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spectacolul lui Robert Wilson începe 
cu trei feluri de zgomote și vrobește 
despre mai mult de trei feluri de tăceri. 
Cuvântul este văzut aici fie ca o risipă, 
fie ca o neputință; se arată a fi inutil 

în fața esenței și măreției nerostitului. Doar în 
zgomotul începutului și zgomotul aplauzelor 
finale încă un personaj, îmbrăcat în negru, își 
face apariția. Un personaj straniu, cu monoclu, 
care amintește fie de moarte, fie de imaginea 
unui John Cage reconstruit. Decorul este 
minimalist și, în același timp, o componentă 
organică. Cuvintele, literele mari scrise pe 
panouri nu mai reprezintă nimic. Sunt tăiate, 
cropate, frazele par că se ascund unele într-
altele. Hârtiile împrăștiate pe jos, masa albă, 
personajul îmbrăcat în alb, teancul de foi închis, 
patul alb de lângă și personajul negru care face 
grimase, în stil wilsonian,  spun ceva despre 
timp și despre oprirea acestuia. Spectacolul 
încearcă să desființeze conceptul de timp. 
Ne amintim replica care se repeta în Sonetele 
regizate tot de către acest regizor (Sonetul 43): 
„mai bine văd când ochii mi-i închid.” Ieșirea 
din sensul comun înseamnă intrarea într-un alt 
tip de sens. Decupajul gramatical vine să arate 
acest nou sens întru deconstructivism. Este 
un text post-modern deconstructivist, care, 

II Isabela Văduva

Scheletul structurii
despre nimic

:: FITS 2017 MIHAELA MARIN

în primul rând, pune sub semn de întrebare 
limbajul, arătând cum acesta poate deveni un 
simplu eșec al comunicării verbale. Regizorul 
avangardist Robert Wilson descentrează 
limbajul în favoarea imaginilor, compozițiilor, 
cromaticilor, luminilor, liniilor și a mișcărilor.  
„Tăcerea este un omagiu pe care cuvântul îl 
aduce spiritului” spunea  Lavelle.  John Cage 
aduce un omagiu tăcerii, iar Robert Wilson un 
omagiu lui John Cage, adică tăcerii și spiritului 
totodată. Tăcerea este cea care desăvârșește 
cuvintele, ea fiindu-le ecoul și ecoul întregii 
conversații. Este o chestiune de dozaj, căci 
tăcerea fără scop este la fel de insuportabilă 
ca vorba spusă fără rost. Textul lui John Cage 
amintește de Poetica spațiului a lui Gaston 
Bachelard, de spațiul descris de către cel din 
urmă ca fiind poetic prin întinderea sa nelimitată 
în care putem intra odată sustrași din realitatea 
primă. Este vorba despre expansiunea spațiului 
intim care schimbă finitul în infinit. Una dintre 
modalitățile de a ajunge la acest spațiu subiectiv 
este aceea de a face apel la tăcere. Repausul 
devine atunci o vibrație fericită. Există pe de-o 
parte, tăcerea care provoacă o neliniște; tăcerea 
angoasantă, care se dorește a fi înlăturată, 
și, pe de altă parte, tăcerea care se impune ca o 
binefacere. Robert Wilson jonglează între cele 

două cu o dibăcie curajoasă, tăcerea lui oscilând 
între o angoasă a lumii și o consolare a spiritului. 
Când calmă, când iritantă, când amândouă, 
când nici una, spectacolul capricios se înscrie 
pentru aceasta într-un soi de teatru experiment. 
Este, în cele din urmă, o lectură metadiscursivă 
despre lectură, despre sens, despre structură. 
Aduce în discuție și locuirea, locuirea care se 
realizează la oameni dinlăuntru. Temele sunt 
filosofice și metafizice totodată. Tăcere în decor, 
tăcere în muzică, tăcerea în cuvânt, tăcerea în sens, 
tăcerea în materie, tăcerea ca transcendență.

Ceea ce rămâne este un soi de schelet pe care 
putem clădi structura a ceva anume. Avem 
Forma. Discursul despre nimic este structurat, 
însă ultima parte se blochează și se reia 
obsesiv. Așadar, structura devine și ea zadarnică. 
Puterea rămâne aceea a lucrurilor nerostite, 
cele care nu există sau cele care ar fi putut 
exista: singura care tronează în prelegerea 
despre nimic. Rămâne forța întrebărilor și este 
minimalizat orice tip de răspuns sau afirmație. 
Întreaga scenă devine asemănătoare pajiștii 
Formelor Pure platoniciene, acolo unde toate 
se nasc pure și originale, acolo de unde Omul 
s-a desprins. În așteptare, acolo, toate copiile și 
greșelile ar face mai bine să tacă.  
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d
incolo de valoarea dramaturgică a 
unui text emblematic pentru teoriile 
absurdului, dincolo de importanța 
unui dramaturg care a amprentat 
istoria teatrală a Europei, spectacolul 

La cantatrice chauve  al celor de la Théâtre de la 
Huchette, în regia lui Nicolas Bataille - spectacol 
care a deschis Sezonul francez la FITS - are o istorie 
de 60 de ani și continua să dețină recordul mondial 
pentru prezentarea continuă a aceluiași spectacol 
pe aceiași scenă, cu peste 2,5 milioane de spectatori 
de-a lungul timpului. În Franța, spectacolul a 
devenit un obiect teatral în sine, „o instituție” 
pentru toți cei ce se apropie de teatrul ionescian 
și totalizează mai bine de 18.000 de reprezentații.  

Spectacolul a obținut câteva premii și distincții 
importante, cum ar fi, Medaille de Vermeil de la 
Ville de Paris, în 1996 și prestigiosul Prix Molière d’ 
honneur, în 2000.

Prima lectură publică a textului ionescian a avut loc 
într-o cafenea de pe Boulevard Saint-Michel, în fața 
unui grup de actori entuziaști, de către regizorul 
Nicolas Bataille, pe vremea aceea, un tânăr director 
de trupă. După refuzul de a fi primit la Comedia 
Franceză, textul pe care Ionesco l-a scris pornind 
de la metoda Assimil de învățare a limbii engleze, 
L’ Anglais sans peine, urma să fie pus în scenă de 
Nicolas Bataille și trupa sa. Frazele, gata construite, 
aliniamentul lor pe verticală descriu o lume pre-

fabricată surprinsă în dereglarea ei primordială, 
cea a limbajului, a comunicării. Ionesco a scris 
astfel o parodie a teatrului însuși, un text despre 
improbabilitatea comunicării, un anti-text teatral ce 
bruiază circuitele unei reprezentări convenționale 
a cotidianului nostru social și teatral.

Primele repetiții ale montării lui Bataille, la care 
a asistat și dramaturgul, au durat cinci luni. 
Înspre finalul lor, Ionesco a avut ideea de a face 
o reprezentație cu public, într-un salon parizian. 
Actorii propun o cheie comică și, spre surprinderea 
lor, nimeni nu pare a aprecia rezultatul. O apropiată 
a regizorului, Akakia Viala, îi propune rețeta ce va 
sta la baza succesului piesei ionesciene și care 

IREZISTIBILA 
TENTAŢIE A BANALULUI ÎN

Cântăreaţa 
cheală
DE EUGEN IONESCO
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va fundamenta didascalic toate reprezentațiile 
viitoare: actorii trebuie să joace contra textului, 
în notă dramatică, fără empatie textuală și 
fără accente comice. Bataille adoptă ideea și o 
transformă într-o montare solemnă, ceremonială 
până la caricatural. În timpul unei repetiții, actorul 
ce interpreta pompierul are un lapsus linguae 
în timpul monologului și înlocuiește sintagma 
institutrice blonde cu cantatrice chauve. Ionesco 
adoptă sintagma și textul va fi cunoscut sub acest 
titlu. Pe 10 mai 1950 are loc premiera la Théâtre des 
Noctambules și, după un debut dificil ce a împărțit 
publicul parizian în susținători și detractori (în 
prima categorie numărându-se și Camus, Breton 
și Queneau) reprezentația se mută pe 16 februarie 
1957 la Théâtre de la Huchette, unde se joacă și astăzi 
cu același succes. Prin acest text, de o incoerență 
lingvistică extremă, dar în formă textuală riguroasă 
ce pune în scenă tot inventarul genului dramatic, 
didascalii, dialoguri, monologuri și adresări în fața 
publicului, Ionesco a adus în discuție termenul de 
„anti-piesă”. Cortina se deschide asupra unui decor 
clasic de interior burghez conform și convențional, 
iar o voce din off enumeră didascaliile spațiale 
ce re-creează atmosfera englezească a salonului 
familiei Smith. Adjectivul „englez” este repetat la 
fiecare construcție verbală, iar detaliile absurde 
se insinuează în aparenta banalitate confortabilă 
a acestei respectabile familii engleze. Pendula 
englezească punctează conversațiile și marchează 
trecerea orelor într-un mod incoerent: pendula 
a bătut de 17 ori, deci este ora nouă, anunță 
implacabil unul dintre protagoniști.

Dinamica textuală se aglomerează  cu detalii 
superflue, liste de alimente ce compun mesele 
familiei Smith și care par a construi niște campanii 
publicitare retro la produse alimentare. La acestea 
se adaugă tiradele protagoniștilor în care banalul 
conversațional se încarcă prin intruziuni absurde 
și lipsite de sens, cum ar fi automatismele verbale, 
clișeele și exercițiile de dicție. În salonul familiei 
Smith, care, aparent nu mai are ce să își spună, își 
fac apariția soții Martin, ce nu par a ști prea multe 
unul despre altul. Tirada despre guturai alternează 
cu glume fără cap și coadă, cu genealogia 
familiei Bobby Watson, iar gesturile au ceva din 
schematismul formal și ceremonial al teatrului 
de curte, în care actorii își dublează tiradele 
printr-o sinonimie formală și gestuală. Cele două 
cupluri sunt completate de o servitoare cel puțin 
ciudată, ce se crede Sherlock Homes și care aduce 
reprezentației o notă de intrigă policière similară 
romanelor lui Jules Verne și de un căpitan de 
pompieri confuz și confuzional. Toate se conjugă în 
convenția deja admisă a absurdului și nu fac decât 
să reitereze o autopsie subtilă a modelelor sociale și 
familiare oferite de societate de-a lungul timpului.
Miza acestei reprezentații, dincolo de valoarea 
istorică și de cele câteva detalii ce țin de 
singularitate ei este de a fi făcut să reziste timp 
de 60 de ani o „anti-piesă”, un simbol al teatrului 
absurd, prin reactualizarea scenică a unor coduri 
general admise și ușor recognoscibile de către 
spectator și de a conserva pertinența unui teatru 
a priori golit de sens, ale cărui dialoguri se învârt 
în cerc și nu semnifică altceva decât vacuitatea 
propriilor construcții verbale.  
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II Alba Stanciu

Minetti.
CARNAVALESC ȘI ETHOS SLAV

un complex spectacol adus pe scena 
Festivalului Internațional de Teatru 
de la Sibiu este oferit de prestigioasa 
companie de teatru Vahtangov care, cu 
siguranță, a excelat ca unul dintre cele 

mai valoroase spectacole prezentate chiar în seara 
de debut al acestui eveniment. Este vorba despre un 
spectacol dedicat teatrului, artei actorului, visului 
interpretării unui rol (Regele Lear), a aspirațiilor și 
năzuințelor artistului a cărui existență autentică se 
derulează doar în perimetrul scenei și în momentul 
în care acesta își creează personajul.

Acțiunea se construiește, în mod treptat, prin 
intervenția circular repetitivă a mai multor figuri 
comice, care se bazează pe impecabile execuții 
corporale, pe un univers carnavalesc încărcat de 
vitalitate și reveniri, organizând în mod muzical și 
orchestral după repere armonic-contrapunctice 
această complicată textură care solidifică și oferă 
un anturaj teatral, oferind funcționalitate autentic 
teatrală personajului central al acestei lucrări, 
Minetti. O altă sursă de forță a spectacolului vine 

din redarea carnavalescului, a procesiunilor care 
intervin zgomotos teatral, oferind nu numai o 
sublimă dimensiune vizuală compoziției scenice, 
dar în special muzicală. Intensa textură creată din 
referințe stilistice centrate în mod prioritar pe 
imaginea personajelor (care include totodată și 
latura comportamentală) construiește o extrem 
de teatrală compoziție vizuală, din siluete diafane 
și baroce, care intervin în mod obsesiv și leitmotivic, 
subliniate de un element ce va aduce un plus de 
consistență și motivație întregului demers scenic, 
masca lui Ensor. Aceasta justifică apariția scenică 
a personajelor, creează liante cu grotescul și 
expresionismul straniu al artistului vizual flamand, 
trimite în mod inevitabil către instabilul univers 
plastic al măștii picturale și al întregului șir de 
semnificații aduse de acest vital element scenic, 
masca. Corporalitatea implicată în compoziție 
urmărește dimensiuni largi ale interpretării 
și, înainte de toate, ale preciziei, de la corpul 
marionetizat prin două prezențe hipnotice care 
alunecă în indicațiile sublime dramaturgic muzicale, 
până la impecabila execuție a personajelor-arlechin 

care readuc formule romantice slave în construcția 
corporal-comportamentală, până la răspunsuri 
sublime în momentul confruntării cu forțe sugerate 
ale naturii, care transformă silueta umană în făpturi 
neputincioase, marionetizate, obiecte.

Regia spectacolului Minetti creează, în acest 
vacarm extrem de complex de elemente teatrale, 
un foarte clar discurs dramatic prin trăsăturile și 
motivațiile personajului central. Este vorba de un 
individ împotriva unui univers ce nu poate fi definit, 
compus din imagini pasagere, din senzațiile unui 
trecut fie întâmplat, fie posibil dar care este expus, 
în prezentul piesei, ca și consistență ritmică diafan 
vagă, cu reveniri continue prinse într-un infinit al 
desfășurării și al obsesiei.

Spectacolul prezentat de compania rusă nu este 
doar o etalare a virtuozității artei actorului, a 
artei regizorale construită după complexe rațiuni 
orchestrale, dar, mai ales, expune o formulă în care 
regia atinge dimensiuni sublime filosofice.  
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Metamorfoze
II Anda Ionaş

coproducție a Teatrului Național „Radu 
Stanca”, a Centrului Cultural De Rencontre 
Abbaye Neumünster și a teatrului din 
Esch-sur-Alzette, Metamorfoze, în regia 
lui Silviu Purcărete, a fost pus în scenă 

inițial la Luxemburg, în 2007, având o distribuție 
internațională. Spectacolul are la origine textul 
omonim al poetului latin Publius Ovidius Naso, 
ce cuprinde aproximativ 250 de legende scrise în 
hexametri și structurate în 15 cărți, toate având la 
bază ideea de transformare. Oamenii se preschimbă 
în plante sau animale, animalele în statui, universul 
întreg ascunde germenele mutației.

Metamorfozele sunt un prilej de etalare a vieții în 
complexitatea sa, a formelor sale proteice, pornind 
de la originile lumii, dar apropiindu-se de timpurile 
noastre prin problematica abordată, prin caracterul 
parabolic, ce incumbă mediația asupra destinului 
omului contemporan. Crimele Medeei, lupta dintre 
centauri și lapiți, iubirea neîmpărtășită a muzei 
Eco pentru frumosul Narcis, epidemiile, ce cuprind 
întreg pământul, conflictele de tot felul, aspirația 
omului spre înalt (zborul lui Icar), nu sunt doar o 
serie de povestiri mitologice, ci pot fi interpretate 
ca alegorii ale unei lumi decăzute, aflate în derivă. 
De altfel, lui Ovidiu însuși i-a fost reproșat de către 
unii istorici faptul că a introdus în operă o serie 
de aluzii la societatea vremii sale, modernizând 
mitologia. 

Spectacolul lui Silviu Purcărete păstrează aura 
timpurilor primordiale, fără trimiteri explicite 
la contemporaneitate, reușește prin caracterul 
abstract al imaginilor să suscite multiple interpretări 
și să ofere privitorului prilejul unei meditații asupra 
condiției umane de-a lungul timpului. Accentul 
cade pe mișcare scenică, pe vizual, mai puțin pe 
text, iar când acesta este prezent, de cele mai 
multe ori este vorba de versificația originală, prea 
puțin inteligibilă pentru publicul actual. Caracterul 
oracular ― care poate fi ghicit în tonul grav, solemn 
cu care personajul poetului (interpretat de Bogdan 
Sărătean) își recită textul în limba latină ― capătă 
semnificații ezoterice. Comunicarea actori-
spectatori se realizează astfel, preponderent 
nonverbal.

Scenografia impresionantă, semnată de Helmut 
Stürmer, exprimă crearea lumii prin separarea 
pământului de ape. Dominând spațiul scenic, apa 
simbolizează viața, germinația, potențialitatea, 
fluiditatea, trimițând automat la ideea de 
metamorfoză. Perfecțiunea biosferei originale 
este știrbită totuși de lipsa unui singur element. 
Este nevoie de „un animal mai nobil, care să le 
stăpânească pe celelalte: omul”. Pentru a sugera 
ideea consubstanțialității a tot ceea ce are viață, 
vestimentația semnată de Lia Manțoc șterge 

diferențele, personajele fiind costumate în alb, cu 
capul acoperit, cu pielea străvezie, vopsită și ea în 
alb. Ființarea dincolo de limitele umanului este 
evidențiată prin povestea nefericitului Acteon, 
vânător iscusit, transformat de către Artemis în cerb 
și sfâșiat astfel de proprii săi câini. Metamorfoza 
furnicilor în mirmidoni („o rasă de oameni 
cumpătați și harnici”), a menadelor (preotese ale 
lui Dionysus) în arbori, sunt de asemenea exemple 
ale efortului regizoral de a sugera ideea centrală a 
spectacolului, prin conjugarea scenelor filmate (și 
proiectate pe un imens ecran în spatele spațiului 
scenic) cu cele interpretate în fața publicului.

Limbajul teatral se bazează pe sugestie, pe simbol. 
Astfel, violenta centaurilor îndreptată asupra 
femeilor, este convertită teatral într-un măcel tragi-
comic, căruia îi cad pradă o mulțime de fructe și 
legume. Desfășurările imagistice sunt dublate, 
uneori, de lectura poemului în românește, realizată 
pe rând, de actori, pe un ton grav, sentențios, ce 
imprimă și mai mult dramatism viziunii, mai ales în 
momentul în care sunt descrise dezastrele pe care 
le provoacă ciuma: „Epidemia își întinde teribilul 
imperiu asupra satelor triste. Nimeni nu mai vede 
decât în moarte izbăvirea de chinuri. Sufletele 
rătăcesc pe malurile Styxului, pământul nu mai 
ajunge pentru atâtea morminte.” 

Metamorfoze este un spectacol tulburător, ce 
îmbină elementul dramatic cu cel liric, surprinzând 
mișcările stihiale, elementaritatea materiei, lumea 
crudă și, deopotrivă, inocentă a vremurilor  
primordiale, concomitent cu transformarea 
sufletului omenesc, cu mișcările interioare, pledând 
pentru reîntoarcere la natură, într-o beatitudine 
expresionistă a contopirii dintre uman, vegetal și 
animal.  
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II Alba Stanciu

Armin Petras.
RUG, RITUAL CIRCULAR ȘI CĂUTAREA IDENTITĂȚII

având ca element de forță o valoroasă 
intervenție a unuia dintre cei mai 
nonconformiști (din punct de vedere 
creativ) artiști germani, numele lui Armin 
Petras, spectacolul Rug are ca punct de 

plecare un cunoscut roman al autorului maghiar 
György Dragomán, care oferă un tablou încărcat cu 
autenticitate est-europeană, cu detalii care stabilesc 
coordonatele de sprijin ale unei relații dintre o 
tânără de 13 ani și bunica ei.Regizorul german 
conturează, prin cele două personaje ale acestui 
spectacol (Arina Ioana Trif și Maria Tomoiagă), un 
complex tablou al relațiilor de familie din acest 
perimetru, individualizat prin intervenții ale liniilor 
melodice și ritmice est-europene. Este vorba de 
o distanță, dar în egală măsură apropiere, între 
generații îndepărtate, relație care trece printr-o 
varietate de situații fie conflictuale, fie de acceptare, 
fie înțelegere, ambele suportând fenomenul mental 
al excluderii din colectiv, al marginalizării, regăsind 
echilibrul în momentul comunicării și al apropierii.  
Modalitatea de punere în scenă a acestei intense 
situații, încărcată cu sensibilitate și, în același timp, 
cu vulnerabilitatea neputinței, mizează pe formule 
ciclice și repetitive ale devenirii, transformării dar 
mai ales a inversării de roluri. Fără îndoială acest 
procedeu în care excelează regizorul german oferă 
dimensiuni sublime teatralității și întregului discurs 
filosofic al spectacolului. Comunicarea devine un 
proces treptat către identificare, absorbția entității 
celuilalt, transformare, schimbarea de fizionomie, 
revenire, toate aceste stări complexe fiind redate 
printr-un limbaj abstract, stilizat și înainte de toate 
esențializat.  Unul dintre meritele incontestabile 
ale acestei montări este, cu siguranță, găsirea 
unui echilibru perfect între scenele de dialog, 
situațiile care asigură progresia dramatică și 
momentele destinate interpretării la unison, atât 
vocal cât și comportamental, regizorul mizând pe 
ritualismul echilibrat și ușor mecanic care fixează 
trăsăturile fundamental spirituale ale personajelor 
ce aparțin unei zone posibil rurale și încărcată 
de tradiție care se confruntă cu noile consistențe 
ale contemporaneității. Prioritară, pentru Armin 
Petras, este starea de conflict interior care apare 
pe parcursul dezvoltării mentale și fizice a fetei 
de 13 ani, relațiile interumane stabilite cu colegii 
de școală, cu primele întâlniri, cu conștientizarea 
modificării și maturizării propriului corp.  
Spectacolul creat de Armin Petras construiește o 
profundă latură emoțională obținută, în primul 
rând, din consistența și gradațiile relațiilor dintre 
cele două personaje feminine, în care, în mod voit, 
este inserată confuzia de identitate. Contribuie 
esențial și momentele de introducere punctuală 
a interpretării cvasi-mecanice, la unison, a textului 
ceea ce oferă nu numai interesante calități teatrale, 
dar mai ales substanța filosofică a întregului demers 
scenic evidențiat pe baza a trei puncte de sprijin: 
identitatea, transformarea, revenirea.   

:: © FITS 2017 MARIA ȘTEFĂNESCU

:: © FITS 2017 MARIA ȘTEFĂNESCU
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SOLDATUL 
DE CIOCOLATĂ

II Anda Ionaş

t
eatrul Odeon a prezentat publicului, în 
prima zi a Festivalului Internațional de 
Teatru, comedia Soldatul de ciocolată, 
în regia lui Andrei Șerban, o adaptare 
după piesa clasică Armele și omul (1894) 

a lui George Bernard Shaw, actuală și astăzi prin 
tematică. Acțiunea se petrece în casa familiei 
Petkoff, în timpul războiului sârbo-bulgar din 
1885, cu implicații în plan politic dar și personal. 
Protagonista, Raina Petkoff (Nicoleta Lefter) este 
logodită cu Sergius Saranoff (Cătălin Babliuc), unul 
dintre eroii bătăliei de la Slivnitza, pe care îl așteptă 
să se întoarcă cu toate onorurile cuvenite. În aceeași 
noapte, în care vestea despre aflarea victoriei 
bulgarilor aduce atâta entuziasm, în iatacul tinerei 
fete se strecoară, urcând pe burlan, un mercenar 
elvețian înrolat în armata sârbă. Căpitanul 
Bluntschli (Gabriel Pintilei), căci despre el este 
vorba, este elementul catalizator al conflictului. 
Exponent al unei națiuni cunoscute în istorie 
pentru neutralitatea sa, el va pune în fața celorlalte 
personaje o oglindă, în care se văd ei, așa cum sunt 
(prefăcuți, vanitoși, ipocriți), dar și întreaga Europă, 
măcinată de lupte inutile pentru putere. De altfel, el 
se distinge ca element progresist și prin uniforma 
sa, ce se aseamănă cu cea a unui soldat din zilele 
noastre, spre deosebire de vestimentația de secol 
XIX a celorlalți bărbați.

Urmărit de ruși, aliați ai sârbilor, fugarul este ascuns 
de Raina, care îl primește mai întâi de teamă, 
fiind amenințată cu arma, iar apoi de bunăvoie, 
descoperind că în loc de muniții, acesta poartă cu 
el ciocolată. „Soldatul de ciocolată“ îi schimbă fetei 

complet optica asupra războiului. Idealismului ei 
romantic, visând la eroi și la „cai verzi pe pereți“ 
(tapetul este sugestiv în acest sens), el îi opune 
pragmatismul omului care a cunoscut pe viu 
războiul și care are curajul de a recunoaște, cu 
nonșalanță, că după mai mult de două zile devine 
„speriat ca un șoricel“. Tot el demistifică imaginea 
logodnicului Sergius, considerându-l „de la distanță 
cel mai necalificat“ dintre soldați, fiindcă a trimis 
cavaleria contra artileriei inamice, victoria bulgarilor 
putând fi pusă doar pe seama greșelii sârbilor, 
care s-au trezit în război fără gloanțe. Bluntschli, 
excelent interpretat de Gabriel Pintilei, este de o 
relaxare și o naturalețe total atipice pentru casa 
Petkoff, unde doamna Ecaterina Petkoff (Antoaneta 
Zaharia) obișnuiește să țină discursuri bombastice 
despre dragostea de neam, inoculându-i și Rainei 
zelul patriotard. Cocoțată pe un taburet, aceasta 
din urmă se crede Ernani, lăudând emfatic buna 
educație a familiei sale, care merge în fiecare an 
la operă (când nu se anulează spectacolele), are 
singura bibliotecă din țară și „se spală aproape 
zilnic pe mâini“. Nici logodnicul ei nu se lasă mai 
prejos. Întors din luptă, o întâmpină pe Raina cu 
apelative precum „sfânta mea“ și „prințesa mea“ și 
o copleșește cu declarații de dragoste pompoase: 
„Tu ești inspirația mea. Am luptat în război ca un 
cavaler în turnir sub ochii iubitei sale.“ 

Regizorul Andrei Șerban valorifică deosebit de 
inteligent și de creativ experiența numeroaselor 
spectacole de operă pe care le-a pus în scenă, 
accentuând comicul personajelor prin atitudinea 
și vorbirea afectată, proprie cântăreților de 

operă. Această impresie este dublată de coloana 
sonoră, cuprinzând mai multe fragmente din 
Ernani de Verdi. Cu excepția soldatului elvețian, 
toate celelalte caractere sunt construite pe 
binecunoscuta inadvertență dintre aparență și 
esență, de la slujitori și până la stăpâni. Luka (Ana 
Bianca Popescu), slujitoarea casei, are gesturi de 
divă, iar tonul vocii îi este la fel de prețios precum cel 
al stăpânilor, ea aspirând în taină la o poziție socială 
superioară și chiar la dragostea lui Sergius. Nikola 
(Marius Damian), celălalt slujitor, este tipologia 
omului slugarnic, oportunist, care la rândul său, 
visează să ajungă proprietarul unui magazin de 
lenjerie intimă, la Sofia: Nikola’s Boutique, trimitere 
evidentă la cunoscutul brand Victoria’s Secret. În 
aceeași zonă de ipocrizie se învârt și stăpânii. 
Domnul Pavel Petkov (Gelu Niţu) este un molâu, 
lipsit de autoritate, care  numai stofă de ofițer nu 
are, preferând ca soția sa, femeie voluntară, să dea 
ordine subordonaților. Urmărindu-și interesul, el 
acceptă o căsătorie între fiica sa și Sergius, doar 
datorită averii acestuia. Altminteri, nu are o părere 
bună despre el, refuzând să îl ajute să avanseze în 
grad. Sergius, este și el un simplu fanfaron. Pozează 
în fața logodnicei lui în exemplu de vitejie și curaj, 
dar își recunoaște mai apoi inaptitudinea pentru 
arme, vrând să abandoneze cariera militară. Iubirea 
lui pentru Raina, exprimată cu atâta patetism, este 
pură prefăcătorie, pentru că o înșală cu Luka. La 
rândul ei, Raina nu îl iubește pe Sergius, așa cum 
încearcă să se autosugestioneze, ci este încercată 
de sentimente tandre pentru Bluntschli, soldatul 
ei „de ciocolată“, pe care îl salvează, îmbrăcându-l 
în halatul cel vechi al tatălui ei, nu înainte de a-i fi 
strecurat în buzunar o fotografie a sa, cu o mică 
dedicație. Cei doi se vor revedea, când războiul 
fiind sfârșit, elvețianul se întoarce pentru a înapoia 
halatul. În acest moment, datorită numeroaselor 
încurcături, măștile cad, fiecare personaj fiind 
nevoit să își accepte adevărata față, ceea ce până 
la urmă este spre binele tuturor. Sergius este nevoit 
să admită că are o idilă cu Luka,  cerând-o până la 
urmă de soție, iar Raina își recunoaște dragostea 
pentru elvețian, care se dovedește a fi mult mai 
bogat decât Sergius, spre exaltarea viitorilor socri, 
care renunță la pretenția unui ginere din neamul 
lor. Dincolo de veselia, dinamismul și umorul de 
calitate, spectacolul critică xenofobia, ipocrizia, 
prefăcătoria, patriotismul de fațadă, naționalismul 
exagerat, dar mai ales războiul, adus în derizoriu 
prin imaginea soldățelului de ciocolată, dăruit în 
final de Bluntschli Rainei și totodată prin imaginea 
comico-fiorosului ofițer rus, care apare și dispare, 
succesiv, din scenă.  Alt merit al regizorului Andrei 
Șerban este de a fi ales bine distribuția, compusă 
din actori foarte de talentați și de a fi orchestrat 
întreaga desfășurare de forțe pentru a obține un 
spectacol deosebit de închegat și cu mare priză la 
public, răsplătit cu numeroase aplauze.  

:: © FITS 2017 ADRIAN BULBOACĂ
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II Andrei C. Şerban

ARMIN PETRAS. ÎN NUMELE TATĂLUI, ȘI-AL 
FIULUI, ȘI-AL „POLITICAL CORRECTNESS-ULUI”

era de așteptat ca dimensiunea socială 
a teatrului să capete noi forțe, în 
urma evenimentelor recente ce au 
zguduit din temelii nu doar politicile 
ori formulele tradiționale consumate 

pe plan autohton, ci și contextele mai largi ce 
vizează, în special, lumea islamică pusă în fața 
terorismului ideologic și religios și care, odată cu 
valurile de migrări înspre spațiul european, avea 
să probeze mila, toleranța, dar și corectitudinea 
politică a locuitorilor bătrânului continent. Unul 
dintre cele mai reușite texte dramatice ale literaturii 
recente căruia îi revine și meritul de a devoala 
culisele câtorva scenarii care au succedat valurilor 
de refugiați din calea războiului din Siria este 
Migraaaanți sau prea suntem mulți pe nenorocita 
asta de barcă de Matei Vișniec, prin care autorul de 
origine română redă într-o cheie cinică și absurdă, 
violentă și, uneori, plină de patetism, eșecul 
existențial al întregii colectivități, chiar în perimetul 
mult idealizatului Pământ al Făgăduinței care este 
Uniunea Europeană. Văzute într-un context mai 
larg, astfel de performanțe teatrale și, implicit, 
textuale ce se coagulează în jurul acestei noi 
forme de expresie dramatică schimbă paradigma 
receptării, atacând sensibilitatea spectatorului / 
cititorului dintr-o perspectivă mult mai generală. 
Mai precis, drama personală a personajului principal 
tinde să fie înlocuită de drama colectivă; cazul clinic 
izolat al unei individualități este surclasată de 
maladia generală a unei mase indistincte de voci; 
politicile intime ale unui microorganism familial 
închis sunt substituite de Politica unică și tranșantă 
a unui macroorganism comunitar eteroclit. Spre 
deosebire de pretextul unei povești de viață izolate 
în specificitatea și în tragismul său, aceste noi forme 
de expresie teatrală prilejuiesc o variantă inedită 
de emoționare a receptorului actului artistic, pus în 
fața nu doar a unui exercițiu de alteritate raportat la 
destinul unei individualități fictive, ci și în fața unei 
viziuni mult mai ample asupra diformității spirituale 
specifice omului actual, prin radiografierea 
colectivităților (sociale, profesionale, religioase etc.) 
răpuse de Istoria momentului.

Pornind de la textul lui Matei Vișniec, regizorul 
Alexandru Grecu (aclamat, de altfel, și pentru 
montarea spectacolului Angajare de clovn, bazat 
pe scrierea omonimă a dramaturgului de origine 
română) creează, cu ajutorul actorilor Teatrului 
Național Satiricus Ion Luca Caragiale din Republica 
Moldova, o panoramare sumbră a tragediilor 
ce au marcat integrarea migranților asiatici în 
contextul social și politic al U.E., într-o replică 
acidă adusă idealizării extreme a democraticului 
paradis occidental. Bucurându-se de o scenografie 
ingenioasă și complexă, care transformă întregul 
spațiu de joc, inclusiv cel destinat spectatorilor, 
într-o barcă ce se îndreaptă înspre țărmul 
european, spectacolul semnat de Alexandru 

:: © FITS 2017 DRAGOȘ DUMITRU

Grecu marchează o critică inteligentă aplicată 
superficialității corectitudinii politice (o nouă 
denumire care să completeze panoplia discursivă 
a limbii de lemn) care, în cele din urmă, devine doar 
o interfață lipsită de consistență a aceleiași nevoi 
absurde de putere și de bani, prin intermediul unor 
prelegeri mizericordioase creștinești feroce care 
fac, uneori, să pălească până și cele mai virulente 
sloganuri militant-islamice. Marșând pe disconfortul 
spectatorilor claustrați în perimetrul închis și 
inundat (la propriu!) al ambarcațiunii străjuite 
de musulmani înarmați, regizorul decupează în 
timp și spațiu, printr-o serie de artificii muzicale 
și de ecleraj, tablouri de o cruzime extremă care, 
pe lângă episoadele de violență fizică, ilustrează 
destinul ingrat al copiilor, femeilor și bărbaților 
migranți ajunși să fie exploatați, siluiți, vânduți 
sau pierduți în cadrul unor partide de poker de 
către samaritenii europeni. Cele mai dure scene 
ale întregului spectacol ilustrează sfârșitul de 
bunăvoie al unui tânăr stabilit în Anglia, convins 
să-și doneze, pe rând, organele, pentru salvarea 
familiei și a fraților săi de suferință, în timp ce 
prin fața spectatorului se perindă borcane ce 
adăpostesc rinichii, ochii sau inimile amputate 
ale victimelor acestui șantaj sentimental. Pe lângă 
luminile difuze și stridente, alături de fundalul 

sonor (în care ritmurile orientale se întrepătrund 
cu romanțele occidentale), ce asigură delimitarea 
precisă a alveolelor spațiale funcționale, regizorul 
se folosește, în tranziția pe care o operează la 
nivelul tablourilor, și de o clachetă – clapperboard 
– supradimensionată în alb-negru (similară unei 
ghilotine ce anunță intervalele de desfășurare 
a scenelor sângeroase), conferind întregului 
spectacol aspectul unui exercițiu regizoral cu 
cusăturile la vedere și ilustrând, totodată, cruzimea 
societății capitaliste în joaca de-a dumnezeu.

Departe de a fi un spectacol ușor de digerat, 
Migraaaanți sau prea suntem mulți pe nenorocita 
asta de barcă al Teatrului National Satiricus Ion 
Luca Caragiale din Republica Moldova devine, în 
contextul prezentului, un exercițiu de sensibilizare 
necesar care, deși ne dovedește încă o dată 
superficialitatea sistemelor politice, demagogia 
și cinismul discursurilor motivaționale cu tentă 
pseudocreștină, dar și fragilitatea anarhiei și a 
emancipării teribiliste într-o Europă demitizată și 
deposedată de aura mesianică, ne oferă una dintre 
cele mai emoționante radiografii sociale ale acestei 
epoci în plină globalizare sau, altfel spus, a acestei 
noi lumi a tuturor și, în același timp, a niciunuia.  
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Solo Goya
ŞI DEMONII INTERIORITĂŢII NOASTRE

II Diana Nechit

reprezentația Solo Goya a studenților 
absolvenți ai promoției 2017 a Universității 
„BabeșBolyai” din Cluj-Napoca, Facultatea 
de Teatru și televiziune, clasa profesorilor 
Miklós Bács și Irina Wintze, este al doilea 

spectacol clujean invitat să participe la Festivalul 
Universităților de Teatru și Management Cultural, 
asociat FITS 2017.

Spectacolul regizat de Miklós Bács, Irina Wintze 
și Camelia Curuțiu-Zoicaș îmbină formele și 
tehnicile improvizației teatrale cu cele ale teatrului 
nonverbal și devine astfel un elogiu vizual de o 
mare expresivitate artistică adus conceptului de 
corporalitate în scenă. Tema spectacolului poate 
fi privită și ca o reflecție a tinerilor actori asupra 
propriei raportări la „demonii” creației artistice, o 
sondare în abisurile propriei sensibilități pentru a 
găsi răspunsuri la chinuitoarele întrebări despre 
menirea artei și a artistului. Și, fiindcă toate trebuiau 
să poarte un nume, un singur nume... ele au devenit 
solo Goya, toate mizele estetice și teatrale ale 
reprezentației gravitând în jurul figurii lui Francisco 
José de Goya y Lucientes.

Spectacolul se deschide cu o vizită la muzeu, 
printre exponatele lui Goya care, încetul cu încetul, 
prind viață și invadează spațiul scenic și implicit pe 
cel real, cu figuri ale unui univers fictiv al operei 
și universului creației lui Goya. Irealul artistic, cu 

referință exactă în vizualul artistului spaniol, este 
inclus în spațiul contextual și evenimențial în care 
acesta a creat și, alături de reproducerile vizuale ale 
tablourilor lui Goya, apar evenimente și personaje 
ce aparțin ordinului istoric și faptic. Tablourile 
scenice recompuse pe scenă prin investiția 
corporală și sensibilă a tinerilor actori reproduc, 
în notă grotescă și uneori ludică și readuc în fața 
spectatorilor – al căror spațiu public, securizant, 
este despărțit de cel scenic printr-o rețea de 
plasă metalică, ca pentru a proteja sensibilitatea 
contemporană, acuitatea conștiinței treze de 
demonii interiorității noastre artistice, realitatea 
de intruziunea fantasticului și a subconștientului – 
avatarurile scenice ale picturilor lui Goya.

Reprezentația poate fi interpretată și ca o 
incursiune în lumea conceptelor esteticii și a istoriei 
artei, dar și o incursiune în străfundurile sufletului 
uman. Proprii demoni sunt resuscitați pe scenă prin 
expresivitatea actorilor și prin convenția picturală 
a lui Goya. Surditatea pictorului, reprezentată 
scenic, este contracarată de o agresivitate vizuală 
ce contrapunctează lipsa verbului. Creația și 
„traumele” ei se recreează vizual pe scenă, iar 
figurile istoriei se suprapun cu cele ale picturii, 
cotidianul pictorului este inclus în viziunile sale 
asupra unei epoci care nu a fost chiar lipsită de 
cruzime, grotesc, molime și persecuții religioase 
și politice.

Tablourile vivante, măștile hâde ale istoriei și ale 
demonilor ce ne bântuie etern jalonează spațiul 
scenic în coregrafii inspirate, cu un fin dozaj de 
sugestionare și contextualizare a proporției realitate 
/ ficțiune. De la picturile oficiale și convenționale 
ale Curții Spaniei, boala, trauma fizică și psihică 
l-au aruncat pe creator în abisurile devianței și ale 
unei expresivități viscerale. Trupurile tinerilor actori 
recompun triumful și splendoarea celebrelor pânze 
cu La Maja Desnuda și La Maja Vestida, persecuțiile 
Inchiziției, recreând o lume a unui misticism ocult 
și sângeros. 

Reprezentația are multe referințe muzicale, fondul 
sonor din Eyes Wide Shut, cu acele bizare incantații 
într-o limbă aparent necunoscută, ce reproduce 
invers cuvinte din limba română, alternează cu 
ritmurile de flamenco, de exemplu. Asociate 
vizualului, efectele auditive nu fac altceva decât să 
susțină partitura vizuală și ritmică.

O foarte bună conjugare a expresivității corporale 
cu emoționalul oferă dozajul necesar pentru a 
scoate spectacolul de sub incidența formalismului 
și schematismului. Montarea este vibrantă și 
suprapune talentului o bună stăpânire a tehnicilor 
și metodelor artei teatrale. Fără a fi didacticistă, 
reprezentația teatrală a tinerilor actori clujeni poate 
fi interpretată și ca o ars teatrali.  

:: © FITS 2017 MARIA ȘTEFĂNESCU :: © FITS 2017 MARIA ȘTEFĂNESCU



Anul XXIV / nr. 3 / 11 iunie 2017

13

Rocky Horror Show
MUSICAL ȘI ATMOSFERĂ DE CLUB

II Alba Stanciu

unul dintre cele mai spectaculoase 
produse ale teatrului muzical ale 
decadei ‚70 a fost adus pe scena 
de club Oldies, într-o formulă ce 
urmărește nu doar atmosfera de 

„consumație”, dar face posibilă etalarea 
antrenamentului performativ al unor tineri 
actori. Este vorba nu doar de un spectacol 
solicitant din punct de vedere vocal, dar și 
complex din punct de vedere teatral. Povestea 
stranie, creată într-un viitor al experimentelor 
dincolo de imaginație, este susținută de mult 
erotism și elemente comice. Este vorba de doi 
tineri care ajung, în mod accidental, într-un 
perimetru al exceselor și al kitsch-ului. 

Intensa și esențiala textură muzicală a 
întregului spectacol este reprodusă, în mod 
admirabil, de tinerii actori care valorifică 
jocul ca și moment al deschiderii totale, lipsă 
de rezerve, comicitate dar, în același timp, 
demonstrând profesionism care atinge mai 
multe registre ale artei interpretării.

Este vorba de muzică, instrumente, 
orchestrație și sincronizare, dans, pantomimă 
etc. Spectacolul a atins cu mult succes 
obiectivele musicalului, întreaga compoziție 
fiind încărcată de vitalitatea obligatorie 
a acestui gen, cu contraste de fizionomii 
comportamentale și stilistice, fiecare dintre 
acestea reprezentând o individualitate clară 
și bine conturată.

Este trasată, în mod clar, imaginea unor forțe 
(prin care sunt create acțiuni cvasi-comice) 
care converg către seria de celule conflictuale 
ce conturează o linie mai mult sau mai puțin 
cursivă a conflictului central. Comicitatea vine 
din înfruntarea acestui univers fără legi sau 
stabilitate din partea celor doi tineri care sunt 
absorbiți în stranietatea unui joc erotic.

Au fost evidențiate mai multe personaje și, 
mai ales, performeri. Excentrica interpretare 
a Travestitului din Transilvania a lui Ali Deac 
se evidențiază nu doar printr-o strălucitoare 
paletă vocală, ci prin execuția teatrală a 
unei partituri solicitante. Rolul său a fost 
o demonstrație de histrionism etalat cu 
larghețe și nonconformism, funcționând nu 
doar ca un element vital al întregii concepții 
scenice a spectacolului, dar și ca factor 
activator al complicatului șir de situații 
scenice. De asemenea, rolul creat de Iustinian 
Turcu, aduce în prim-plan trăsăturile tânărului 
atât îndrăgostit cât și derutat, toate acestea 

închegate printr-o prezență elegantă, bine 
echilibrată ce oferă stabilitate discursului 
performativ. Expresivitatea Denisei Lupu 
aduce una cele mai complexe și frumoase 
partituri ale expresivității și mimicii, cu 
vizibile expuneri de stări mentale, schimbări 
de dispoziție și obiectiv scenic, o prezență 
credibilă în situații contrastante. 

De asemenea, extrem de valoroase au fost 
intervențiile cuplului straniu, dar solid 
construit din punct de vedere dramatic-
teatral, creat prin intervențiile lui Ștefan 
Tunsoiu și ale Gabrielei Pârlițeanu, apoi, mai 
ales candida și histrionica prezență a lui Raj 
- Alexandru Udrea, care propune un personaj 
autentic, flexibil și bine construit din punct de 
vedere teatral.

Fără îndoială, montarea spectacolului Rocky 
Horror Show a fost o reușită apariție teatrală 
în care muzica, vocea actorului și jocul au 
reprezentat ingrediente pline de consistență 
și vitalitate.  

:: © FITS 2017 ADRIAN BULBOACĂ

:: © FITS 2017 ADRIAN BULBOACĂ
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O femeie.
„AI NEVOIE DE DURERE
DACĂ VREI SĂ AJUNGI UNDEVA... ORIUNDE...”

II Doriana Tăut

arta... exorcizarea spiritului ludic, 
constrâns, demonizat, liber sau pustiu. 
Un spectacol ce poate fi tradus prin 
coduri plastice, teatrale sau chiar 
muzicale, O femeie îndrăznește să 

formuleze gânduri despe iubire și ură ce poate 
că nu se cuvine să le verbalizăm, gânduri a căror 
reunoașetere echivalează slăbiciunea și a căror 
acceptare necesită curaj.

E ușor să privești dinafară cum tineri actori, 
imaculați, frumoși, îndrăzneți, își împing limitele 
expresiei prin joc, devenind vulnerabili: le citești 
teama și curajul, le savurezi nebunia, le înțelegi 
povestea și te bucuri că nu ești tu acela... „Există 
o femeie”, „Mă iubește”, „Mă urăște” mărturisesc 
ei către spectatorul adăpostit în întuneric, detașat 
și protejat. Ei sunt sinceri, dar noi? Nu sunt, oare, 
chiar și poveștile noastre expuse printre rânduri? 
Nu ne regăsim felul de-a iubi și felul de-a pretinde 
că urâm, felul în care suntem puternici și felul în 
care greșim?

Poveștile încep cu dans – ritualul prestabilit, inițierea 
în poveste și în convenție e ludică și eliberatoare. 
Mișcarea curată, liberă, carnea și culoarea, ambele 
vii, bucuria, bucuria, bucuria – toate ne întind o 
pârghie spre dăruire. Tinerii, respiră, atacă... Începe 
povestea la care noi deja suntem părtinitori: trebuie 
să ști să primești în dar o poveste de dragoste, mai 
ales una în care rețeta nu există dinainte, una în care 
valențele iubirii se descoperă pe parcurs o dată cu 
limitele artistice.

O pictură despre iubire și joacă, spectacolul 
lansează pentru interpreți provocarea eliberării: 
repetă același cuvânt la infinit, explorează mișcări 
bizare asociate unor gânduri simple, ilustrează 
ritmic o poveste interioară, nu vorbesc deloc sau 
vorbesc într-una, dansează. Exerciții de actorie 
reprezentate scenic, poveștile ne stârnesc râsul și 
curiozitatea. Energia și ritmul amețitoare, mereu în 
schimbare, impun experienței o ținută dinamică, 
plină de viață și de bucurie. Felul în care pentru 
fiecare dintre noi există cineva pe care îl acceptăm 
sau nu, contribuie cumva la o ordine a universului, 

un tipar în care toată lumea își găsește un loc și 
se poate refugia. Ne liniștește și ne permite să ne 
jucăm cu focul. Pericolul și provocările, durerea 
de care avem nevoie ne învață cum să prețuim 
darurile frumoase și cum să le valorificăm. Durerea 
te înnobilează în timp ce te sfâșie puțin câte puțin. 
Totul începe cu o femeie ce își retrăiește mereu 
imperfețiunile. Pare cunoscut? Pare normal? Pare 
dureros? 

Spectacolul tinerilor actori absolvenți din Cluj-
Napoca ne reamintește cât de mult ne putem juca 
și cât de curajos o putem face cu viața, cuvintele, 
mișcările, destinul și propria noastră reflecție în 
teatru. Să joci o singură femeie în care se regăsesc 
toate sau despre natura umană stăpânită de un 
demon greu de deslușit înseamnă să descoperi 
un adevăr general, aplicabil, universal ce se poate 
naște numai din slăbiciune, sinceritate și curaj. Se 
adaugă culoare, dans și dor de joacă și se obține un 
început de festival proaspăt, brav, așa cum spune și 
tema: cu mai multă iubire.   

:: © FITS 2017 ADRIAN BULBOACĂ
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Un spectacol imposibil
SAU DRAMA EXISTENŢIALĂ A LUI MINETTI

II Eliza Cioacă

„Teatrul este o artă imposibilă”. – Minetti
De ce este teatrul o artă imposibilă? Peter Brook 
și-a pus întrebarea dacă teatrul poate exista fără 
public, pentru a ajunge la concluzia că este nevoie 
de cel puțin un spectator pentru a face un spectacol. 
Și totuși, această simplă deducție nu spune nimic 
despre calitatea reprezentației. 

Afirmația lui este o construcție teoretică, îndeplinită 
axiomatic, fără a ține însă cont de celelalte aspecte 
ale artei teatrale. Minetti este un spectacol care 
trebuie să aibă și va avea întotdeauna cel puțin un 
spectator. 

Drama existențială a lui Minetti are în vedere 
năruirea speranțelor sale actoricești. Iubirea lui 
pentru piesele lui Shakespeare și interpretarea 
Regelui Lear din tinerețe nu i-au adus decât 
dezamăgire și probleme. În acest sens, primul și cel 
mai evident nivel de interpretare al reprezentației 
are în vedere faptul că trecutul și incapacitatea 
individuală de a-l depăși pot avea ca finalitate 
decăderea și ruinarea persoanei. 

În cazul personajului principal, această distrugere 
vine dintr-o izolare acceptată, inițiată chiar de 
el însuși, autoipusă chiar. Obsesia unui iluzionist 
devenit actor de a juca un rol crucial – rolul vieții – 
de a-l juca pe Regele Lear, însă nu oricum, ci în ovații 
și admirația publicului, i-au distrus viața.  Când 
faima și aprecierea nu doar că întârzie să apară, 
dar sunt înlocuite de critici dure și cereri hotărâte 
de a înceta să mai joace, Minetti intră într-un 
conflict cu comunitatea în care trăiește. Convins de 
îndreptățirea cauzei sale, acesta ajunge în sala de 
judecată, contestând percepția publicului asupra 
clasicilor. Pierde procesul, renunță la actorie și se 
izolează, fiind aproape izgonit din Lubeck. 

„Societății îi este frică, mie însumi îmi este frică; ne 
este frică de ce nu vedem”. – Minetti 
Minetti este un spectacol al aștepărilor neîmplinite. 
Decorul de tip hotel du Boulevard, muzica tristă, 
repetitivă, care aprinde scânteia amintirilor și trimite 
cu gândul la Kantor și Clasa moartă, costumele, 
machiajul de carnaval specific picturilor lui James 
Ensor (n.r. pictor real, folosit în spectacol ca liant al 
experiențelor; el devine creatorul măștii lui Lear, un 
produs mitic, original, care pare să posede calități 
extraordinare) – toate aceste elemente au fost 
construite cu atenție, detaliu cu detaliu. Împreună, 
ele creează o atmosferă halucinantă a experienței 
teatrale.   

„Un artist adevărat este obligat să evite clasicul”. 
– Minetti 
Și totuși, Minetti nu este pe scenă pentru a evita 
clasicul, ci pentru a-l împlini. Eșecul acestui ultim 
avânt actoricesc este finalul tragic al unei cariere 
ratate. 

Dialogul lui Minetti (n.r. dialog care are implicații 
metadiscursive despre teatru și arta actorului) 
formează un o unitate perfectă alături de jocul 
dramatic. Fără a fi o exagerare,  interpretarea 
reprezintă cel mai important aspect al reprezentației. 

Spectacolul Minetti poate fi revăzut, fără a 
deveni plictisitor sau fad. Personajele construite, 
costumele, machiajul, metadiscursul, comicul de 
situație prezent în anumite momente, simbolurile 
și inpterpretarea lor semiotică – toate acestea 
elemente împreună aduc la viață o experiență 
teatrală neobișnuită.   

:: © FITS 2017 SEBESTIAN MARCOVICI Editura Nemira vă invită la lansarea 
volumului Teatrul la persoana I 
de Octavian Saiu

A p ă r u t ă   î n  C o l e c ț i a  Y o r i c k , 
car tea  propune  un  concept  inedit , 
dedicat  teatrului  de autor  trăit  la persoana I: 
„Trei întâlniri cu teatrul şi tehnologia lumii de azi, 
într-un amestec ce oglindeşte umanitatea unei 
noi epoci. Trei opere în care persoana I transformă 
gestul de a juca în aventura autodescoperirii, iar 
actul de a privi şi asculta într-o călătorie spre 
necunoscut. Trei creatori cu totul diferiţi. Fiecare 
dintre universurile lor avansează o aceeaşi 
definiţie a raportului cu  spectatorul  inclus în 
discursul asumat al artistului–personaj–autor care 
îl priveşte în ochi. Sedus de vizualitate, fermecat 
de arta sunetului sau pedepsit prin blestemul 
privirii, spectatorul rămâne fiinţa cea mai 
importantă în creaţiile lui Robert Lepage, Simon 
McBurney şi Pippo Delbono. Teatrul lor e teatrul 
nostru. Teatrul fiecăruia dintre noi, conjugat 
mereu la persoana I.”
(Octavian Saiu)
 
Vă așteptăm la o adevărată sărbătoare a 
teatrului și a cărții de teatru!

Octavian Saiu  este profesor, cercetător şi critic de teatru. Are 
un doctorat în studii teatrale, cu o teză despre metamorfozele 
spaţiului de joc, şi unul în literatură comparată, cu o teză 
despre Samuel Beckett şi Eugène Ionesco. Predă la  UNATC „I.L. 
Caragiale” şi susţine cursuri, conferinţe şi master-class-uri la mai multe 
universităţi din Europa, Asia şi Noua Zeelandă, precum şi la Institutul 
Grotowski.  În 2013 a fost Moderatorul Conferinţelor „Beckett at the 
Festival” din cadrul Programului Oficial al Festivalului Internaţional 
de la Edinburgh, iar în 2016 a moderat şi susţinut conferinţe la 
Olmpiada Teatrelor de la Wrocław – Capitală Culturală Europeană. 
Din 2004, este moderatorul Conferinţelor Festivalului Internaţional 
de Teatru de la Sibiu. Este Secretar General Adjunct al Asociaţiei 
Internaţionale a Criticilor de Teatru (AICT) şi Preşedinte al Secţie 
Române AICT – Teatrologie. Articolele şi studiile sale au apărut 
în numeroase publicaţii naţionale şi internaţionale. Este autorul 
volumelor:  În căutarea spaţiului pierdut  (Nemira, 2008) /  In Search 
of Lost Space(UNATC Press, 2010),  Beckett. Pur şi simplu  (Paideia, 
2009), Fedra, de la Euripide la Racine, de la Seneca la Sarah Kane(Paralela 
45, 2010),  Ionescu/Ionesco: un veac de ambiguitate(Paideia, 
2011), Posteritatea absurdului  (Paideia, 2012), Teatrul e vis  (Paideia, 
2013),  Hamlet şi nebunia lumii  (Paideia, 2014) /  Hamlet and the 
Madness of the World (Editura ICR, 2016) şi Lecţia, o meditaţie cu şapte 
teme (Nemira, 2015). A primit Premiul Criticii pentru carte de teatru în 
2010 şi Premiul UNITER pentru Critică de Teatru în 2013.



Anul XXIV / nr. 3 / 11 iunie 2017

17

Masca
PAȘAPORTUL CĂTRE LUMEA ZEILOR

II Doriana Tăut

d
in cele mai vechi timpuri, teatrul și 
masca au fost inter-conectate în păcat și 
în catharsis. Nu este de mirare faptul că 
anul acesta în agenda FITS și-a găsit loc 
minunata expoziție de mască populară 

tradițională, portrete confecționate de familia 
Negoiță, familie de meșteri și artiști populari.

Vechi uncheși bucovineni, draci, babe, polițiști, 
popi sau țigani, vechile personaje ale poveștilor 
rurale românești, își etalează grimasele pe pereții 
Facultății de Litere și Arte, acolo unde publicul se 
îndreaptă spre spectacolele din CAVAS și unde 
poposește pentru a le admira fizionomiile. Demult, 
demult de tot, oamenii credeau că în orice mască 
sălășluiește spiritul pe care îl reprezintă purtătorul 
ei, iar el, cel ales de zei, are forțe magice prin care 
poate controla vremea, destinul oamenilor, poate 
vindeca boli sau poate influența istorii. Teatrul 
era un remediu interzis, iar masca era o comoară 
purtată doar de inițiați. 

Mai târziu, masca devine o ascunzătoare din 
calea zeilor, purtătorii ei, cei care se încumetau 
să practice magia, nu puteau fi recunoscuți de 
zei și, prin urmare, nu puteau fi pedepsiți pentru 
păcatele lor. Hidoase sau superbe, împodobite ca 
de sărbătoare, colorate, încărcate cu pene, ciucuri, 
clopoței, măștile spun, fiecare, povestea unei 
încercări, a unui vechi ritual cu caracter teatral sau 
chiar a unei întâmplări vesele sau triste. Măștile 

populare românești sunt prezente la ritualuri 
de nunți sau înmormântări, la marile sărbători 
religioase, la parade, la chefuri sau la comemorări. 
Ele spun povestea unui popor muncit care nu a avut 
timp să scrie teatru cult și s-a jucat așa cum a învățat 
de la vechile triburi dacice, de la atellanele romane 
sau chiar de la vechii greci ce încercau să își impună 
cultul zeilor la malurile Mării Negre. 

Cu masca a început totul, iar acum ea are un loc 
aparte în lumea teatrului: doar inițiații o știu 
folosi. Jocul cu masca impune o corporalitate 
aparte, impune o specificitate a mișcării în 
plan, o expresivitate vocală exersată îndelung 
și necesitatea unei povești sacre, dar vii. Stările 
sufletești sunt exprimate prin mișcare, iar 
catharsis-ul artistic este posibil prin atingerea 
unei stări de paroxism – masca te transformă și îți 
dă curaj, ea îți șoptește secrete ale timpului căci 
este omniprezentă în teatru, ritual, joc, sau chiar 
sărbătoare.

Chipul din spatele măștii capătă contur pe scenă, 
dar în expoziție actantul este artistul făuritor. 
Familia Negoiță dovedește prin măiestria sa cum 
forma, culoarea, textura și povestea pot crea o 
entitate puternică, vie, ce își reclamă locul în lumea 
teatrului, aducând cu ea istoria poporului nostru, a 
zbaterilor, a încercărilor și, de ce nu?!, a reușitelor 
noastre de peste veacuri.   

:: © FITS 2017 DRAGOȘ DUMITRU

:: © FITS 2017 DRAGOȘ DUMITRU
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