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Cunoscutul și îndrăgitul dramaturg și regizor de
teatru și film, Neil LaBute, se află la cea de-a doua
prezență în cadrul Festivalului Internațional de
Teatru de la Sibiu. Anul acesta, realizările domniei
sale în doar câteva zile de festival au fost deosebit de
consistente, din moment ce a condus un workshop
(atelier) de actorie, numit Teatru instant: accelerarea
impulsului creator, a susținut o conferință, moderată
de Octavian Saiu, și a transpus regizoral sau a creat
un spectacol cu participanții la atelier, actori ai
TNRS și studenți ai Departamentului de Artă 
 Teatrală de la Universitatea „Lucian Blaga” din
Sibiu. Cu alte cuvinte, și-a pus o amprentă greu de
depășit asupra festivalului, dar, ceea ce e mai
important de subliniat, aceasta nu vine din cantitate,
ci din calitatea, aproape inițiatică, a întâlnirilor cu
Neil LaBute. Dacă din această introducere s-ar
deduce că ne-am aflat cu toții în preajma unei
personalități emblematice a culturii americane, și nu
numai, din ultimele decenii, ar fi doar parțial
adevărat. Cealaltă parte, mai importantă, e
completată de tot ceea ce îl reprezintă – o realitate în
care se împletesc deschiderea intelectuală,
curiozitatea și un umor aproape imposibil de egalat,
de care nu poți decât să te bucuri, ca la o petrecere a
spiritului. Deoarece umorul, așa cum s-a mai
subliniat în festival și de alți participanți, este poate

singura cheie de a accede la ceilalți sau la alteritate, în
general. În toate aceste comuniuni, pentru că e
insuficient dacă le numim întâlniri, Neil LaBute și-a
descris cu sinceritate procesul creator, gândirea ca
artist, planurile etc., descrieri prin care creionăm
portretul cuiva extrem de inteligent și de ancorat în
realitățile sociale și artistice ale momentului. A
recunoscut forța modelatoare și, totodată, restrictivă, a
economicului în artă, ingerință care atinge cote
alarmante în televiziune, dar a subliniat că teatrul
scapă cumva acestor rațiuni și durează de obicei „atât
cât trebuie să dureze”. A subliniat că e constant
interesat de a da voce personajelor, chiar și atunci când
nu mai sunt personaje, căutând să le distingă structura
psihologică și celor care nu apar deloc, așa cum este,
de exemplu, mama Soniei, personaj din piesa lui
Cehov, un proiect dramatic al autorului. A identificat,
în linii mari, pentru că procesul creator este
întotdeauna un drum sinuos, lipsit de reguli
prestabilite și, poate, ambiguu pentru însuși creator,
care sunt pașii urmați în realizarea unui spectacol. Dar
a adăugat că, dacă ți se cere să respecți un anumit
interval, sau să scrii pentru un anumit număr de
personaje, atunci acestea devin variabile ce jalonează
procesul și nu simple cerințe solicitante, sursă a unui
stres inutil.
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Legat de procesul creației, un aspect care i s-a cerut
cu insistență să-l dezvăluie și, pe care, s-a străduit, cu
generozitate, să-l împărtășească, în măsura în care,
repetăm, este posibil în plan rațional, Neil LaBute a
repetat un cuvânt cheie: fluiditate. Totul a avut o
curgere lină, firească, iar ceea ce era simțit ca străin
pe scenă, fie ca lungime a textului sau neputință a
actorului de a ajunge la un anumit efect, fie ca lipsă
de coerență, a fost corectat și îmbogățit permanent.
În tot acest demers dinamic, cu suișuri și coborâșuri,
a existat însă un cadru de lucru poate chiar rigid,
care a impus un anumit tempo și care ține doar de
disponibilitatea actorilor de a coopera. Dacă actorii
își învață la timp replicile și se străduiesc să arate cea
mai bună dintre variantele lor, în momentul dat,
pentru a nu perturba munca celorlalți, atunci totul se
așază pe un făgaș normal și întotdeauna interesant,
pentru că duce la apariția unui produs cultural –
teatral sau cinematografic. Toate aceste idei par niște
adevăruri atât de simple, aproape simpliste, ceea ce ar
putea face pe unul sau pe altul să creadă că nu îl
împiedică nimic să intre în competiție și, de ce nu?,
să strălucească și mai tare. Dar realitatea e că, la 

lumina lumânării, multe aripi de fluturi ard, poate
tragic, poate inutil, poate doar necesar. 

Neil LaBute a subliniat permanent că-i iubește pe
actori, respectă munca lor și ceea ce ei reprezintă,
iar poate unul dintre cele mai spectaculare
momente, din desfășurarea atelierului, a fost
modul în care a stabilit o conexiune sufletească și,
mai mult, umană, cu actorii săi, străduindu-se să le
rețină numele, multe dintre ele, evident dificile
pentru un vorbitor de altă limbă. Disperarea,
jucată cu mult umor, care-l cuprindea când
numele erau similare, ori chiar identice, sau aveau
rezonanțe mult prea stranii pentru a putea fi
reținute cu ușurință, a de-ajuns pentru ca între cei
prezenți să se stabilească o relație bazată pe
cooperare, în care nimeni nu deține adevărul sau
controlul absolut. Această idee e ilustrată și de
modul în care s-au asociat actorii, deoarece textul
este scris în maniera care l-a consacrat, respectiv
un număr de scenete-dialoguri, prin care devin
vizibile dificultățile experimentate în relațiile
interumane dintotdeauna și de pretutindeni. Un 
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alt punct dezbătut în colaborarea dintre regizor și
actori a fost cum funcționează mai bine aceste
cupluri, din punctul de vedere al genului, iar
problema a fost delimitată și de rațiuni practice –
erau doar cinci actori și un număr dublu de actrițe
– dar și de rațiuni estetice, ce efect era scontat, cine
atinge acel nivel presupus perfect, din punctul de
vedere al scriiturii. Astfel, s-a atins un consens asupra
multor probleme: dacă dialogul se construiește mai
bine în cazul unui cuplu heterosexual; dacă datele
fizice ale cuiva sunt mai pertinente într-un rol tragic
sau comic, ori dacă discursul personajelor era unul de
tatonare în vederea unei viitoare relații sau,
dimpotrivă, de despărțire și multe altele. 

Mai mult, autorul a simțit nevoia colaborării cu un
dramaturg român, iar Teona Galgoțiu a devenit un
partener de dialog artistic ideal, pentru a circumscrie
și contextualiza textul în realitățile și mentalitatea
spațiului românesc. Metafora care a reieșit este, de
departe, strălucitoare, chiar dacă și deosebit de
dureroasă prin evocarea sa. Toate scenele au
loc într-un club, sugerat de dansul din debutul
piesei, la care participă toate personajele, sau de
lumina unor neoane roșii care creează atmosfera
specifică unui astfel de loc. Lumina prefigurează și
viitoarea tragedie, pentru că acest club poate fi
Colectiv, locul în care zeci de tineri au murit sau au
fost mutilați, într-un incendiu devastator, din
greșeala cuiva, nu este foarte sigur a cui. Altfel spus,
toată explozia de energie, toate destinele acestea care
puteau fi frumoase, pentru că descopereau iubirea,
ori încă o căutau, se curmă într-un mod neînțeles.
Personajele țin să repete că în clubul în care se 

regăsesc fusese anterior un abator. Imaginea
animalelor ce mor în chinuri, procesul acceptat
însă ca inevitabil de noi toți, se poate suprapune
masacrului de la Colectiv.

Dacă afirmăm că jocul actorilor a depășit
așteptările, având în vedere timpul atât de scurt în
care a fost construit spectacolul, doar câteva zile,
care, indiferent de intensitatea lor, rămân doar
atât, un timp accelerat, am spune un adevăr, dar ar
fi unul greșit. Pentru că fiecare a atins un potențial
aproape ideal. Credem, însă, că merită subliniată o
idee: teatrul lui Neil LaBute explorează
incertitudinea, acele momente în care nu știi ce
decizie să iei, în care nu știi, posibil, cine ești,
acele secvențe de maximă vulnerabilitate din viața
fiecăruia, când totul poate să fie bine sau, de ce
nu, un dezastru. Acele momente sunt, cu
certitudine, creatoare de suspans, de interes, noi
nu putem decât să ne întoarcem la textele
autorului pentru a mai afla cât de ridicole sunt
unele gânduri, insecurități, care ne limitează, dar
ne și umanizează.

Despre amprenta artistică pe care Neil LaBute o
lasă în inima și formarea artistică a actorilor
sibieni, au vorbit ei înșiși, în dezbaterea care a
urmat spectacolului, despre generozitatea
intelectuală și umorul atât de nuanțat al unui
scriitor ce se poartă ca un personaj, pot depune
mărturie și spectatorii. Ceea ce rămâne însă,
alături de o profundă bucurie de a fi în prezența
unui model, din toate punctele de vedere, este și
regretul că totul a fost și a trecut instant.
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Octavian Saiu este un reputat teatrolog, profesor
universitar, un carismatic moderator al conferințelor
susținute în festivaluri de teatru de cea mai înaltă
anvergură de pe întreg mapamondul, dar poate că
cea mai interesantă dimensiune a activității domniei
sale este cea de cercetător în artele spectacolului,
dimensiune prin care reușește să fascineze orice
cunoscător sau doar simplu iubitor de teatru. Aceasta
este consecința felului în care cele mai dificile idei
sunt transpuse în cea mai limpede și expresivă
formulare, poate cea mai importantă calitate pe care
trebuie să o posede un teoretician, din orice
domeniu. Erudiția se exprimă prin posibilitatea de a
jongla cu ideile, de a le conecta și reconecta în feluri
care uimesc, iar orice întâlnire cu Octavian Saiu,
indiferent de forma ei – prin lectura cărților semnate
de domnia sa, ori ca auditoriu în conferințele
FITS, spre exemplu – este un prilej de încântare
intelectuală.

Calitatea de cercetător în domeniul teatrului este
reflectată de numeroasele cărți publicate, în română
și nu numai, dintre care spicuim, aleatoriu, câteva
titluri: În căutarea spațiului pierdut, Beckett. Pur și
simplu, Ionesco: un veac de singurătate, Hamlet și
nebunia lumii, Lecția, o meditație cu șapte teme, Efectul
Tartuffe: fascinația teatrală a imposturii, Durerea.
Dincolo de teatru, Arta de a fi spectator, alături de
multe alte lucrări ce demonstrează varietatea
preocupărilor teatrale și bogăția 

perspectivelor de abordare. În mod practic, cineva
care îi urmărește universul cultural are
certitudinea că urmează să se bucure de o lectură
sinonimă cu un tratament sufletesc și intelectual,
un privilegiu spiritual, la orice apariție editorială.
Dar cu atât mai intensă va fi bucuria unui cititor
neinițiat, care abia îi descoperă cărțile, pentru că,
ajungând întâmplător la unul dintre titluri, va
avea nevoie și de celelalte, va deveni un călător
într-o lume a frumuseții.

Continuând metafora, întâlnirea cu cea mai
recentă carte semnată de Octavian Saiu,
Farmecul banalității. Un teatru de fiecare zi,
publicată la editura Nemira, în colecția
Yorick, este un prilej de a înțelege resursele
inepuizabile ale imaginației și înalta calitate
intelectuală a autorului. Afirmăm acest lucru
pentru că demersul creator în acest volum nu este
o simplă vizitare a unui autor dramatic sau a unei
opere teatrale, nu e un eseu teatral care schimbă
perspectiva prin care e analizată o experiență
artistică, altfel spus, nu e nimic din ce ne-am
aștepta. Octavian Saiu se apropie, folosind parcă
bagheta magică a unui vrăjitor în locul unui banal
instrument de scris, de cea mai misterioasă
dimensiune a artei: felul în care limbajul traduce
imagini. Obișnuim să spunem – frecvent și poate
fără să înțelegem neapărat fenomenul – că prin
intermediul limbajului traducem, construim 
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imagini, că fiecare dintre noi se definește prin
limbajul folosit, dar nu avem acces la mecanismele
prin care aceste procese au loc. E foarte posibil ca
această translație dintre semnificat și semnificant să
rămână ocultă gândirii umane, să fie una dintre acele
întrebări eterne la care nu putem da răspunsuri
asemeni celor specifice științelor exacte, iar atunci
devine cu atât mai necesară orice apropiere de acest
subiect. De altfel, menirea unui cercetător, ca și a
unui artist, este să dezvăluie, să facă invizibilul
vizibil.

Ȋn cartea prezentată, Octavian Saiu reușește să
descifreze felul în care anumite structuri lingvistice,
locuțiuni, elemente de paremiologie, ajung printr-
un proces stratificat, (trecând de la particular la
general, și apoi, printr-un parcurs invers), să
exprime, particularizeze o persoană sau situație. Iar
rezultatul acestui drum al limbajului
este o inepuizabilă sursă de teatralitate. Punctul de
plecare al autorului este opera lui Ion Luca
Caragiale, cel care ne definește ireversibil ca popor,
și arată apoi, treptat, cum anumite formulări devin
emblematice pentru o stare, cum mentalul colectiv
face imposibilă despărțirea dintre cuvânt și imagine.
Dacă acceptăm adevăruri simple, precum ideea că
fiecare este definit, și evocat, de o anumită expresie,
atunci parcurgerea cărții va fi o călătorie mai mult
decât incitantă spre a înțelege de ce se  întâmplă așa,
de ce există o teatralitate intrinsecă limbajului 
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și, mai mult, de ce ea diferă de la o limbă la alta.
Avem șansa să descoperim cum în jurul nostru și
în vorbirea noastră cea mai simplă, cotidiană, se
ascund semințele imaginarului. Verbe
cameleonice, Cultura cotidianului, Paradoxurile
simplității sunt capitole care descifrează, așa cum
aminteam anterior, acest proces extrem de
complex. Dar, poate, partea cea mai savuroasă a
cărții nu este preambulul teoretic, ci felul în care
sunt disecate, descompuse și recompuse, ca într-
un laborator, formule atât de banale precum „A
murit de moarte bună”, „Lasă-mă să te las”, „Ți-a
pus Dumnezeu mâna-n cap”, „Când ți-o fi lumea
mai dragă” și multe, multe altele, prin care ne
reconectăm cu un imaginar de care, probabil,
suntem doar parțial conștienți.

A face o recomandare de lectură este, de cele mai
multe ori, doar o dezvăluire a unor gusturi
personale, a unor apetențe elective, a
subiectivității, în ultimă instanță, dar Farmecul
banalității. Un teatru de fiecare zi este o carte a
bucuriei ce depășește granițele gusturile
individuale. E un eseu ce respectă în același timp
rigorile științifice și sensibilitatea artistică, iar
parcurgerea ei va aduce răspunsuri, dar și o
nesperată stare de bine, ca cea trăită atunci când o
anumită expresie echivalează cu revederea unui
vechi și prețuit prieten.

Ionica Pașcanu

Publicul festivalului este invitat în 2 iulie, la ora 13:00,
la Filarmonica de Stat Sibiu la lansarea volumului 
Farmecul banalității. Un teatru de fiecare zi 
                                                          de Octavian Saiu



Este curios cum arta stradală, în forma pe care noi o
recunoaștem astăzi, s-a născut dintr-o nevoie a
artiștilor antici de a-și perpetua în timp măiestria și
meseria. Vorbim despre o perioadă în care teatrul
fusese interzis, iar artiștii nomazi jucau clandestin
la colțuri de stradă, sau în orașe ce încă nu aveau
„Dumnezeu”. Și totuși, acești artiști, persecutați, dar
mai liberi decât toți oamenii la un loc, au făcut
trecerea de la Antichitate la Evul Mediu și au
contribuit la dăinuirea teatrului ca artă practicată
neîntrerupt, din cele mai vechi timpuri și până
astăzi.

Cu toate acestea, fiecare artist redescoperă teatrul
prin prisma propriei expresivități și a propriilor
valori. Dacă maestrul Mihai Mălaimare este cel care
a descoperit statuia vivantă ca o formă de expresie pe
care o înțelege și o poate interpreta ca nimeni altul,
sau dacă statuia vivantă, ca formă de teatru
atemporal, l-a găsit pe actorul Mihai Mălaimare
printr-o conjunctură fericită a sorții, nu vom ști
niciodată, însă o certitudine avem: în România
zilelor noastre, arta statuilor nevorbitoare, dar
vii, a fost ridicată la rang de poem de către Teatrul
Masca și de către fondatorul său, actorul Mihai
Mălaimare. Iar acum, tot el, învață cu bucurie noile
generații de actori, arta interacțiunii stradale și a
statuilor cu suflet.

Proiectul Moștenirea s-a născut din zbaterea
actorului care, trecut printr-o viață de revelații
scenice, ajunge la un preaplin. Și, cum teatrul
înseamnă dăruire necondiționată către public,
aceeași filosofie se traduce și la nivelul generațiilor
de artiști care învață, de multe ori, privindu-i pe
cei mai experimentați ca ei. Moștenirea este
ansamblul de învățături privind o formă autentică
și fără vârstă de teatru stradal, pe care artistul,
ajuns la apogeul carierei sale, le dăruiește
generațiilor tinere de studenți de la opt
universități cu programe de studii teatrale. De la
învățături privind principii bazice de mișcare și
privire, la sensurile ascunse ale construcțiilor de
personaje din dramaturgia lui Shakespeare,
aspectele profesiei de actor față în față cu publicul
în trecere al străzii au fost decodificate studenților
într-o serie de workshop-uri ce au dat naștere
unor structuri spectaculare atipice: fiecare
universitate participantă la proiect a generat o
scenă de 20-25 de minute, construită în jurul unei
supra-teme shakespeareiene cum ar fi: Sărutul,
Balul, Duelul. Aduse laolaltă într-un spectacol
colectiv, scenele propuse de maestru au dus la
construcția unei experiențe teatrale unice, capabile
să genereze catharsis. De ce este actorul, interpret
al statuii vivante, diferit de orice alt artist stradal?
Ei bine, tocmai datorită tehnicilor complexe care 
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stau la baza construcției personajului, atât la nivel
corporal, cât și la nivel de compoziție. Trecătorii,
aflați într-o stare de vulnerabilitate generată de
surpriza întâlnirii cu un spectacol de teatru în mediu
informal, sunt expuși la un flux energetic și
emoțional în mod inopinat, într-o situație în care
tăcerea personajelor transmite mai mult decât ar fi
putut în același context stradal să transmită vorbele
unor actori abia auziți.

Despre machiajul transformator și creator de iluzii,
realizat de artista Mirela Vescan, putem spune cu
certitudine că este cel puțin fascinant. Personajele
conturate în aceeași direcție cromatică devin unice,
tocmai prin accentele surprinzătoare care le
diferențiază. Toate acestea au constituit o experiență
nouă pentru studenții actori care pe această cale au
reușit să experimenteze în detaliu aspecte privind
imaginea, importanța culorii în scenă, despre
construcția și expresia unui costum și despre
expresivitatea non-verbală și impactul pe care aceasta
îl are în inima mulțimii.

„În aceste vremuri năuce în care, din păcate, este
prinsă și arta, această generație are o singură șansă:

să crească împreună” mărturisește artistul,
povestind despre întâlnirea dintre studenții la
actorie și cei de la scenografie, întâlnirea dintre
compozitori și artiști și, poate cel mai important,
întâlnirea dintre actori și actori. În urma
proiectului s-au creat prietenii, s-au născut idei
noi de proiecte, s-au luat în calcul dezvoltări
viitoare ale festivalurilor de statui vivante pe care
proiectul le-a inspirat. Însă continuitatea
moștenirii artistice lăsate de artistul Mihai
Mălaimare este departe de a fi adjudecată, întrucât
publicațiile, interviurile, expozițiile de fotografie
care au însoțit expunerea artistică din cadrul FITS
2023 ne vorbesc despre un artist complet a cărei
muncă nu s-a terminat încă, dar al cărui impact
asupra istoriei spectacolului românesc sporește de
la an la an și de la colaborare la colaborare. Fie ca
tinerii studenți să înțeleagă amplitudinea
fenomenului la care au fost părtași și fie ca ei să
bucure strada cu multe momente inspirate de
învățăturile artistului care acum ne-a lăsat
moștenire la toți amintiri pline de poezie și
plasticitate vizuală.

Doriana Tăut
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Una dintre cele mai complexe personalități
artistice din lume, care a realizat peste o sută de
spectacole de teatru și operă la cele mai mari
instituții de spectacole din Europa, ajunge astăzi
pe Aleea Celebrităților din Sibiu. Multi-premiată
în Marea Britanie, Germania, Rusia, posesoare a
Premiului Europa 2014, distinsă cu Ordinul
Imperiului Britanic și cu Medalia Președintelui
Academiei Britanice, Katie Mitchell primește
astăzi o stea pe Aleea Celebrităților din Sibiu,
pentru cariera excepțională de artist și profesor la
marile universități din Marea Britanie și Statele
Unite ale Americii.

Katie Mitchell

Stea oferită de:

Posesoare a peste treizeci de premii prestigioase în
zona dansului, directoare la Bienala de la Veneția
pentru Dans în perioada 2017-2020, Marie
Chouinard primește o stea pe Aleea Celebrităților
din Sibiu, pentru cariera de excepție ca autoare de
spectacole de dans, regizoare de film, de aplicații
pentru realități virtuale, de arte vizuale și instalații
– împreună cu compania care îi poartă numele.
Marie Chouinard este, de astăzi, pe Aleea
Celebrităților din Sibiu. Bine ai venit acasă!

Marie Chouinard

Stea oferită de:

Aleea Celebrităților - FITS 2023
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Una dintre cele mai premiate artiste din Spania și
din Europa, creatoare de dialoguri artistice cu
mari artiști ai lumii, precum Mikhail Baryshnikov
și Sidi Larbi Cherkaoui, María Pagés primește
astăzi o stea pe Aleea Celebrităților, pentru
unicitatea creației sale în zona flamencoului și a
poeziei mișcării. Dragă María, bine ai revenit la
Sibiu!

María Pagés

Stea oferită de:

Răsfățat al marilor festivaluri de teatru și film, din
Europa și din lume, directorul artistic al Teatrului
Național din Gent, și, de anul acesta, director
artistic la Wiener Festwochen, Milo Rau primește
astăzi o stea pe Aleea Celebrităților din Sibiu,
pentru cariera sa incredibilă de regizor și autor de
teatru, scriitor, regizor de film și animator artistic
în Europa și în lume.

Milo Rau

Stea oferită de:
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Sărbătorim împreună 30 de ani de existență a
Festivalului Internațional de Teatru de la Sibiu, 75
de ani de existență a Statului Israel și 30 de ani de
existență a Companiei de Dans Vertigo. Ce
bucurie să îi acordăm astăzi, pe Aleea
Celebrităților din Sibiu, lui Noa Wertheim –
lidera Companiei de Dans Vertigo, o stea, pentru
creația inegalabilă pe care a promovat-o de-a
lungul timpului în lumea dansului, în conexiune
cu comunitatea și cu mediul, cu ceea ce înseamnă
excelența și bucuria de a dezvolta o școală și o
companie în numele exemplarității. Dragă Noa
Wertheim, dragă prietenă, ai fost de șapte ori la
Sibiu! De astăzi Sibiul, împreună cu Aleea
Celebrităților, sunt casa ta!

Noa Wertheim

Stea oferită de:

Erou al construcției de punți între orașe,
comunități și țări, unul dintre cei mai mari
luptători pentru forța teatrului jucat în orice
spațiu, distins cu Premiul Europa și cu alte
nenumărate premii, Tiago Rodrigues, directorul
artistic al Festivalului de Teatru de la Avignon,
primește astăzi o stea pe Aleea Celebrităților,
pentru forța și libertatea de a crea evenimente
unice în toată lumea. De astăzi, între Festivalul de
la Avignon și cel de la Sibiu, avem o punte
trainică.

Tiago Rodrigues

Stea oferită de:
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Familia lui Milo Rau

Deși oarecum pusă în temă asupra subiectului, acum
câțiva ani am văzut filmul lui Haneke, Al șaptelea
continent, care prezintă o istorie similară, inspirată
dintr-un caz real din Austria, spectacolul Familie
(Ultima cină), parte a trilogiei intitulate Trilogy of
Private Life, scris și regizat de către Milo Rau, este
„un pumn în stomac”, ce tratează apropierea intimă
de moartea prin sinucidere, instrumentând septic,
tulburător, prin intermediul ficțiunii, un fapt divers
real, sinuciderea unei familii de patru persoane din
Calais, în 2007. Reprezentația, printr-o distribuție
impecabilă, ne lasă să intrăm, prin imagine și sunet,
în intimitatea unei familii, să asistăm la traiectoriile
personale ale celor care experimentează moartea și
dispariția, printr-o propunere performativă concretă,
care șterge limitele dintre ficțiunea teatrală și
realitate, cu un impact mai mult decât puternic
asupra publicului. Familie abordează ficțional
sinuciderea prin recursul la un fapt-divers care-i
conferă, astfel, o complexitate multiplicată, fiind
vorba despre sinuciderea colectivă a membrilor unei
aceiași familii, aparent perfect integrați social,
fără un trecut problematic, fără traume aparente.
Dacă ar fi să căutăm înspre zona filosofică, Camus,
în Mitul lui Sisif, afirma că „Exista o singură
întrebare filosofică și aceea este suicidul. Să decizi
dacă viața merită trăită sau nu, iar toate întrebările
derivă ulterior din aceasta.”, dar nici tot recursul la 

filosofia existențialistă nu ar putea explicita
un asemenea gest, iar, poate, cea mai tulburătoare
parte a montării lui Milo Rau este absența oricărei
intenții morale, explicative sau justificative.

Ni se prezintă o familie „nucleară”, cum ar spune
un sociolog, o familie simplă și conjugală,
normală, formată din doi părinți și două
adolescente, doi câini, cu o existență domestică
confortabilă în casa lor modernă, cu curte și terasă.
Cuplul parental pare să aibă ceva probleme
funcționale, dar nimic grav, totul este înscris în
perimetrul normalității cotidiene: semnele reușitei
sociale, semnele unei vieți comune exemplare,
fotografiile pe care mama le lipește pe peretele din
sala de baie la începutul spectacolului sunt mai
mult decât evocatoare. Mama este inteligentă și
cerebrală, tatăl este sau a fost un actor destul de
celebru, un fost șef-bucătar care gătește cine
delicioase familiei. Fata cea mică recapitulează
lecțiile de engleză cu ajutorul surorii celei mari,
totul lasă să se întrevadă banalitatea unei alte seri
în familie, cu obișnuințele fiecăruia. Și totuși...

Tema sinuciderii se infiltrează destul de devreme
în economia reprezentației, sub forma unui
testimonial livrat frontal de către sora cea mare.
Într-un spațiu din avanscenă, mai îndepărtat de 
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recreerea coconului familial, ea vine să depună
mărturie, cu chipul strâns în planul fix al unei
camere de filmat a cărui flux video este reluat pe
ecranul mare ce întregește scenografia, despre
gândurile ei suicidale, despre modul în care s-a
deschis în fața anturajului său. Chiar dacă nu am citit
foia explicativă găsită pe scaun în sala de spectacol,
în acel moment înțelegem care este miza
reprezentației, și aidoma ca în tragedia greacă,
finalul este ineluctabil: în acea seară, întreaga familie
își va găsi sfârșitul. 

Milo Rau recreează ultima seară a acestei familii a
cărei normalitate este doar aparentă: ne propune,
într-un stil secvențial, filmic, propria lectură a
dramei, circumstanțele exacte ale morții și
motivațiile familiei de la care s-a inspirat nefiind
cunoscute cu certitudine. Pentru public, tot ce este
propus pe scenă, de la cele mai mici gesturi, la cele
mai intime cuvinte și gânduri, este interpretat dintr-
o perspectivă anticipativă care răstoarnă ordinea
firească: cunoașterea faptelor înainte de realizarea
lor, iar finalitatea deznodământului este o certitudine
ce nu are cum să devieze de la consumarea sa
iminentă, ce duce automat la o serie de întrebări
despre motivația, despre justificarea unui asemenea
gest. Această conștientizare ante-factum a unei stări
de rău agonizante se raportează în mod direct la

 ceea ce, atât personajele, cât și referenții din
realitate, membrii familiei reale care s-au sinucis,
au resimțit în acea ultimă seară, senzație vecină cu
un vertij emoțional și organic greu de stăpânit
chiar și pentru cei mai tari dintre noi. Acest efect
este cu atât mai puternic, cu cât Milo Rau
distribuie patru membri ai unei adevărate familii:
tatăl, mama, fiicele, câinii, toată această lume,
intim și concret legată de viața de zi cu zi,
interpretează, seară de seară, pe scenă, actul de a
muri mână-n mână, într-un gest cu atât mai
absurd, cu cât este imposibil de conceput rațional
și emoțional. Violența finală a actului spânzurării,
atât de rece și de minuțios organizat în ultimele
minute ale spectacolului, live, în direct, în fața
publicului, este de nesuportat. Trucajul folosit este
admirabil în veridicitatea sa, iar violența imaginii
îi forțează cumva pe spectatori să facă față concret
acestui nod tragic, aproape metafizic care
mocnește în interiorul acestei familii. Poate chiar
mai abisală, mai vertiginoasă, violentă pe un alt
plan, este scena care precedă momentul
sinuciderii, în care mama încearcă să forțeze fizic
pe una dintre fete să participe la acest act final:
aceasta se zbate, își lovește mama, dar, în cele din
urmă, se va alătura din proprie voință celorlalți
membri ai familiei.

Diana Nechit
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Întreg dispozitivul scenic, de la minuția cu care
este recreată casa, într-un demers aproape
voyeuristic pentru public și care nu mai este la
adăpostul celui de-al patrulea zid pe care
confesiunile fetei celei mari l-au fisurat, ultima
cină gătită în direct și servită sub ochiul rece și
impersonal al camerei de filmat care ne
retransmite toate gesturile din cotidian, dar și
toate gesturile morbide ale pregătirii acestui ritual
final (depozitarea în cutii a tuturor obiectelor
personale, verificarea gazului, a electricității,
scrierea unui bilet de adio care nu exprimă nimic
decât regretul de a-i supăra pe cei rămași etc.)
toate converg înspre acel climax care ne
zdruncină frontiera dintre viață și moarte. Privirea
multiplă a camerelor de filmat sparge intimitatea
acestui huis-clos fără a aduce nicio iluzie a unei
salvări posibile. Printr-o rețea fin reglată de
unghiuri de vedere, de planuri captate, imaginile
transmise ne arată clar că nimic anormal,
spectaculos, nu se va întrezări în cadrul acestui
proces de observație minuțios și constant. Acestea
nu fac decât să documenteze, să arhiveze cu o
precizie chirurgicală fiecare element al ritualului,
cea mai fină expresie a chipurilor, iar microfoanele
captează, pentru a le amplifica mai apoi, puținele
vorbe pronunțate – vocile off care transcriu
monoloagele interioare ale personajelor sunt mult
mai disertive fără a fi justificative sau măcar
explicative.

Milo Rau experimentează tehnica anti-telereality-
show-ului, totul este dezvăluit și captat, dar nimic
din ceea ce este esențial nu pare să transpună în
urma investigării materialului filmat. Această
reconstrucție a unui dezastru intim este foarte
bine redată scenic și ne confruntă cu o serie de
întrebări inconfortabile, iar dacă, în mod
fundamental, teatrul ne ajută să trăim prin expresia
frumuseții care ne înconjoară, este
mai mult decât evident că o poate face și prin
libertatea de a vorbi despre moarte, în
așa fel încât să o putem, dacă nu accepta, măcar
interioriza.
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Când teatrul pentru copii nu este doar pentru copii

Un spectacol pentru copii este, în cele mai multe
cazuri, primul contact pe care cei mici îl pot avea
cu lumea teatrului. O primă întâlnire care se
dovedește a fi definitorie pentru relația pe care
aceștia o vor dezvolta (sau nu) cu universul artelor
performative ca adolescenți și, mai târziu, ca
adulți. Așa că, pe umerii creatorilor de teatru
pentru copii, stă o responsabilitate uriașă, poate
una chiar mai mare decât cea pe care o au față de
publicul adult, cu un apetit de consum teatral ceva
mai nuanțat. În același timp, cred că e important
să ținem minte că spectacolele create astăzi pentru
publicul tânăr și foarte tânăr contribuie activ la
formarea publicului de mâine.

Tocmai de aceea, mă bucură nespus de mult
întâlnirile cu spectacole precum Istoria muzicii
pentru copii (și părinții lor). Producția Trupei de
Marionete a Teatrului Clasic „Ioan Slavici” din
Arad propune o călătorie în timp prin cele mai
importante momente din istoria muzicii, menită
să împrietenească publicul tânăr cu unii dintre cei
mai mari cântăreți și compozitori din lume.
Povestea creată de regizorul Cristian Ban are în
centru șapte călători-mânuitori (Adina Doba,
Lenuța Dorobanțu, Izabela Cotescu, Lăcrimioara
Szlanko, Sorin Dorobanțu, Mircea Moș și Cristian
Bordaș) veniți dintr-o altă galaxie, care aterizează
pe planeta noastră și încearcă să o cunoască prin
intermediul artiștilor care au creat istorie în
muzică. Astfel, aceștia se întâlnesc cu W. A.
Mozart, Maria Tănase, Louis Armstrong, Elvis
Presley, David Bowie, Amy Winehouse și Janis
Joplin, descoperind, rând pe rând, hit-urile
muzicale care i-au consacrat – de la Inimă
nu fi de piatră și I go back to black la What a
wonderful world și Space oddity. Se râde mult în
călătoria pe care copiii și părinții lor o fac
împreună cu personajele. Fiecare dintre ele are o
personalitate clar conturată, inspirată din biografia
reală a cântăreților, dublată de momente muzicale
și coregrafice dinamice. În ajutorul celor șapte
personaje principale vine Paul Tonca, cel care
creează muzica live din spectacol, sarcină care nu
se dovedește a fi deloc ușoară - există momente în
care este nevoit să cânte cu o mână la pian și cu
cealaltă la cajon, iar sunetele pe care le produce
trebuie să fie întotdeauna sincronizate perfect cu 

mișcările marionetelor. Însă rezultatul este unul pe
măsură, căci universul muzical pe care reușește să
îl construiască live, de unul singur, acoperă câteva
secole întregi de istorie a muzicii și creează o
conexiune puternică între scenă și sală.

Pe lângă elementul muzical, care funcționează
perfect ca liant între generații și care reprezintă
principalul motor al spectacolului, unul dintre
primele lucruri care te iau prin surprindere la
Istoria muzicii pentru copii (și părinții lor) este, fără
îndoială, dimensiunea vizuală a spectacolului.
Marionetele create de Claudiu Ionescu și pictate
de Oana Micu au o expresivitate pe care o
întâlnești rar în teatrul de animație. Sunt atât de
atent construite încât nu te mai saturi să le privești
și încerci să le descoperi fiecare detaliu. Iar
costumele și decorul create de Irina Chirilă
creează un univers fluid și luminos, cu o
amprentă vizuală și cromatică impresionantă.

Una dintre constantele montărilor lui Cristian
Ban este dimensiunea educativă pe care regizorul
încearcă să o integreze în demersurile sale.
Neîncercând să fie nicidecum didactic, reușește să
creeze momente în care publicul este familiarizat
cu lucruri pe care s-ar putea să nu le fi cunoscut
înainte de a intra în sala de teatru. În Istoria
muzicii pentru copii (și părinții lor), pe lângă
melodiile celor șapte cântăreți, pe care copiii le
descoperă (cel mai probabil) pentru prima oară,
aceștia au ocazia să afle și cum arătau în trecut
aparatele cu ajutorul cărora oamenii obișnuiau să
asculte muzică – gramofonul, pick-up-ul, radioul
și ceva mai recentul televizor. Învățarea se
produce astfel în mod organic și totodată
distractiv pentru cei mici, iar succesiunea
momentelor are un ritm suficient de alert pentru
a-i ține atenți pe tot parcursul spectacolului.

Cei șapte actori-mânuitori sunt prezenți,
charismatici și au o energie aparte, care îi
cucerește rapid, deopotrivă pe cei mici și pe
părinții lor. Privind reacțiile celor din sală, printre
cântece fredonate și momente spontane de dans
pe culoarele teatrului, am văzut mulți copii care se
aplecau încet spre urechile părinților lor,
punându-le întrebări despre personajele de pe 
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cred că teatrul reușește să se transforme într-o
experiență. Și este cu adevărat îmbucurător să
descoperi spectacole de animație cu abordări
proaspete și inedite, care, deși se adresează în
primul rând publicului tânăr, reușesc să
funcționeze la fel de bine și pentru publicul adult.

Daria Ancuța
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scenă. Cred că exact asta s-ar putea să fie una
dintre cele mai importante mize ale spectacolului
– dialogul. A devenit deja un clișeu ideea că
muzica poate aduce oamenii laolaltă, indiferent de
limbă sau de vârstă. Însă atunci când un spectacol
de teatru pentru copii folosește muzica pentru a se
transforma într-un prilej de dialog între generații, 



Mama mea este țesătoarea ploii

Intrarea într-o biserică sau, în cazul de față, o
catedrală, înseamnă o vizită în Casa Domnului.
Spunem deseori acest lucru, dar e posibil ca rareori
să-l și conștientizăm. Catedrala Luterană
Evanghelică „Sfânta Maria” din Sibiu te obligă însă,
prin frumusețea și măreția sa, la o reculegere
sufletească, la o încercare de reconectare cu latura
spirituală pe care, deseori, în lupta cu obstacolele
imediate ale vieții, o ocultăm sau, mai direct, o
alungăm.

Este aproape o impietate să vorbești despre
scenografie, mișcare scenică sau alte dimensiuni
specifice unui spectacol teatral, în condițiile în care
orice imagine dintr-un astfel de spațiu e încărcată de
sacralitate, de grația divină. Și totuși, actorii Secției
Germane a Teatrului Național „Radu Stanca” din
Sibiu (Daniel Bucher, Johanna Adam, ali Deac,
Fabiola Petri, Daniel Plier, Benedikt Hafner) au
reușit ceva ce părea improbabil: să îmbine
religiozitatea locului cu ludicul ficțiunii dramatice.
Iar spectatorul a plecat fericit pentru că a fost parte
dintr-un moment atins atât de grația divină cât și de
bucuria artei.

Poate unul dintre câștigurile cela mai reale ale
spectacolului Inimă de tâmplar: Povestea unui sas 

transilvănean a fost muzica live, corul fiind o
rememorare, pe de o parte a corului antic, cel care
susținea sau acuza personajul în luptele sale
inițiatice, dar, pe de alta, și o reafirmare a
specificului unui astfel de cadru – incinta unei
catedrale – respectiv, conectarea cu
transcendentul. Iar această conectare a fost
valorificată de textul dramatic, regizat de Sarah
Brown, care nu numai că a adus un strop de
frumusețe și bucurie printr-un final fericit, într-o
lume contemporană atât de nefericită, dar a și
reușit să ne conecteze cu trecutul și tradițiile.
Povestea tâmplarului ce vine într-o comunitate și
îi schimbă perspectiva asupra binelui și răului,
împăcând inimile tuturor, are și o valoare de
regăsire a elementelor definitorii unui spațiu,
geografic și cultural deopotrivă. În fața
spectatorului se desfășoară istoria breslelor dintr-
un sat transilvănean (breasla tâmplarilor, a
măcelarilor, a fierarilor) fiecare fiind responsabilă
cu păstrarea mândriei meseriilor. Iar tânărul
tâmplar orfan, care pretinde că mama sa este
țesătoarea ploii, adică poate ajunge la ea oricând
își dorește, și singurătatea nu mai este, sunt nicio
formă, singura sa opțiune, aduce un real sentiment
de comuniune între toți acești membri ai societății
dintr-un îndepărtat secol al XIV-lea.

18 APLAUZEAPLAUZE



Ceea ce își dorește tânărul tâmplar este să aibă
dreptul de a lucra lemnul, ale cărui esențe nu mai
au niciun secret pentru el, știe exact din ce fel de
lemn este inima fiecăruia, mai blândă sau mai
rigidă, dar și de „a fi doi”. Nu putea exista o
formulare mai plastică sau mai fericită a ceea ce ne
dorim cu toții permanent de-a lungul vieții,
anume șansa noastră la iubire. Tâmplarul reușește
să își găsească jumătatea în persoana celei care
plămădea pâinea comunității, iar uniunea lor nu
putea fi mai simbolică de atât, din moment ce
inima tâmplarului era „bună ca pâinea caldă”.

Oricât de speculative ar părea următoarele
observații, conotațiile religioase ale piesei nu pot fi
neglijate, astfel încât calitatea de tâmplar a
personajului principal amintește de Iosif, soțul
Mariei și tatăl lui Iisus. Un astfel de om nu putea
să aibă decât o inimă generoasă, iubitoare, naivă
în fața tuturor relelor, pentru că numai așa ne-am
putut împărtăși noi, de-a lungul secolelor, de
grația divină. Privind din această perspectivă,
propunerea regizoarei se dezvăluie ca fiind
profundă, de o complexitate ce depășește
simpla poveste a unei comunități săsești. Se
circumscrie deopotrivă unui spațiu local, și
nevoii de a recupera trecutul, dar și dimensiunii
generale, a existenței modelelor prin bunătatea și 

Ionica Pașcanu
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frumusețea cărora se poate schimba o lume. Dacă
și-a atins sau nu scopul este doar menirea
spectatorilor să decidă, iar aceștia au aplaudat
minute întregi, copleșiți și de natura locului în
care se găseau, dar și de bucuria unui spectacol
strălucitor ca o sărbătoare.

Jocul dintre real și imaginar (suprapunerea
planurilor temporale) este permanent și nu
știm când și dacă tâmplarul este într-un dialog,
sau într-un vis, atunci când vorbește cu mama sa,
care i se adresează dintr-un punct mai înalt,
sugerând altă sferă. Mai mult el reușește să-i
înflăcăreze pe toți locuitorii, să le dea încredere în
calitățile lor, așa cum este, de exemplu, cazul
agricultorului, cel care îi mărturisește că iubește
mai presus de orice pământul, (din care venim și
în care ne întoarcem), inventând tot felul de
unelte agricole prin care să îl pună valoare.

Fiecare trebuie să își răspundă la întrebări
definitorii pentru natura umană: „cine sunt?”,
„care este rolul meu în lume?”, dar și altele, iar
spectacolul reușește să ne ajute în această
descifrare. Suntem parte dintr-o tradiție, pe care
trebuie să o respectăm, ajutându-i pe toți cei din
jur să înflorească, să se bucure, sau doar să se simtă
iubiți.



Toți suntem victime, toți suferim

„Nu trebuie să știm de ce urâm atâta timp cât
cunoaștem ura”. Ce se ascunde în sufletul unui
criminal? Ce anume îi determină pe aceștia să
ucidă cu sânge rece? Ce, mai exact, le trece prin
minte? Ce resorturi se ascund în spatele unui
criminal? Oare doar oamenii care le cad pradă pot
fi numite victime? Direct sau nu, spectacolul
Mass, regizat de Andrei și Andreea Grosu, după
un text de Fran Kranz, încearcă să răspundă la
aceste întrebări. Povestea din ramă este
următoarea: două familii organizează o întâlnire la
câțiva ani după ce un accident cumplit a avut loc.
Subiectul de discuție îi are în centru pe cei doi
copii ai familiilor respective care au decedat
(unul dintre ei a fost omorât de către celălalt în
urma unui school shooting, iar cel de-al doilea s-a
sinucis din cauza gândurilor negre care au ajuns să
îi inunde mintea). Dezbaterea dintre cele două
familii are loc la o masă. Întâlnirea are un singur
scop: toți vor să se vindece. În afară de întrebările
pe care le-am enumerat la început, spectacolul
chestionează alte două teme ale societății
contemporane: problema deținerii de arme
(problemă ce este mai importantă pentru familia
victimei) și cea a sănătății mintale (care este mai
importantă pentru familia agresorului).

În ceea ce privește decorul, în spațiul scenic avem o
masă rotundă cu patru saune, iar deasupra o
construcție ce imită o boltă bisericească.
Circularitatea are legătură cu simbolistica cercului.
Aici, putem spune că tot ceea ce stă sub semnul
cercului face trimitere la întreg, la completitudine.
La faptul că adevărul nu poate fi cunoscut în
totalitate decât atunci când aflăm ambele versiuni
ale poveștii... Astfel, demarcația dintre agresor și
agresat, ucigaș și ucis nu mai pare așa de clară. Prin
bolta bisericească deja amintită, fixată deasupra
mesei, prin ea pătrunde singura lumină din
spectacol. Acest tip de ecleraj (lumina căzând din
tavan) conferă spațiului scenic un efect de
intimitate.

Cât despre personaje, după cum am spus, avem
două cupluri: părinții lui Evan (copilul împușcat) și
cei ai lui Hayden (cel care s-a sinucis după ce a
comis această faptă). Încă de la început, nu este
foarte clar de ce parte a baricadei se află fiecare
familie, dar acest mister se risipește după 30 de
minute. Identitățile iese la iveală. Aflăm cine sunt
părinții agresorului și cine sunt cei ai agresatului.
Ambele familii vor să se ajute, într-un efort
terapeutic comun, prin intermediul acestei discuții 
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cu efect cathartic. Dar vindecarea nu se poate
produce, nimeni nu poate scăpa de teribila
încărcătură emoțională, de vinovăție, de revoltă.
Oare Hayden nu este, în ciuda a tot ceea ce s-a
întâmplat, doar un copil? Oare ar trebui să sufere?
Asta se întreabă părinții lui (Richard și Linda).
Istoria familială le inundă judecata. Nu sunt în
stare să observe problemele severe ale propriului
copil, depresiile lui și fuga de ceilalți. Nu
sunt în stare să vadă, cu adevărat, comportamentul
problematic al viitorului ucigaș. El a fost trecut cu
vederea de către părinți din prea mult devotament
și atașament. De cealaltă parte, părinții lui Evan
(Jay și Gail Perry) nu împărtășesc același punct de
vedere. Îndurerați de moartea propriului copil, în
ochii lor, Hayden este doar un criminal ce a furat
niște arme și a confecționat o bombă cu bună 

știință, doar pentru a face rău. Ura le-a invadat
viața ambelor familii. Istoria și trecutul frumos le
împiedică vederea obiectivă asupra evenimentelor.
Altfel spus, distingem, în clar-obscurul scenei și al
sălii, un spectacol despre orbi: „Viaţa-ntreagă
oamenii sunt orbi” (Goethe). Totuși, finalul aduce
o nesperată împăcare. „Toți suntem victime, toți
suferim”, par să concluzioneze cele două personaje
ce, la final, au puterea de a se înțelege reciproc și
de a trece (oarecum) cu vederea cele întâmplate.
Cele două familii trec printr-un carusel de emoții
(de la furie și durere, la înțelegere și consimțire).
În acest elaborat joc al iertării, cele două familii
caută un țap ispășitor, povești care să justifice
anumite comportamente, dar și răspunsuri încă
nescoase la lumină.

Alin Gîrbu
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Visul. Reactorul de creație/reacție

Propunerea celor de la Reactor este, mai înainte
de orice, o recuperare estetică, programatică, a
unei stări de fapt problematice, a unui nucleu de
tensiuni și pulsiuni din școlile vocaționale de
teatru din România, instrumentată și descompusă
mai întâi jurnalistic, documentată, pe alocuri
anchetată și redefinită artistic, teatralizată prin
această abordare necesară, cathartică sau reactivă,
de către Reactorul de creație și experiment
clujean, laborator al unor dintre cele mai
experimentale proiecte teatrale actuale. Înainte de
a fi un discurs programatic, reactiv, spectacolul
este și unul meta- teatral, referințele scenice la
montarea textului shakespearian, Visul unei nopți
de vară, element necesar, obligatoriu al parcursului
curricular în Arta actorului fiind evidente.
Punerea în scenă a Visului... devine pretextul
exprimării unor alte forme de visuri, dintre care
cel mai pregnant este acela al aspirației de a intra
într-o școală de teatru de prestigiu, de a se forma
ca actor, de a activa în domeniu, vis neîmplinit de
cele mai multe, ori sau care capătă o turnură cel
puțin nedorită. Dar poate, pentru a nu conchide
într-o cheie pesimistă, cel mai important vis este
acela al speranței, al încrederii, nu oarbe, ci
exigente, alerte, în valența terapeutică a
adevărului, a recunoașterii, identificării și
soluționării acelor accidente care se interpun între
acești tineri și împlinirea visului lor cel mai ardent.

Convenția montării se folosește de resursele
musicalului pentru a reproduce teatral tema
abuzului și hărțuirii de orice tip, de la cea sexuală
la cea psihică, în școlile vocaționale din România.
Dincolo de intenția subliminală de a ilustra noua

 marotă a spectacologiei românești, musicalul,
recursul la acest cadru formal presupune un racord
foarte bun, la nivelul construcției spectaculare, între
momentele de meta-teatru preluate din textul
referentului teatral, de discurs civil, în proză, și
intervențiile contrapunctice sau de susținere corale.
Astfel, planurile artistice puse în scenă se decupează
firesc prin acest artificiu: momentele de curs, de
repetiție, „lucrul la spectacol” alternează cu
momentele de pauză dintre repetiții care reflectă cel
mai bine atmosfera de pe holurile școlii, din sala de
clasă, acele momente ale unei intimități partajate,
consumate în fața automatului de cafea, la țigara din
curtea școlii sau chiar la fereastră și la care avem
acces prin aceste inserturi, uneori atât de veridice,
de recognoscibile. La acestea se adaugă
expresivitatea song-urilor, intonate fie de către cei
șase protagoniști (actori profesioniști), fie de către
cor (studenți ai anului II la actorie) care reiterează,
punctează, vivifică acțiunile și conflictele, situațiile
care se instaurează între personaje, într-o coerență
și armonie vocală deosebită, perfect integrate în
decupajului scenic. 

Spectacolul este o creație colectivă a unui grup
impresionant de tineri actori, coordonată scenic de
către regizorul Dragoș Mușoiu, pe baza unui text
scris de către Alexa Băcanu pe baza unei ample
acțiuni de documentare, de anchetă jurnalistică
realizată în mai multe școli vocaționale din țară.
Această extensie documentară și documentată
conferă veridicitate, dar și, în egală măsură, acel
sentiment al angajării, al unei responsabilizări
iminente care ne privește pe toți, actanți și
spectatori deopotrivă.
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Construcția scenică este bine ancorată, încă de la
începutul reprezentației, prin delimitarea liniei
dintre realitate și ficțiune: actorii se prezintă fiecare
dintre ei, unii cu numele lor, alții și cu numele lor,
dar și cu cel al personajului incarnat, convenția
teatrală fiind astfel propusă încă de la început, dar și
prin stabilirea unor biografeme, ale unor istorii
personale ale personajelor de pe scenă. Astfel, încă de
la început empatizăm cu fiecare dintre tinerii
actanți/personaje prezente pe scenă, ne familiarizăm
cu poveștile lor, cu particularitățile lor, cu visurile și
aspirațiile lor, această scenă introductivă pregătind
cadrul în care se vor dezvolta liniile de forță ale
rechizitoriului de mai târziu. Odată stabilit contextul
și miza scenică, câteva linii directoare se conturează
prin transpunerea a două povești centrale: cea a lui
Noemi și cea a lui Narcis, a Iuliei și a lui Robi, care
reproduc sensibil, acid, cu revoltă asumată, tarele și
abuzurile concentrate în story-urile lor. Poate cea
mai puternică scenă, aș spune chiar invazivă prin
duritatea ei, este acea în care Noemi își pune
întrebări legate de propria ei percepție, de modul în
care „comportamentul” ei ar putea declanșa sau
influența reacții neapropriate, dacă nu cumva violul
din partea profesorului, tacit acceptat de către grup,
de către „familia clasei”, este o consecință firească a
unei atitudini provocatoare, în care femeia este
mereu stigmatizată, ridiculizată și respinsă uneori
chiar de anturajul instituțional din care face parte.
Oare cât de subțire este linia de demarcație dintre
discursul aluziv, complimentări și referințe la 

Diana Nechit
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 și atingeri mai mult sau mai puțin accidentale,
voalate și trecerea la acțiune? Oare de câte ori nu
am tratat cu umor, cu complicitate asemenea
gesturi? Toate aceste întrebări păreau să
scurtcircuiteze sala, scena, alături de refrenul
obsesiv al song-ului: „Corpul meu nu e al meu/
Corpul tău nu el al tău.”

Pretextul lucrului la spectacolul Visul..., obligo al
claselor de Arta actorului, devine un moment de
reflecție scenică asupra ideii de nuditate, de
sexualitate scenică, de acea „depășire a limitelor”
care a devenit un fel de falsă condiție sine qua non
a calității prestației artistice. De fapt, întreaga
construcție scenică înlătură tabu-uri,
deconstruiește practici și metode de lucru,
compromise deja la nivel european, internațional,
dar care la noi persistă în virtutea unei inerții de
tip „pe vremea mea”, „voi ați distrus teatrul” și alte
sintagme atât de frecvente, atât de des auzite în
actualitatea noastră teatrală și instituțională.
Instanța „maestrului absolut”, imaginea mitică a
autorități supreme a profesorului „pater familias”,
ritualurile de inițiere, de dezinhibare, de racordare
intimă la grup, sunt doar câteva practici și imagini
ale unui parcurs toxic, ale unei agresiuni fizice și
psihice constante la care, din păcate, se aderă de
cele mai multe ori printr-o acceptare tacită a unui
mod de lucru „care dă roade”, sau a eternului și
resemnatului „așa am lucrat și noi și nu am pățit
nimic”.








