritare in stilul lui Sidi Larbi Cherkaoui sunt inovatia limbajului
corporal, creat din elemente firesti, care nu fac parte initial din
repertoriul dansului, dar prin acestea coregrafia este revitalizata. Mai
mult, in spectacolul Izvorul dansului, performerul este complex. Vocea
umana este valorificatd, spectacolul incepe si este finalizat prin formula
a capella, in care esential este cuvantul si mesajul intregii compozitii
a regizorului belgian, investigarea memoriei, a originii sale reale,
hibride, a izvorului sursei dansului, a identitatii si a individualitatii
artistice. Originea acestuia marocan-flamanda, intalnirea (odatd cu
maturizarea) cu stilurile muzicale si de dans de ultim moment, stilurile si
influentele absorbite de coregraf au creat o poetica coregrafica bazata pe
acumulare, confruntare si un nou mod de expresie bazat pe actualitate
sipe originalitate.

Spectacolul prezentat vineri seara pe scena Festivalului International de
Teatru de la Sibiu aduce toate aceste elemente, ca si expunere nu doar a
virtuozitatii dansului, dar mai ales ca etalare a unor inedite coordonate
ale coregrafiei postmoderne, care mizeaza pe formule recuperate din
diverse culturi si medii. Este vorba de mixajul stilistic (Collin Dunn
care aduce elemente ale dansului traditional irlandez) si de sursele de
miscare, ce vor fi tratate in mod fragmentar, ca formule recombinatorii,
cu hip hop, kathakali sau alte dansuri extrase din cele mai diverse zone
artistice.

Acest corpus creat din conjugarea de surse coregrafice este orientat catre
o teatralitate aparte. Structura realizatd din succesiunea de tablouri
accentueaza individualitatea fiecaruia dintre acestea. Sunt etalate
posibilitati variate de relationare intre cuvant, miscare si dramaticitate
abstractd, generand coduri inedite de dans, ce mizeaza, pe de-o parte,
pe virtuozitatea artei performerului, iar pe de alta parte, pe larghetea
posibilitatilor de interpretare, pe care acest tip de compozitie il ofera
fiecarui individ ce compune audienta.
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Diana Nechit

Medea's Boys
O tragedie feminina

a exact un an distantd, in acelasi

spatiu de joc, Medeea revine,

invesmantatda tot in  furie,

intruchipata tot de un barbat, unul

de o frumusete androgind, celdlalt

de o frumusete aproape reptiliana.
De la Medeea lui Lemoine, Testory si Neil
Bartlett, la Medeea lui Andrei Méjeri si Ionut
Sociu. intre ei, Euripide e o prezentd uneori
estompata, alteori violentatd, re-interpretata
si re-adaptata unor exigente stilistice, estetice
sau chiar ideologice. Mitul Medeei este un
mit care isi regaseste cu oarecare dificultate
identitatea si sensurile intr-o actualitate a
autoritadtii masculine, a unui feminism pe
alocuri ideologic si nu structural, funciar.
Dincolo de dihotomia feminin/masculin, tema
stranietatii, a exilului, a barbarilor veniti de
pe mare apare in subtextul acestor rescrieri
si reinterpretdri care nu au cum sa nu se
racordeze la exigentele prezentului.

Poate una dintre marile provocdri, dar si
limitari ale unei reprezentatii in conditii
festivaliere este cea a spatiului. Fara nicio
malitie, atmosfera de la Apollo 11 ar fi adus
un je ne sais quoi suplimentar reprezentatiei
care vine, cu umor si inteligenta, sd spargd
limitarile conventiei teatrale a genurilor,
formalismul prea rigid uneori al chingilor
textului antic, retorica declamativa si
bantuirea tragica a acestui personaj mitic de
o complexitate si o fascinatie greu de suportat,
uneori. Reprezentatia bdietilor Medeei este
una alertd, dinamicd, cu ritm si nerv care
deriva din succesiunea unor actiuni multiple
care pulverizeaza dar si coaguleaza povestea-
cadru. Deambularile intre narativitatea
evocarii povestii tragice a Medeei si dinamica
actiunilor care ii au in centru pe vechii tovarasi
ai expeditiei argonautilor dau corp si sens,

atitudini si noi convergente textului si mitului.
Distributia, exclusiv masculind, permite un
plus de teatralitate, dar si o asumare organica,
sensibila si empaticd a povestii celeilalte,
a barbarei, precum si o spectaculozitate
armonioasa a trupurilor ce reaminteste
cumva de perfectiune clasicd a barbatilor din
Grecia antica: tineri, frumosi, puternici si
goi. Hora semizeilor din final este un moment
provocator, de o virilitate ostentativa, farad a i
deranjanta. Partitura dramaturgica a lui Ionut
Sociu racordeaza textul la contemporaneitatea
actorilor, dar sia publicului, referintele livresti
sunt bagatelizate cu umor si cu o lejeritate
similara autorilor faimoaselor colectii... pour
les nuls, Antichitatea coboara de pe piedestalul
sobru al istoriei si se amesteca, neutra, printre
noi si poarta straie noi, cool si funky, detaliile
biografice ale eroilor sunt in linii mari pastrate,
dar sinuantate, pealocuri. La acestea seadauga
elemente ale civilizatiei elene contemporane,
acest cult al barului, muzica, dansul.

Spatiul scenic are in centru un bar din Grecia
sub forma unei corabii, cu hublouri in partea
de jos, spectaculoasd si multifunctionald,
care primeste conotatii diferite de-a lungul
reprezentatiei. in spate, o tabli, pe care
sunt desenate cu creta hartile si pe care
argonautii fac anumite notatii, din cand in
cand. In deschidere asistim la lamentoul
tanarului Orfeu, care pe ritmuri de bouzouki
plange disparitia Euridicei, a carei imagine
si memorie ii stricd orice noud combinatie.
Muzica greceasca, shoturi, corpuri bronzate si
sportive, ne transpun intr-o atmosfera estivala
greceascd cu flirturi de-o vara si povesti de
pahar. Gasca, desi formata din fii de zei sau
semizei, din eroi viteji ai Antichitatii trece
printr-un parcurs de demitizare, eroismul
tragic fiind inlocuit de anodinul contemporan,

de cotidianul frust al fiecdruia dintre noi.
Povestea rememoratd a Medeei, interpretata
cu dezinvoltura si lascivitate, cu o senzualitate
si o naturalete coplesitoare de Eduard Trifa,
devine un pretext pentru a pune in circulatie o
suma de obsesii, de complexe, problematizate
cu lejeritate si fara tendinte didactic-
moralizatoare. Cu zdmbetul in coltul buze, dar
si cu o lejera strangere de inima, asistam la
nararea traumelor personale ale acestui grup
de prieteni. Pe acest fundal motivul neputintei
barbatilor de a intelege funciar femeile, teama
de implicare, teama fata de femei puternice,
disfunctiile cuplului, dar mai ales raportarea
la propria sexualitate, la disfunctiile si zonele
ascunse ale fiecaruia dintre cei de pe scena.
Lectura jurnalului unuia dintre argonauti,
intors de la o posibila cura de dezalcoolizare
devine prilej de dezbatere fictiune/non
fictiune. Probleme identitare, legate de relatia
cutatal, cugenealogia personala, cu ereditatea,
un anume determinism astral, zonele ascunse
si sensibile ale fiecaruia dintre noi par cazuri
clinice ce ar putea fi lejer tratate in clinica
celebrului Esculap. Alternantele dintre cele
doud planuri creeazad si fuziunea epica, dar
si conflictul ideologic, discursul Medeei fiind
principiul catalizator al celor doua planuri.
Trivialitatea verbala din prima parte poate fi
usor deranjantd, prin abundenta imprecatiilor
baietilor, dar este usor recognoscibild in
peisajul urban actual. Momentele corului
sunt extrem de bine conduse, aparitia corala
a baietilor in rochii negre de dantela punctand
declamativ naratiunea. Din motive de spatiu
nu pot trece in revista toate sensurile si
subtilitatile, toate planurile de semnificatii ale
acestei reprezentatii, o curajoasa si complet
vulnerabila mise en abyme a principiului
masculin/feminin.

Anul XXVI/ nr.3/ 16 iunie 2019



Andreea Matei

Medea’s boys

DACA HIECARE TRAUMA
CREEAZA UN TORPOS N
CONSTINTA COLECTIVA
ATUNCINU SUNTEM TOT1 DE
—ACTO NISTE BARBARI?

edea’s boys, in regia lui
Andrei  Madjeri, verifica
limitele omului cu sine siface
pretextul unei introspectii.
Despre disparitia granitelor
timpurilor si despre
toposurile formate individual in constiinta
colectiva, piesa lui Andrei Majeri aduce o
serie de argumente bine asezate, impreuna
cu dramaturgia lui Ionut Sociu si fragmente
din Euripide. Transpunerea textului antic in
scena contemporand presupune si o adaptare
la sensibilitatea vremii in care traim. Riscul
este unul asumat, intrucat incheaga atat
posibilitatea unei receptari pozitive, cat si a
uneia negative.

in scend apare un grup de barbati ce se
reintalnesc dupa o perioada destul de lunga
si, treptat, ajung sa isi prezinte povestile
individuale. Ei sunt argonautii mitici dar sunt
si contemporanii din Elada pe care o stim.
Eduard Trifa, Alexandru Ion, Alex Mirea,
Vlad Ionut Popescu, Alex Chindris si Florin
Aioane, se (re)descopera ca un grup de barbati
ce si-au ascuns, pentru prea multa vreme,
suferintele. Acestia se apropie de sinceritate pe
masura ce bara de striptease (element ce initial
pare a exista doar pentru a solicita spiritul
observational al publicului) ajunge obiectul-
arma al sinceritatii. Si barbatii au pasiunile
lor...

aplauze ©

Pentru a-si indeplini dorinta de razbunare
asupra barbatului care s-a insurat cu o alta
femeie, Medeea este cea care ajunge sa faca
pruncucidere, devenind o eroind tragica,
emblematica pentru cruzimea sa. Punerea in
scena pastreaza, prin rememorarea calatoriei
mitice, sentimentul sufocant produs de
imaginea Medeei, care devine un simbol al
castrarii.

Desi s-ar spune ca timpurile schimba
obiceiurile si mindset-urile, piesa chestioneaza
de fapt o serie de comportamente ce transcend
barierele temporale sau spatiale. Pe o axa ce
mizeaza pe instabilitatea si incompatibilitatea
timpului cu oamenii, doua planuri se suprapun
intr-o poveste ce incearca sa reconstruiasca un
alt plan uman, ce pare a fi pierdut. Lucrand
cu o serie de concepte politically correct in
societatea de astazi — dar destul de sensibil de
trasat exact, feminismul, misoginismul, male
gaze, machismul, spectacolul reuseste sa le
explice dar si sa le rastoarne prin intocmai
protagonistii sai.

Fiind o piesa in care barbatii intruchipeaza
exclusiv varietatea de personaje ce se intra si
ies ciclic de pe scend, apare un argument al
disolutiei genurilor in favoarea conceptelor.
Ce se intampla de fapt cu acesti barbati care
au fost, pe rand, in situatii limita si trebuie sa
se (auto)sustinad? Ce reprezinta astazi, pana la
urma, barbara Medeea? Cum ii supravietuiesti
traumei daca aceasta, de multe ori, transcende
memoria?

Modul in care sunt puse in scena personajele
este unul simbolic pentru ca face trimitere la
barca care i-a dus pe cei sase barbati in posesia
Janitei de aur”. Irina Chirild a conceput un
spatiu cu elemente flexibile care sd permita
actorilor sa se exprime nu doar verbal ci si
corporal, cu scopul de a fluidiza incursiunile in
decupajul mitic.

Faptul ca tiparele clasice sunt inlaturate in
favoarea unei perspective actuale este o alegere
asumata a regizorului, la fel fiind si pozitia
publicului in raport cu spectacolul, pozitie ce
poate ajunge la aplauzele de final sau nu.
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Larisa Luca

Un Faust dintr-o alta lume, parca

pune in scend un text clasic a

reprezentat adesea o incercare

deloc facila pentru regizorii

contemporani, cu atat mai mult

cu cat spectacolul urmareste de

multe ori nu doar sa pastreze
esenta piesei, dar si sd inoveze sau sa capteze
publicul prin apelul la sensibilitatea timpului
in care acesta traieste. Prezenta martorului
tacut, dar vigilent, care este spectatorul,
ramane dovada credrii unei intalniri intre
scend si sald, a unui schimb adesea revigorant
datorita noilor tendinte artistice.

Pentru publicul roméanesc, adaptarea dupa
Faust, pusa in scena de Contemporary Legend
Theatre din Taiwan, poate reprezenta o
experientd inedita atat prin prisma modalitatii
prin care regizorul Wu Hsing-kuo alege sa
pund in scend povestea invatatului ce alege
sa-si vanda sufletul diavolului pentru a-si
recapata tineretea, cat si prin contactul cu o
alta civilizatie, in spetd cea chineza. Astfel, in
reprezentarea taiwaneza, Faust este preotul
taoist al carui pact facut cu Mephisto il conduce
treptat catreredescoperirea tineretii, scenariul
integrand si momentele esentiale din textul
lui Goethe, cu unele interventii: cucerirea
Margaretei (preferdndu-se aici varianta
Gretchen), intalnirea cu Elena (numita aici
Helen), aducerea pe lume a lui Euphorion, fiu al
Helenei si al lui Faust. In acest context povestea
este construitd ca un ritual in care fiecare
dintre cei 11 actori joacad mai multe roluri. De
pilda, schimbarea de identitate dintre batranul
taoist si Mephisto il pune pe actorul Chu Po-
cheng in ipostaza interpretarii atat a tanarului
Faust, cat si a celui caruia acesta alege sa-si
vanda sufletul.

Desi Faust si Mephisto sunt personajele in jurul
carora se construieste esenta povestii data de
pactul faustic, prezenta feminina si ipostazele
in care este surprinsa aceasta ori pe parcursul
ritualurilor de cucerire initiate de Faust, ori pe
parcursul performarii rolului lor sunt puncte
de noutate prin recurenta cu care apar in
spectacol, prin cantecele si dansurile pe care le
transforma in suport al propriilor idealuri sau
framantari. Atributele frumusetii feminine,
reprezentatad in spectacol prin Gretchen si
Helena, deschid un joc gingas care pare sa
camufleze prezenta erosului, dar nu il reduce,
ci mai degraba contribuie la ingrosarea
contururilor prin gest, mimica si cantec.

inchegarea jocului actorilor si a efectelor
create cu ajutorul noilor tehnologii sau al
acompaniamentului live sunt asamblate
intr-un stil specific pe care il abordeaza
spectacolul si anume Peking opera. Avandu-
si originile in secolul al XVII-lea in Beijing,
acest stil presupune un melanj intre muzica,
mima, performativitate vocala si corporala,
dans si acrobatie. Se poate vorbi astfel de
un stil caracteristic bogatiilor culturale ale
Chinei care se defineste prin expresivitatea
dobandita ca urmare a imbinarii replicilor
actorilor cu vestimentatiile elaborate ale
acestora si cu miscdrile lor mai degraba

simbolice  decat realiste.  Spectacolul
devine astfel un intreg ritual in care
replicile sau monologurile personajelor
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dau nastere unui adevdrat performance.
in Faust, corpul capitd multiple valente
care se afld intr-o permutare succesiva de la
configurarea spatiului prin dans, la stabilirea
unor raporturi intre personaje. Cu atat mai
mult, corporalitateadevineunadintre parghiile
de sustinere a discursului narativ, dar si de
redare sau explicitare al acestuia intrucat, cel
mai adesea, povestea se contureaza nonverbal,
prin intermediul gesturilor care capata valoare
de simbol. Un alt aspect care retine atentia
este prezenta mastii. Fie regasita pe chipurile
personajelor in format fizic, fie incropita prin
anumite picturi faciale complexe, ea devine un
element esential deoarece scoate in evidenta si

ascunde in acelasi timp trasaturi fizice, morale,
dar si traditii cu o istorie atat de bogata ale
lumii chineze.

Daca e sa ne raportam la Faust al lui Wu Hsing-
kuo si cel al lui Silviu Purcarete, devenit deja
traditie prin prisma relatiei dintre optiunile de
ale pune in scend, cele doua oferd o experienta
pe cat de diferita, pe atat de asemanatoare.
Ceea ce au in comun este certitudinea, pentru
multi inedita si coplesitoare, cd odata cu iesirea
din sala de spectacol fiecare spectator ia cu sine
onoud manierd de araspunde interogatiilor pe
care le lasa deschise adaptarile.



Natalia Turcan

Reconstituirea
unei vietide
teatru

vorbi despre teatru este intotdeauna o misiune dificila, a

vorbi despre o viata in teatru, pe parcursul unei singure

ore, este aproape imposibil. George Mihaita este eroul

care-si lasd masca dupa culise si iese in scend cu propriul

nume. A-]1 cunoaste cu adevarat pe actorul care imbraca

atatea fete pentru cei veniti la teatru sa stea relaxati
in scaunele moi, inseamna a simti lacrima din spatele unui zambet
si seninatatea unei dureri. De regula spectacolele dedicate unor
personalitati a teatrului se fac mult dupa disparitia lor, ca o incercare
de recuperare a unei valori de care nu te mai poti atinge decat prin
amintirile altora. In cazul acestui spectacol ins3, trdim bucuria unei
prezente, nu a unei absente.

Mihditd. Reconsituirea uneivietiesteun one-man showmult maicomplex
decat pare. Acesta Intruneste omul, actorul, discipolul, cetateanul care
au gasit ceva de spus, adunandu-se intr-o singura identitate, plus regizor
si dramaturg (al propriei vieti) — spectacolul fiind semnat in totalitate de
eroul sdu. Regdsim, de fapt, intr-un decor simplu si atat de firesc, un om,
un om bun, frumos prin sinceritatea, deschiderea si bunatatea cu care ii
cucereste pe cei din jur. George Mihaita nu le poate da o lectie de teatru
celor prezenti, dar le poate da o lectie de viata, ii poate invata placerea
de a trai si de a-si face bucurii lor, dar si oamenilor apropiati carora le
datoreaza succesele si reusitele.

Valoarea acestui spectacol constd prezentarea in fata publicului a
unei revelatii: cd au in fatd un crampei din istoria teatrului. intreaga
reprezentare devine oarecum, pe nesimtite, si o retrospectiva a teatrului
si chiar a filmului roméanesc, rememorand niste nume importante care
sunt trecute la capitolul intalniri: Toma Caragiu, Sanda Manu, Sergiu
Nicolaescu, Radu Beligan, Alexandru Dabija, Lucian Pintilie, Horatiu
Malaiele etc. Fiecare dintre aceste nume se imbogateste pentru cei
prezenti cu o noud laturd, o noud poveste, o noud imagine, fiecare dintre
ele conectate la viata sila sufletul lui George Mihaita. Intimitatea la care
invita spectacolul este de naturd confesivd, nu doar pentru actorul-
erou al spectacolului, ci pentru toti cei care, auzind niste nume, niste
titluri de spectacol sau de film, tresar parca la gandul ca l-au vazut si ei,
ca l-au prins la teatru, ca au cautat bilete si o vor mai face etc. A vorbi
despre propria viata e mult mai complicat decat a o relata impartial pe
a altuia, chiar daca ti-o asumi. Atunci cand iesi din scena, te demachiezi
la cabina, iti schimbi costumul de las, de tradator, de rege, de bufon, de
slugd, pe portul tau de toate zilele si te duci linistit acasa, bucurandu-
te ca nu esti prostul, nenorocitul, tragicul, tristul, criminalul acela de
personaj de care ,te-ai dezbrécat” ca sa redevii tu. George Mihaita nu
poate face asta dupa spectacolul Reconstituirea unei vieti, el e nevoit
sd ramana cu acelasi nume, aceleasi bucurii, aceleasi tristeti, aceeasi
istorie, aceeasi copilarie si sa-si continue viata la fel. Decizia de a face
acest spectacol este o dovada de autocunoastere, de autoimpacare, de
autoasumare chiar. Frumusetea sufleteasca si zimbetul cu care acest
frumos actor poate fi identificat oricand, oricum, oriunde, fac din acest
spectacol un moment de lumina, de implinire si impartasire intru ale
teatrului. Nimic mai important decat sa daruiesti, actor fiind, bucurie
si impacare publicului tau. Aldturi de el s-a remarcat un tanar pianist,
care a dat o notd de rafinament spectacolului, vadit onorat si emotionat,
transmitand publicului o frumoasa bucurie de a fi impreuna.

0 dovada de impartasire este si cartea (care sta la baza spectacolului) cu
care ar fi putut rdmane orice doritor, drept frumoasé amintire si chiar
o continuare a spectacolului prin detaliile pe care le contine, evident,
cu posibilitatea unui sincer autograf, la lansarea ce a urmat. Biografia
si confesiunile lui George Mihaitd fac un portret viu, care poarta titlul
omonim cu spectacolul, semnata de Doina Papp, prezentata frumos si
intr-o intimitate aproape necesara de Octavian Saiu.

O viata traitd in teatru a devenit spectacol, nu pentru a preamari pe
cel care o traieste, ci din contra, a imparti din modestia si frumusetea
spiritului sdu celora care se complac in umbra tristetilor lor.

aplauze 11
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Alexandra Daniliuc

Stelele circului contemporan

liver Lépine si trupa Machine

de Cirque au adus pe scena de la

Redal Expo un mix de circ, teatru,

dans si muzica ce a starnit reactii

in lant, un cumul atat de mare si

de variat incéat, in loc de cuvinte,
am ramas cu pilea de gdind. Invitatii din
Canada au atras cu siguranta atentia tuturor
categoriilor de varsta atat prin acrobatii, cat si
prin variata simbolistica a spectacolului.

Cei opt au trecut treptat printr-un proces de
osmozd, de la figuri separate au atins pragul
in care pielea lor nu mai avea bariere fizice,
functionau ca un mecanism bine pus la punct,
iar corporalitatea a devenit un concept comun
odatd cu intinderea firului narativ. Centrele
vizuale veneau treptat si repetat, era imposibil
sd ratezi vreo miscare, in ciuda agitatiei de pe
scend. Au construit suspans, au detensionat
momentele in care stiteam cu sufletul la
gura anticipand urmatoarele miscari, au
avut o gestica plina de gratie si au reusit prin
corpul lor comun sa se extinda in toat sala. In
reprezentatia lor nu au fost insa sparte doar
barierele corporale, au reusit sa suprapuna mai
multe niveluri de performativitate, integrand
in jocul lor o poveste in care limbajul a devenit
unul universal, unde limba germana este

transformata intr-o rasfirare de sunete, muzica
antreneaza acrobatiile si jocul actoricesc,
muzica ce in sine a adus un plus de caracter
universal prin versatilitatea instrumentelor
folosite — dansul se intercaleaza cu povestea
si pictura, dandu-i inteles sau ajutdnd la
formarea lui; la fel cum si reactiile publicului
variau de la rasete, la un rasuflu usurat dupa o
secunda in care uitam sa respiram.

Desi spectacolul uimeste mai ales prin
latura corporald, prin lucrul (dar si lupta
si comunicarea absolutd) cu propriul corp,
titlul nu se rezuma la asta. Ce aduce pe scena
depdseste eticheta de circ. De fapt, poate
acesta este si rolul artei, al operei de art,
al artistului: acela de a(-si) depasi conditia,
de a patrunde orizontul de asteptare al
spectatorului, de a ridica (nu doar trupuri) ci si
intrebari, Spectacolul lui Oliver Lépine ar fi un
exemplu cat se poate de pertinent in acest sens.
Poeticitate - poezie, teatru, muzica: acestea ar
fi doar cateva cuvinte care ar exprima esenta
spectacolului canadian, insa poate ca unul
dintre mesajele esentiale ale reprezentarii
este acela cd limbajul oral se afla uneori in
imposibilitatea de a cuprinde anumite emotii,
stdri si, pand la urma, misterul fiintei umane.

Firul narativ, compus din secvente
fragmentate, nelimitate, care pot ldsa senzatia
unei lipse de coerentd, capata totusi sens in
interiorul fiecarui spectator, daca avem ca
reper realitatea imediata, scena cotidiana sau
haosul postmodern. Conditia artistului, efortul
si framantarile sale in desavarsirea operei de
artd, rolul artei in viata oamenilor (si reactia
oamenilor la obiectul artistic), impingerea
limitelor limbajului pand in punctul in care
acesta nu mai semnifica nimic, resemantizarea
corpului care devine aici deopotriva semnificat
si semnificant reprezinta doar cateva
franturi din viziunea mult mai ampla pe care
spectacolul o oferd (de altfel, privirea citre
celdlalt si catre sine este elementul care pune
in miscare intreaga reprezentatie), pe langa
numeroasele incursiuni in timp si chiar oprirea
timpului.

Stelele circului contemporan mizeaza pe
momentul prezent fara a face, insa, abstractie
de trecut si de o anume istorie a artei in mod
general si a circului in mod special prin
instrumentarea corpului, ,obiectul” imediat
care devine in sine un obiect de arta, element
care anima intregul univers al circului.
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Iris Nutu

PISICI:

un spectacol
concert pus la

Fara Zahar
u trebuie sa fii a cat person ca
sa mergi la Pisici si sa-ti placa.
Dacd indrdgesti muzica si
teatrul — sau daca se intampla
sa fii fan al trupei Fdrd zahdr -
spectacolul concert care vineri
seara a umplut pana la refuz sala de la etaj a
Teatrului Gong te va face sa mergi spre casa
fredonand, incontrolabil, versurile lui Bobi
Dumitras si ale lui Bobo Burlidcianu si poate

chiar dorindu-ti, asa cum spune si faimosul
cantec din Aristocats, sa fii si tu pisica.

Cinci actori, douasprezece personaje (in total,
108 vieti de pisicd), o scenografie compusa din
cateva casute, pernute si jucarii pentru pisici,
multe instrumente muzicale care, la o prima
vedere, ar putea parea si ele de jucarie, un joc
colorat de lumini si un set de ilustratii ludice
proiectate in fundal cu portretele felinelor din
spectacolul concert al celor de la Fara zahdr.
Asa ar putea fi rezumate elementele care fac
ca Pisici sa fie cu adevarat ceea ce sustine ca
este, anume ,0 joaca muzicala.” Si teatrald, am
putea, totusi, adauga, pentru ca, desi muzica
joaca, fara indoiald, un rol esential, Pisici este,
inainte de toate, nu doar un spectacol si nu un
concert, ci un spectacol atat de constient ca
este spectacol, incat nu ezita sa le aminteasca
adesea celor din sald ca nu se afld altundeva
decatlateatru. Fieadresandu-li-se spectatorilor
in mod direct (,inchideti telefoanele mobile”,
,avetiin fata o pisica / dar in pisica e un caine”,
,mata baba de la doi / stie totul despre noi,
despre voi"), fie referindu-se la prezenta lor
prin ceea ce canta si vorbesc {,cei din sala ar
vrea sd zica/ ce n-as da sa fiu pisica”, ,au platit
bilet, mai avem de céntat”), personajele din
Pisici sunt perfect constiente ca se afla pe o
scend in fata unui public, dar jocul actoricesc
nu se sfieste sa devina joacd: dupa ce trei dintre
actori parasesc scena, unul dintre cei ramasi ii
spune celuilalt ca restul sunt ,la tigard”, iar
laserul care apare brusc pe perete ii face pe

aInceput a
fost un miau

]

acestia sa uite de piesa pe care o interpretau
si sd il urmareasca, frenetic, prin sala.
Ca orice joaca, Pisici este distractiv. E dificil
sd te abtii din ras in fata jocurilor de cuvinte
si a glumelor ingenioase rostite de personaje
(,ANAFura mamii lor”, ,gaz motan”, ,ce iarba
matei ati fumat?”, fii motan si recunoaste!”),
dar, pe de alta parte, la fel de dificil este sa nu
fii emotionat sau pus pe ganduri de ceea ce se
ascunde, uneori, in spatele acestui umor prin
care versurile scrise de Bobi Dumitras si Bobo
Burlacianu fac ceea ce stiu ele mai bine sa faca:
haz de necaz. Reincarnat in trupul unei pisici,
Cainele Vasile le spune spectatorilor ,eu cand
vreau sa marai, torc”, dar dincolo de acest
simt al umorului se ascunde suferinta reala
de a simti ca nu te-ai nascut in corpul potrivit.
Adolescenta Cami marturiseste ca parintii i-au
dat nume de floare, dar ca a sfarsit simtindu-se
mai mult ca o planta agatatoare, iar la inceput
chiar e amuzant, pana afli ca motivul pentru
care se simte astfel este ca ai ei au plecat sa
munceasca in strainatate, caiivede o data pe an
sicd, atunci cand se intalnesc, nu mai stiu sa se
bucure cu adevarat, pentru cd au uitat cum sa
fie impreuna. Domnul Bldnaru, despre care ni
se precizeaza ca ,a sponsorizat decorul acestei
piese”, ne este prezentat ca fiind ,un motan
ce pentru teatru orice suma risipeste/ céci el
iubeste arta si arta il iubeste”, insd publicul
intelege curand din interventiile personajelor
ca el nu este, de fapt, decat un motan imbatat
de putere si de iubire de sine. Iar acestea nu
sunt decat cateva dintre personajele din Pisici.
in doar 70 de minute, spectacolul-concert
al celor de la Fdrd zahdr spune povestile a
douasprezece pisici si, desi la inceput pare ca
ele nu au nimic de a face una cu alta, pana la
sfarsitul reprezentatiei, povestile lor se vor
intrepatrunde si vor deveni una singura.

intr-adevar, nu trebuie s fii a cat person ca sa
mergila Pisicisisaitiplaca. Dar sansele sa devii
una pana la finalul spectacolului sunt mari.
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Alexandru Ciobanu
Tanarul
,yPescarus”

espre Pescarusul lui Cehov s-au

scris multe si multi actori s-au

confruntat cu analiza textului lui

Cehov. A respecta un text clasic,

oferind, totodatad, autenticitatea

unei interpretari actuale, este un
deziderat pe care orice actor si-1 doreste. Trupa
Universitatii Nationale de Arta Teatrald si
Cinematografie a reusit sa ofere spectatorilor
prezenti experienta unui spectacol clasic,
insotitda de emotia tinerilor actori care, in
regia Taniei Filip, au aratat o trupa matura,
inchegata, ce a reusit sa ofere autenticitate si
emotie textului lui Cehov.

,Nu mai avem vedete!” striga doctorul in
debutul piesei, contrazicand realitatea
demonstrata in cele doua ore ale spectacolului,
cand tinerii actori au aratat ca varsta nu este o
conditie a talentului si ca munca asidua silunile
de repetitii vor compensa acest dezavantaj.
Am fost martori aseara, pe scena CAVAS din
Sibiu la nasterea unei generatii de mari actori
actori: Alexandra Colci (Irina Nikolaevna
Arkadina), Stefan  Mihai (Konstantin
Gavrilovici Treplev), Alexandru Fainisi (Piotr
Nikolaevici Sorin), Alexandra Tofan (Nina
Mihailovna Zarecinaia), Gabriel Vatavu (Ilia
Afanasievici Samraev), Nicoleta Moscalenco
(Polina Andreevna), Marina Fluerasu (Masa),
Matei Arvunescu (Boris Alexeevici Trigorin),
Radu Chirev (Evgheni Sergheevici Dorn) si
Alin Potop (Semion Semionovici Medvedenko).
Cu totii au demonstrat, in cele doua ore ale
spectacolului, calitati demne de un mare actor.
Am fost prezenti la nasterea unei mari actrite,
Marina Fluerasu, care prin Masa a demonstrate
calitatile unei deja mari personalitati teatrale.

Lipsa cortinei de pe scena CANVAS a oferit
spectacolului o autenticitate aparte, permitand
publicului sa fie prezent la rearanjarea sau
inlocuirea decorului, lucru facut de aceeasi
actori, personaje clasice dintr-un Pescdrus
modern. Integrarea acestor actiuni in
spectacol este solutie clasica ce a introdus
spectatorul intr-un atelier teatral, experiment
ce a facut sa dispara al patrulea perete si a
integrat in spectacol lucruri care pana acum au
fost ascunse spectatorului.
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