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spectacolul Caii cerului (Horses in the Sky) 
permite abordări prin prisma unui limbaj 
performativ bazat pe forță corporală, 
pe corelări contemporane între cele mai 
subtile impulsuri și reacții  combinate 

cu procedee variate de prelucrare a sunetului 
electronic, cu desfaceri ale cuvântului în silabe 
și repetiții obsesive ale fragmentelor sonore, 
rezultând un dans obținut ca răspuns instinctiv la 
sunetul care găsește materialitate în corporalitatea 
dansatorilor. 

Pentru a descrie dansul companiei israeliene 
Kibbutz, este esențială continua referire la discursul 
tehnic, la formula de exploatare a variatelor 
posibilități de expresie ale corpului și transformarea 
acestuia în șiruri de sculpturi vivante, cu folosire 
extremă a musculaturii. Este vorba de o dimensiune 
sublimată a forței corpului, folosită în variate 
scheme dinamice.

Spectacolul fixează, totodată, teme spațiale 
suprarealiste, prin manevre teatrale capabile de 
un transfer al atenției – făcut în mod imperceptibil 
și hipnotic – prin diverse planuri și perimetre, sub 
forma unui parcurs prin vis și stări imateriale, prin 
treceri tematice de mișcare care sugerează „trasee” 
circulare, sub forma fragmentărilor de mișcare, de 
frază, urmate de reluări și formulări leitmotivice 
ale corporalității. Acest demers corespunde 
stridențelor acustice cu accent pe vocea umană 
dezmembrată în fragmente sonore și în expresii 
abstracte, susținută de efecte electronice și ritmuri 
agresive. 

Coregrafia semnată de Rami Be’er creează o 
structură coerentă prin care oferă liniaritate șirului 
de situații abstracte, organizate în tablouri în 

continuă modificare de fizionomie și metamorfoză 
a discursului coregrafic, mesaj subliniat de valorații 
dramatic-plastice ale eclerajului în direcția 
sugestiilor unor spații largi, infinite, destinate 
neîntreruptei alergări și libertăți. În direcția acestui 
comportament coregrafic, eliberat de restricții, 
este orientată cea mai mare parte a compoziției, 
a relației dintre corp și sunet, acesta din urmă 
devenind cel mai eficient coordonator al mișcării, 
oferind impulsuri și elemente contrapunctice față 
de care corpul reacționează aproape instinctiv, 
prin activarea celor mai sensibile și imperceptibile 
mecanisme interioare.

Aceste reacții răspund la stimulii sonori și ritmici 
într-o modalitate ce depășește latura conștientă, 
urmărind un flux vital dinamic, de integrare a 
propriului corp la fluidul atât cursiv cât și abrupt al 
întregului sistem sonor. Strategia este compatibilă 
cu o veritabilă investigare a interiorității vitale 
a corpului performerului, fiecare dintre aceștia 
găsind un răspuns foarte personal de pliere 
la suportul sonor, fără ca grupul să își piardă 
unitatea, eficacitatea performativă a momentelor 
de acordare impecabilă a sincronului, adaptările 
continue la schimbările  stilului și discursului 
coregrafic.

Aflată în ultimele decade în prim planul atenției 
scenei israeliene și internaționale, compania de 
dans contemporan Kibbutz demonstrează, prin 
intervenția regizorului Rami Be’er, o inepuizabilă 
sursă de originalitate și contribuție la direcțiile 
inovatoare ale coregrafiei contemporane, stabilind 
în permanență un echilibru între menținerea 
liniilor clare ale eleganței corporale și latura 
experimentală.  

II Alba Stanciu

Kibbutz. Caii cerului.
STRUCTURI COREGRAFICE 
ÎN METAMORFOZĂ ȘI PULS RITMIC
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Kibbuutz Contemporany Dance Company (KCDC) 
este unul dintre cele mai inovative companii actuale 
de dans contemporan. Cu o estetică a eleganței și 
un limbaj coregrafic propriu, minuțios și deopotrivă 
natural, KCDC a prezentat la Sibiu spectacolul Caii 
cerului.

Povestea companiei își are originile la finele 
Celui De-al Doilea Război Mondial, când 
supraviețuitoarea Holocaustului și a lagărului de la 
Auschwitz, Yehudit Arnon a decis să înființeze acest 
grup într-un oraș din nordul Israelului, Kibbutz 
Ga’aton. Câteva decenii mai târziu, conducerea 
companiei este preluată de Rami Be’er, original din 
Kibbutz Ga’aton, iar munca de pionierat a lui Arnon 
este transferată unui coregraf ce se dovedește la fel 
de inventiv și de original ca și creatoarea companiei.  

Spectacolul Caii cerului este una dintre cele mai 
noi producții ale KCDC, având premierea în 2016. 
Rami Be’er descrie acest spectacol ca pe o „reunire 
a visurilor cu un sentiment al unei apocalipse 
iminente” și, de astfel, întreaga construcție vibrează 
de posibilitatea unui sfârșit care-i face pe dansatori 
să-și descătușeze energiile într-un ultim act de 
forță.

Cei șaisprezece dansatori se mișcă ca un singur 
corp, cu o forță care copleșește prin ușurătatea cu 
care se desfășoară. Este un mecanism complex, ca 
al unul ceas elvețian, cu mișcări precise și detaliate, 
în care regulile nu diminuează creativitatea. În Caii 
cerului ordinea și dezordinea coexistă, posibilitatea 
întâmplării și realitatea trecutului nu se exclud, 
iar eleganța îți găsește împlinirea în tehnica 
impecabilă. 

Fiecare dansator își urmărește parcursul propriu, pe 
scenă se desfășoară în paralel mai multe linii, care 
sunt la fel de valabile decupate din totalitate, dar și 
integrate în context.

Corpurile dansatorilor au o frumusețe 
asemănătoare cu cea a statuilor din Grecia 
Antică, care impresionează prin împlinirea cărnii  
în mișcare, prin mușchii care se articulează cu 
ușurătate, debordând de sănătate și de forță. Toți 
par niște atleți care se mișcă distins, iar aceste 
corpuri puternice care performează o fragilitate a 
gesturilor nu face decât să reconstruiască un ideal 
al esteticii din vechi timpuri istorice.

Titlul spectacolului este inspirat de titlul unei piese 
a trupei canadiene de post-rock, Silver Mt. Zion. 
De altfel, în timpul spectacolului, textul piesei este 

declamat pe un ton profetic, amenințător prin 
mesajul său care marchează societatea decăzută 
și inevitabila schimbare. O schimbare care-i obligă 
pe dansatori să penduleze cu expresivitatea 
între prezent și viitor, între un univers real și unul 
proiectat, oniric. Finalul, marcat de alergarea în 
cerc a unei singure dansatoare, în jurul unei lumini 
din mijlocul scenei nu poate decât să accentueze 
dualitatea între care se zbat cu toții. Sfârșitul poate, 
la fel de bine, să fie o căutare, cât și o regăsire, poate 
să însemne înălțare sau, deopotrivă, prăbușire. 

Spectacolul este atent construit tehnic, cu detalii 
care potențează coregrafia. Lumina puternică, care-i 
supraexpune pe dansatori, creează o atmosferă 
naturală, ca a unui soare blând, iar alegerea pentru 
cromatica alb-crem pentru costume se înscrie în 

Caii cerului.
INCREDIBILA UȘURĂTATE A FORŢEI

II Ioana Gonţea
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conceptul unității, care domină toată construcția. 
De altfel, costumele minimale și utilitare nu 
fac decât să accentueze puterea corpurilor și 
să permită expunerea gesturilor riguroase, dar 
domoale, agitate dar simple. Există o preocupare 
aparte și pentru mimică, mai ales în momentele 
care rup mecanicitatea spectacolului cu o muzică 
de banjo, când actorii pierd controlul corpurilor 
și devin niște marionete de circ, folosind diferite 
grimase pentru a sublinia acest lucru. 

Cu siguranță Kibbuutz Contemporany Dance 
Company se înscrie în categoria celor mai 
fresh abordări coregrafice contemporane, cu 
posibilitatea de a coagula, într-un limbaj pertinent, 
valori ce se exclud, creând un univers complex.  
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II Diana Nechit

Doar cu negru pictează Macbeth.
SHAKESPEARE ȘI RECEPTAREA SA ASIATICĂ.

reprezentația Macbeth: Paint it, Black! a celor 
de la Our Theatre & Ryuzanji Company este 
o adaptare a piesei omonime a repertoriului 
clasic shakespearian, într-o viziune 
spectaculară și estetică proprie tradiției 

asiatice contemporane, de o puternică inspirație 
occidentală. Când vorbim despre formele teatrale 
asiatice, trebuie să facem o foarte precisă delimitare 
a repertoriului clasic de cel modern, atât la nivelul 
materialului textual vizat, cât și la cel formal, tehnic. 

Reprezentația spectaculară a regicidului celui mai 
violent din istoria universală a teatrului a cunoscut, 
poate, una dintre cele mai mari diversități estetice-
teatrale, culturale și lingvistice cu putință. Spațiul 
cultural și teatral asiatic nu a rămas insensibil 
la extrema densitate conflictuală și de analiză 
psihologică operată în context politic, al vanității 
și tentației puterii, al jocurilor crude și extreme 

ale alianțelor și eșichierelor autorității și forței, 
dar și ale psihismului tulburat al unei umanități 
pradă violenței pasiunilor, la care contribuie și un 
natural cu valențe supra-naturale, ale textului lui 
Shakespeare.

Bucurându-se de o structură complexă ce 
ancorează o serie de tipare specifice diverselor 
formule de abordare specifice modernității și 
modernizării canonului universal, spectacolul 
Doar cu negru pictează Macbeth este o combinație 
inteligentă între convenția tragediilor antice, 
fizicația desprinsă din teatrul nipon și elementele 
de compoziție specifice musicalului, care se pliază 
pe scheletul textului shakespearian, transpus în 
sfera belicoasă a conflictelor asiatice recente. 

Pentru a accentua și mai puternic principiul 
cathartic al acestei transpuneri scenice în miezul 

fierbinte al teatrului de război, regizorul optează, 
în cadrul corpusului spectacular, pentru un prolog 
liric scris de Yen Hung-ya (cunoscut ca Hung Hung), 
care dă glas traumatismului colectiv suferit în urma 
pierderilor pe front, prin intermediul unei fete care 
contemplă ruinele propriului univers.

Întors victorios din luptă, Macbeth cedează ispitei 
de a atinge puterea absolută în cadrul regatului, 
ucigându-l pe rege și împlinind, totodată, profeția 
care i-a fost atribuită în momentul nașterii sale. 
Ceea ce începe cu un măcel, se continuă printr-o 
crimă care depășește ca intensitate vinovăția 
protagonistului ce se va integra, în cele din urmă, 
în formula convențională a personajului tragic, 
incapabil să-și depășească destinul.

Complexitatea dramatică a spectacolului asiatic 
este conferită, deopotrivă, și de numărul mare de 
actori implicați în acest proiect care configurează, 
de-a lungul întregului conflict dramatic, câteva 
personaje colective esențiale: pe de o parte, soldații 
ce conturează perimetrul câmpurilor de luptă 
în scene de o violență vizuală ușor amprentată 
de coregrafia luptelor marțiale, pe de altă parte, 
vrăjitoarele / ursitoarele care întruchipează un 
cor antic grotesc și care asigură, în majoritatea 
cazurilor, decupajul temporal și tranziția scenică 
a evenimentelor definitorii pentru parcursul lui 
Macbeth.

Scenografia supradimensionată redă un spațiu 
care permite ilustrarea diferitelor perimetre de 
joc: interiorul camerelor regale și a dependințelor 
ce stabilesc legăturile vizibile și invizibile între 
actanți si adjuvanți, până la exterioritatea 
câmpului de luptă. Tranziția interior-exterior este 
asigurată și de un dispozitiv de lumini puternice, 
de o cromatică sugestivă ce creează proiecții de 
culoare pe fundalul cenușiu, brăzdat de tușe de 
negru intens. Totodată, luminile separă spațiile de 
joc și delimitează acel teritoriu al conspirației, al 
jocurilor de culise.

La aceste strategii de ecleraj se adaugă spotlight-
urile ce decupează vizual momentele muzicale 
care dublează registrul dramatic. Montarea celor 
de la Our Theatre & Ryuzanji Company se remarcă 
printr-un realism de tip modern și printr-o bună 
ipostaziere fizică a actorului în spațiul de joc. 
Robustețea fizică a soldaților este contrapunctată 
de eleganță eterică a personajului eponim feminin, 
ce reiterează scenic atributele divei din recuzita 
specifică musicalului transatlantic. Costumele 
și scenografia spectacolului sunt de inspirație 
europeană, fără stilizări ale spațiului tradițional 
într-un efect de reînnoire și occidentalizare sau 
universalitate tematică evident.   

:: FITS 2017 SEBASTIAN MARCOVICI
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d
ebutând sub forma unei compoziții 
scenice provocatoare, ca o versiune 
stranie și insistent muzicală prin care 
este prelucrat un text clasic european, 
plasat din punct de vedere teatral 

dincolo de orice așteptare, Doar cu negru pictează 
Macbeth este o formulă performativă în termeni 
originali, o lucrare propusă de compania Our 
Theatre (Teatrul nostru).

Textura teatrală a spectacolului este bazată pe 
muzicalitate, energie și o continuă stare marțială 
care vitalizează până la paroxism șirul de situații 
scenice. Este o revărsare de imagine obținută prin 
intermediul corporalității, a fluidității unui extrem 
de activ grup feminin care accentuează efectul 
teatral, grup înzestrat cu un imens rol simbolic și 
funcțiune scenică, ca liant între scene, subliniind 
un complex efect coral pe întregul parcurs al 
discursului performativ.

Ideea centrală a spectacolului mizează pe 
conjugări de evenimente ale istoriei recente, de 
orori ale războiului, în care existe șiruri de victime, 
masacre, traume – cu elementele „cheie” ale 
tragediei shakespeariene, transferând firul narativ 
în coduri expresive noi, într-un anturaj în care este 
dominantă alura corporalității asiatice, elementele 
de luptă și expresivitate al acestei zone. Dominantă 
este însă textura de musical, care coordonează cea 
mai mare parte a spectacolului, aceasta excelând 
printr-o cantabilitate ce fixează o alură stilistică 
europeană, susținută de intervențiile dramatic-
orchestrale ale omului-orchestră din fundal, care 
folosește toate resursele timbralității și ale ritmului, 
prin care subliniază discursul teatral și sensibil al 
spectacolului. Pe aceste coordonate este conturată 
atmosfera fantastică a piesei, susținută de numerele 
muzicale care evoluează pe o largă arie stilistică, de 
la dans ritualic până la hip-hop, marcând întregul 
demers coregrafic prin folosire extremă și de 
maximă eficacitate a mimicii și gestualității, cu un 
efect convingător pentru audiență. 

Ideea de spectacol construită de compania Our 
Theatre plasează povestea lui Macbeth într-o 
istorie contemporană a războiului și a luptei pentru 
putere, oferind, totodată, o idee a universalității 
subiectului, desființând barierele temporale și 
geografice. Mai mult decât atât, sunt aduse pe 
un plan comun, pe care se derulează în mod 
simultan, mai multe dimensiuni teatrale, lumea 

II Alba Stanciu

Doar cu negru 
pictează Macbeth.
VERSIUNE LIRICĂ A TEXTULUI SHAKESPEARIAN

magică creată de corul de vrăjitoare, absorbind 
evenimentele desfășurate în lumea reală într-un 
vârtej conștient construit de planuri fantastice, 
efect ce sporește consistența teatralității, susține 
momentele cathartice voite ale regizorului și a 
întregii sale concepții scenice, prin care dorește 
să descrie această lume încărcată de stranietate și 
fantasme. Peisajul scenic este admirabil echilibrat 
de eleganța și postura impozantă a personajului 
feminin, Lady Macbeth, care se remarcă totodată 
printr-o interpretare interesantă, plasată la granița 
dintre forță și suavitate.

Spectacolul companiei Our Theatre oferă un 
complex corpus al teatralității ce pornește de la 
ideea confruntării stilistice performative, ca un 
dialog între Orient și Occident, dar și între trecut 
și prezent.   

:: FITS 2017 PAUL BĂILĂ
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otravă este o incursiune într-un trecut 
comun ce îi aparține ei și lui, în care 
otrava propriei existențe declanșează 
momentul dramatic. Putem asocia 
chintesența piesei semnate de Lot 

Vekemans cu dramatismul scriiturii, care constă în 
explorarea dualității potențialului de a neutraliza 
factorul nociv sau de a rămâne îngenunchiat în 
fața destinului – în înțelesul de ordine superioară 
făpturii umane. 

Spectacolul-lectură Otravă, în regia lui Bogdan 
Sărătean și traducerea Alexandra Stoicescu, ce a 
avut loc la Librăria Humanitas în data de 14 iunie, 
angajează publicul într-un spectacol care mișcă 
spiritele, în timp ce privirea este concentrată pe 
imaginea imobilă a personajelor. Interpretarea 
lui Bogdan Sărătean (El), Raluca Iani (Ea) și Denisa 

Otrava
CARE MĂNÂNCĂ
MORŢII DE VII

Pintiuță-Caian (Vocea Autorului), a oferit o 
experiență teatrală situată la limita dintre lectură 
și spectacol, demonstrând că universul spectacular 
este pus în mișcare prin intensitatea gândului 
și a trăirii actorului, iar artificiile decorative ce 
țin de imagistica spectacolului sunt elemente 
complementare și nu fundamentale actului teatral.

Un text despre imobilitatea clipei și adversitatea 
față de evoluția celuilalt, Otravă este povestea unei 
familii care a pierdut un copil și care s-au pierdut 
unul pe celălalt sau, mai bine zis, s-au pierdut pe 
ei înșiși iar apoi s-au mai pierdut unul pe celălalt 
(parafrazare, El). Personajele, El și Ea, sunt puternic 
ancorate în real prin deturul afectiv și psihologic 
pe care l-au experimentat în momentul pierderii, 
cu nouă ani înainte de timpul acțiunii. Trăsăturile 
dominante ale acestora sunt condiționate de 

capacitatea fiecăruia de adaptare sau de prezervare 
în timpul afectiv. Ea pune mecanismul dramatic în 
mișcare, evadează timpului și reține emoția celui 
mai puternic moment al existenței singulare, 
care devine, astfel, cel mai important moment 
din istoria timpului, un eveniment de proporția 
unei explozii nucleare. În compoziția ei statică, 
ea controlează vremea și declanșează o ploaie 
emoțională abundentă în momentul reîntâlniri, o 
trăire interioară care este aliniată cu fenomenul 
meteorologic. Dacă ea este imuabilă, la cea mai 
discretă variație pe care o prezintă starea lui 
afectivă, el devine perpetuum mobile – un fenomen 
care este adesea alimentat de imperfecțiune. El își 
amintește de Jacob în fiecare zi, își amintește că 
îi este dor de el, își amintește circuitul închis al 
pierderii, al durerii și al resemnării. Își amintește 
neînțelesul și, supunându-se și predându-se 
aceleiași forțe motrice, se resemnează. Ea este 
sarcastică și el este umil; el este fostul deținut care 
se reintegrează în societate după ce a fost eliberat 
pentru bună purtare, iar ea este prizonieră propriei 
suferințe, fără a putea distinge captivitatea de 
libertate, fără a se putea elibera. El cântă în corul 
de bărbați, iar ea și-a codat funcțiile sociale pe 
care trebuie să le îndeplinească în sine, pentru 
a-și proteja eul de orice perturbare a neîntreruptei 
suferințe. El are un prezent. Ea are un prezent cu 
Jacob. Regia internă a piesei o plasează pe Ea într-o 
poziție omniscientă, întrucât Ea a avut inițiativa 
mascată a revederii, iar momentul conștientizării 
presupoziției false a propriului statut oferă șocul 
necesar unei erupții vulcanice, tensiune care a fost 
conținută și eliminată gradual de către Raluca Iani, 
tensiune care a făcut aerul tot mai greu de respirat. 

Elementele de naturalism pot fi identificate la 
nivel de tehnică a scriiturii – aducerea unei teme 
în atenția publicului prin dezvăluirea naturii 
obsesive a ființei umane, consumate de o emoție 
foarte puternică. Modul lui de a procesa pierderea 
suferită și frica de a deveni violent față de soția sa 
atrage implicații ereditare, la fel ca și dependența 
ei de somnifere și starea de letargie, de extracție a 
sinelui din realitatea imediată pentru a trăi un viitor 
care este mereu trecut, mereu ratat. Procesul de 
purificare este personal. Când trebuie să alegi între 
speranță și liniște, devine facil să confunzi progresul 
cu planul pentru progres. Cioran afirma în Despre 
neajunsul de a mă fi născut: „E foarte greu să accepți 
să fii judecat de cineva care a suferit mai puțin ca 
tine.”, ceea ce ridică problema traducerii limbajului 
afectiv în cel vorbit și atrage atenția asupra 
confuziei dintre manifestarea fizică a emoției și 
simțire. El și Ea sunt reprezentați ca exponenți ai 
genurilor, însă rolurile ar putea fi inversate, întrucât 
natura nu se ghidează după stigmatizările sociale. 
Competiția suferinzilor la care face referire Cioran 
este ingratitudinea aristocratului față de suferința 
săracului într-o diviziune dintre putere și nefericire, 
așa cum este subaprecierea unei mamei îndoliate 
față de suferința personală, prin comparație cu 
emoțiile partenerului de viață. Otrava, deși folosită 
în incipit ca și pretext narativ prin asociere cu 
lumea morților, devine până la final pânza pe care 
oamenii se pictează în durere și iubire de oameni, în 
angoasă, teamă și obsesie. Pentru că oamenii sunt 
otrava care curge prin ei.   

II Andreea Tudosă
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un eveniment conex al Festivalului 
Internațional de Teatru de la Sibiu 
este Expoziția Școlii Afișului Polonez, 
pregătită de Institutul Polonez din 
București în colaborare cu Muzeul 

Național Brukenthal. Organizatorii, alături de 
Krzysztof Dydo, proprietarul celei mai mari colecții 
private de afișe din Polonia și a unei galerii în 
Cracovia, oferă publicului o retrospectivă a afișului 
polonez de teatru, film și operă, din ultimii 50 de 
ani, prin intermediul a 50 de lucrări, realizate de 
artiști de prim rang, precum Henryk Tomaszewski, 
Jan Lenica, Waldemar Świerzy, Jan Młodożeniec 
sau Franciszek Starowieyski. Acestora li se alătură 
tânăra generație de creatori, inovativi, îndrăzneți, 
fascinanți prin realizările lor: Lech Majewski, 
Andrzej Pągowski, Tomasz Bogusławski sau 
Sebastian Kubica.

 „Școala Poloneză de Afiș” s-a dezvoltat în decursul 
timpului ca un fenomen recognoscibil în întreaga 
lume. În Polonia, încă de la sfârșitul secolului al 
XVIII-lea, spectacolele de teatru sau operă erau 
însoțite de afișe tipografice, dar dezvoltarea artei 
afișului a cunoscut o adevărată înflorire, mai ales în 
perioada interbelică, dar și după Al Doilea Război 
Mondial.

Afișele aveau în acea vreme caracter preponderent 
propagandistic, publicitar și social, însă ulterior 
anului 1956, când arta s-a eliberat de doctrina 
realismului socialist, afișul de teatru, operă și, 
câțiva ani mai târziu, cel de film, își câștigă completa 
autonomie formală și ideatică. El nu abandonează 
caracterul utilitar, dar nici nu se mărginește la a 
anunța un eveniment, ci caută a-l comenta, a-l 
sintetiza, prin metafore și simboluri, solicitând 
atenția, imaginația și sensibilitatea privitorului.

Expoziția pe care o oferă Institutul Polonez din 
București surprinde două direcții artistice majore: 
una preponderent figurativă, picturală, folosind 
tușe fine și culori pastelate, urmărind să stârnească 
emoție și alta preponderent abstractă, grafică, 
simbolică, ce se adresează mai mult intelectului, 
interpretând creațiile artistice pe care le  anunță. 

Fiecare afiș este rezultatul întâlnirii dintre căutările 
artistice proprii creatorilor în cauză și tendințele 
formale ale artei vremii lor.

Pe simezele expoziției, pot fi admirate afișe 
pentru spectacole inspirate din operele marilor 
dramaturgi, precum Shakespeare, Molière, 
Goethe, Cervantes, Brecht, Beckett, Dürrenmatt 
sau Ionesco. Afișele de operă trimit la Mozart, 
Puccini, Wagner, Verdi, Strauss iar cele de film la 

producțiile cinematografice semnate de Brgman, 
Bunuel, Fellini, Scorsese, Polański, dar și Corneliu 
Porumboiu. 

Cele mai interesante și eterogene tendințe ale 
plasticii se reunesc pe cei patru pereți al sălii 
Muzeului Brukenthal. Din afișul Operei Naționale 
din Varșovia realizat de Wiesław Wałkuski pentru 
opera Werther de Jules Massenet, ne privește o 
Charlotte, diafană, botticelliană, cu bucle alcătuite 
din pietre, simbol al suferințelor provocate de 
iubire, în timp ce Călătorie la Reims de Giachino 
Rossini este prezentată într-o tehnică picturală 
pe care ilustratorul Rafal Olbinski o deprinde din 
școala suprarealistă, cu precădere din creațiile lui 
Salvador Dali. Mefisto din Faust, de Goethe, este 
înlocuit în afișul Teatrului Nou din Varșovia, semnat 
de Roman Roman Cieślewicz, de o serie de demoni 

Şcoala Poloneză de Afiş, 
de la practic la estetic

II Anda Ionaş

mici și negri, pe fundal roșu, unul dintre ei sunând 
din trâmbițele Judecății de apoi, amintind astfel 
de reprezentările artiștilor populari in bisericile 
ortodoxe. În viziunea lui Roman Kalarus, Romeo 
și Julieta ai lui William Shakespeare se prăbușesc 
împreună, contopiți într-o singură flacără în 
afișul Teatrului Silezian Stanisław Wyspiański din 
Katowice. Cei doi colți de elefant din afișul filmului 
lui Sydney Pollack, Departe de Africa, sunt simboluri 
ale unei lumi îndepărtate și sălbatice, expresie a 
afinității ilustratorului pentru arta abstractă.

Depășindu-și rolul strict publicitar, grație 
originalității și virtuozității creatorilor, afișul 
polonez de teatru, operă și film devine un spațiu 
al dialogului artistic, fiind expresia talentului 
individual dar și a unei adevărate aventuri a imaginii 
de-a lungul timpului.   

:: FITS 2017 DRAGOȘ DUMITRU
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„Celor ce își împachetează, ambalează, 
închid, învelesc multiplele personaje / Le 
dedic această primă ciornă ale unei fugi 
nemaivăzute, / Din închisori spre hăuri. / Din 
facere spre desfacere.” Această dezvăluire îi 

aparține lui Philippe Genty, autorul unor călătorii 
imobile prin propria interioritate, prin cotloanele, 
când paradisiace, când abisale ale imaginarului, ale 
unui subconștient emoțional ce proiectează jerbe 
de culoare, dar și monștri suprarealiști.

Aflată la confluența teatrului, dansului și teatrului 
cu marionete, arta lui Philippe Genty merge înspre 
crearea unui limbaj vizual de o luxurianță fără 
seamăn în peisajul european. Spectacolele sale 
sunt un parcurs sensibil într-un imaginar tandru, 
dereglat și complex, de o mare varietate stilistică. 
Peisaje interioare, textul care a stat și la baza acestei 
reprezentații, este povestea imagistică și imaginară 
a acestui povestitor rocambolesc, povestea 
parcursului său creator, ajuns în fața „ultimului 
act” al unei reprezentații pline de umor, detașare, 
lacrimi și râsete. Cinzeci de ani de creație surprinși în 
note de călătorie, imagini, fotografii, note de regie 
ale unui artist ce nu a încetat să se metamorfozeze. 

Philippe Genty este creatorul unui teatru 
eminamente vizual, iar artistul devine un țesător 
de vise, de spectacole onirice, de șocuri explozive 
vizuale ce ne lasă să penetrăm, creatori, la rândul 
nostru, în alveolele propriei noastre interiorități. Un 
teatru cu marionete, o reprezentare a jocului plin 
de hazard, uneori grotesc, alteori sublim, al marelui 
păpușar ce ne taie sforile sau ni le înnoadă, după 
bunul lui plac.

Arta creatorului francez este și o abordare intimă 
a reflecției asupra propriei estetici reprezentative, 
spațiu ale unei permanente căutări ale formei, 
ale noilor tehnici și ale unor mutații profunde ce 
nu țin neapărat de mode și modele, ci de acele 
pulsații interioare ale eului artistic. Totul este în 
transformare, culoarea, muzica, spațiul de joc, noi 
înșine și tot ce ne circumscrie intră în caruselul 
amețitor al acestei fantezii teatrale, ce amintește 
de visările selenare ale filmelor lui George 
Melise, pionier al cinematografiei și inventator al 
trucajului. Într-o lume a confluențelor artistice, dar 
și a unei anumite împotmoliri formale, „naivitatea” 
picturală a acestei forme de artă are prospețimea și 
sensibilitatea poeziei și a desenelor copilăriei. 

Taina sufletului.
REVERIILE UNUI HOINAR SOLITAR

II Diana Nechit

:: FITS 2017 DRAGOȘ DUMITRU
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Călătoria propusă de autor ne face să traversăm, 
cu modificări de ritm al percepției vizuale, cu 
modificări ale percepției spațiului de o rapiditate 
copleșitoare, tablouri vizuale ce merg de la imagine 
clară, plină, la spectral și difuz, de la visare la 
metaforă, de la originalitate la pastișizarea unor 
referenți culturali și vizuali familiari. Autorul se 
joacă cu culoarea, cu materia, forma obiectelor este 
o plastilină proteică, iar izomorfismele corporalității 
creează imaginile suprarealiste, ale unui hiper-
spațiu oniric. Hiper-acutizarea percepției noastre 
devine cheia interpretativă, de descifrare a acestor 
hipertrofii vizuale.

Philippe Genty este un creator complex, ce 
nu semnează doar adaptarea și montarea, dar 
și imaginea video și dispozitivul de lumini al 
spectacolului, ce conferă unitate viziunii scenice 
construite sub forma unei succesiuni rapide 
sau lente de imagini, fără un fir narativ fix și pe 
canavaua căruia spectatorul își poate proiecta 
propriile fantasme creatoare. Vizualul scenic este 
mai întâi desenat și abia după este pus în scenă, 
în forme și coregrafii de o inedită picturalitate. 
Actori, dansatori și păpușari dar și personaje-

marionetă invadează scena și îți electrocutează 
vizualul. Materiale, aparent fără importanță, 
reziduuri textile și plastice sunt remodelate creator 
și dau viață acestui onirism feeric. Prima imagine 
a reprezentației aduce în prim-plan imaginea 
omului, a individului aflat la bunul plac al destinului, 
păpușă cu sfori și voință limitată pentru care doar 
visul oferă libertatea totală. Întins pe scenă, sub 
un halo de lumină albastră, această marionetă vie 
încearcă să se elibereze de sforile ce îl țin captiv. 
Pașii nesiguri îl poartă spre o cușcă mobilă, flexibilă 
și reglabilă, ce își schimbă dimensiunile și strânge 
spațiul intimității noastre aflate la limita izolării și a 
încarcerării. Marioneta-om încearcă să urce o scară 
ce se balansează și basculează de mai multe ori pe 
propriul ax și se trezește în fața unei porți albastre 
suspendate în aer ce se deschide asupra unei alte 
porți. Universuri paralele, lumi interioare sau viziuni 
ale trecerilor succesive prin stadiile vieții.
Vizualul scenic al acestui prim tablou pare o 
reproducere naivă a picturilor lui René Magritte. 
Efectul scenic este spectaculos, obiectele par 
suspendate pe o pânză neagră, manipulatorii 
poartă costume negre ce îi disimulează în fundal, 
iar iluzia comică rămâne intactă. Totul se petrece 
pe două planuri, compozițiile scenice sunt dublate 
de proiecții, iar pânzele ce îmbracă covorul scenic 
își diluează culoarea, o schimbă uneori pe proiecția 
de pe fundal și creează un efect de continuitate, de 
alternanță a planului real cu cel ireal. Câmpuri cu 
flamingo roz, ce par desprinse din pictura lui Dali, 
jocuri ale copilăriei pe fundalul unor căsuțe de 
munte ce explodează succesiv, această alternanță 
a sublimului cu terifiantul urmărește îndeaproape 
meandrele sinuoase ale subconștientului sensibil. 
Muzica lui René Aubry armonizează întregul. Vastul, 
întinderea, generalul sunt proiectate miniaturale, 
puse en abyme fie prin miniaturi, fie prin reluări sub 
alte forme și materii. Un traseu vizual redundant, 
dar diferit, ce reproduce fixitatea și recurența 
viziunilor noastre onirice, sinapsele rememorărilor 
continue. Imaginea feminității și implicit a iubirii, 
în toate formele ei, apare sub forma unei femei 
supradimensionate, asemenea femeilor lui Chagall, 
femeie-sirenă, femeie-zeiță, ipostaze ale Evei ce 
mereu se reînnoiește. Scena se umple de imagini 
ale unor creaturi fabuloase, forme larvare și hibride, 
izomorfisme uman-vegetale și animale, ce poartă 
capete în tentaculele lor și care se regenerează 
permanent. Oglinzi diforme, dubluri monstruoase 
ale coșmarescului vin să populeze universul 
suprarealist al acestei călătorii în lumea de dincolo. 
Creaturi extraterestre, cu mandibule enorme și 
roșii, alge carnivore pe o mare albastră, psihedelică, 
spații alveolare și infinite, deșerturi de culoare roz-
portocalii se perindă filmic pe retină și stabilesc o 
relație metafizică a umanului cu obiectualul și cu 
naturalul. Vântul, oceanul, deșertul, iarna, vegetalul 
și animalul sunt reprezentate prin mijloace teatrale 
simple: dispozitive de suflat aer, schimbări de scară 
și perspectivă, teatru cu umbre, alternanțe de 
planuri și materie.

Dincolo de acest vizual supradimensionat, dincolo 
de artificiu și spectaculos, reprezentația francezilor 
lui Philippe Genty este expresia artistică a unei 
imaginații creatoare fabuloase și a unei virtuozități 
interpretative remarcabile.   

:: FITS 2017 DRAGOȘ DUMITRU

:: FITS 2017 DRAGOȘ DUMITRU
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spectacolul trupei de circ australiene Circa 
Contemporary Circus, numit în engleză 
Humans, surprinde măreția imperfecțiunii 
umane, vulnerabilitatea și maleabilitatea 
acesteia, precum și fenomene de ordinul 

sociologiei grupurilor. Este un ritual performativ 
din care publicul este invitat să facă parte, dat 
fiind faptul că iluzia celui de al patrulea perete este 
anulată la începutul și la finalul reprezentației prin 
lumina plină și prin reflectoarele direcționate înspre 
public.

Performance-ul devine accesibil și este integrat 
în viața cotidiană prin schimbările care se fac în 
raza vizuală a spectatorului, fără a fi neapărat 
decantate la nivel artistic. Fragmentarea narativă 
prin intermezzo-uri succinte oferă cadență 
reprezentației, un efect dobândit și prin alternanța 
muzicalității cu sonoritatea liniștii organice. 

Spectacolul explorează circul la intersecția cu 
teritoriul teatrului fizic. Perfecțiunea imperfecțiunii 
are o coerență narativă care exploră problematica 
neutralității genului (gender-neutral) și a claselor 
sociale – conducători și conduși – prin structuri 
repetitive acrobatice. Elemente ale tragicului și ale 
comicului transpar din joc și joacă, iar tatonarea 
dintre prădător și pradă este complet ludică, fără 

nicio dimensiune sexuală. Rolurile sunt alternate 
în acest joc de putere, astfel încât oamenii își 
pierd particularitățile, atingând o stare amorfă și 
devenind pură reprezentare simbolică.

Perfecțiunea imperfecțiunii poate fi văzută ca o 
metaforă a explorării imperfecțiunii umane și 
a modului de integrare a acestora în echilibrul 
universal, oamenii având laturi asimetrice care 
formează împreună un tablou al desăvârșirii. Dacă 
în momentele sonore performerii țintesc înspre cer, 
cu salturi în compoziții de trio și quintet și exerciții 
hipnotizante de trapez, tăcerea este telurică, iar 
liniștea este acvatică.

Acțiunile asociate cu spațiul cosmic sunt 
spectaculoase, înălțătoare și debordează de 
energie, având efect catalizator asupra implicării 
spectatorului. Sunt momentele în care corpul 
uman atinge perfecțiunea prin testarea limitelor de 
flexibilitate și forță, momente de sfidare a legilor 
fizicei. Cu ajutorul memoriei fotografice poate fi 
deschisă o expoziție generoasă de fotografie a 
clipelor unice în care spiritul și corpul s-au aliniat 
la aceeași înălțime.

Acestei dimensiuni idealiste i se opune 
pământescul și, respectiv, pământeanul decăzut 

la rangul de animal – vertebrat sau nevertebrat, 
cu sau fără voință proprie. Metamorfoza se face 
prin schimbarea planului vertical cu cel orizontal și 
este marcată prin luarea contactului performerului 
direct cu solul. Această transfigurare justifică 
folosirea cuplului de performeri în momentele 
de tranziție de la cosmic la teluric și viceversa și 
poate fi văzută drept o dezrobire sau subjugare 
a interiorității umane. Dincolo de orice valență 
negativă sau pozitivă, asociată cu schimbarea 
formei sau a conținutului uman, la nivel de scriitură 
regizorală, acest spectacol surprinde ideea cum că 
oamenii sunt în continuă mișcare și transformare, 
iar perfecțiunea va deveni imperfecțiune imediat 
ce este atinsă.

Ipostaza finală a mediului acvatic este marcată 
printr-o mișcare a moleculelor într-un ritm 
relantizat și reunește planurile anterioare – teluric și 
cosmic. Timpul se diluează și amintirea devine gând 
materializat. Performerii devin actanți și spectatori, 
ilustrând alternativ perfecțiunea și imperfecțiunea 
unei clipe.

Se marchează evoluția circului contemporan prin 
sinergia acestuia cu artele performative. După 
cum am văzut în Humans elemente de dans și de 
teatru sunt fuzionate sub semnul experimentului 
artistic. Sincronurile sunt decalate, iar dansul în 
pereche acceptă provocarea unui partener inert, 
ceea ce arată că perfecțiunea în echipă este 
exploatarea calităților și slăbiciunilor. Cel mai 
important argument referitor la progresul pe care 
îl face această companie, prin crearea unui gen 
spectacular mutant, este diversitatea audiențelor, 
căreia se adresează și faptul că educarea acestora 
înspre acest concept este posibilă fără un 
antrenament în prealabil a spectatorului.

Spectacularul elementelor de circ dau un prim strat 
de divertisment reprezentației, în timp ce latura 
teatrală a Perfecțiunii imperfecțiunii abordează 
tema efemerității și provoacă la dialog privind o 
multitudine de subiecte, precum cel al îngemănării 
de același gen, lupta socială de clasă, nevoia de 
apartenență la grup și sociologia mulțimilor etc. 
Este un performance care poate fi descifrat cu 
mai multe coduri de acces, motiv pentru care 
încadrarea într-o singură categorie artistică este 
puțin probabilă. 

Au fost clipe de perfecțiune acrobatică și de 
imperfecțiune perfect reprezentată, voit surprinse 
în graba câtorva secunde. Este un pretext de a 
ne aminti și de a celebra clipa, o buclă temporală 
în care idealul împlinit sau nedesăvârșit poate 
fi realitatea oricui își antrenează simțurile să îl 
înțeleagă.   

Perfecţiunea imperfecţiunii
SAU DESPRE IMPONDERABILITATEA CLIPEI

II Andreea Tudosă

:: FITS 2017 MARIA ȘTEFĂNESCU
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f
uncționând pe structura regizorală a unei 
comedii clasice, în care întorsăturile de 
situație, jocul de rol (a se înțelege teatrul în 
teatru) și umorul sec sunt stratageme care nu 
dau greș în mecanica scenică, piesa Creditul 

(scrisă de dramaturgul catalan Jordi Galcerán), în 
regia lui Mihai Constantin, tratează raporturile de 
tensiune dintre doi bărbați care se confruntă cu o 
criză existențială mai mult sau mai puțin stringentă, 
mai mult sau mai puțin fictivă. Spectacolul celor 
de la Godot Cafe-Teatru urmărește, pe parcursul 
a trei episoade, a trei secvențe temporale diferite 
petrecute în același spațiu (un birou de bancă 
asezonat cu toată recuzita necesară: o masă de 
lucru, hârtii peste hârtii, scaun directorial, o poză 
de familie etc.), interacțiunile dintre un bancher 
și un client căruia i se refuză un credit, în ciuda 
insistențelor celui din urmă care nu poate garanta 
achitarea la timp a datoriilor. Construit, în mare 
parte, ca o înlănțuire de replici de tipul atac-ripostă, 
scenariul mizează pe o antagonie caracterologică 
în cadrul căreia, pe măsură ce tablourile se succed, 
raporturile ierarhice capătă noi dimensiuni.

Pe scurt, un bancher (interpretat de Răzvan 
Vasilescu, într-o cheie ușor blazată, condescendentă, 
într-o primă fază a firului dramatic) refuză cererea 
unui client (Șerban Pavlu, personaj picaresc, 
inteligent și versatil, dar a cărui disperare financiară 
îi conferă o aură adesea infantilă) care, observând 
că rugămințile lui umile nu au niciun efect, 
blufează, amenințându-l pe omul băncii că îi va 
seduce (și nu numai, dar să zicem că pudoarea ne 

împiedică să formulăm cu precizie planul fantezist 
al bărbatului...) soția. Ca în multe alte comedii cu 
succes la public, și această reprezentație se bazează 
pe exploatarea a două mari teme ce au făcut istorie 
în această categorie literară – banii și sexul –, teme 
ce reflectă, poate, marile obsesii ale omului recent, 
captiv într-o societate competitivă și agresivă, 
obsedată de ideea de palmares, pentru care spiritul 
samaritean este privit ca o dovadă de slăbiciune. 

Intrigat de amenințările clientului, bancherul, care, 
fără să o admită fățiș, deja se vede în postura de 
încornorat, încearcă să riposteze, apărând reputația 
propriei soții, chiar dacă bărbatul aflat într-o 
situație financiară disperată îl asigură că farmecul 
său irezistibil îi va garanta victoria. Acesta din 
urmă pretinde că are „un har... un dar... un talent 
cu care m-am născut”, prin intermediul căruia va 
spulbera confortul familial al bancherului dacă nu 
îi va aproba creditul. Evident, lucrurile încep să se 
complice, când șantajul fantezist operat de nevoiaș 
chiar are consecințe, cât se poate de reale, în viața 
conjugală a capitalistului fără suflet.

De altfel, autorul Jordi Galcerán reușește să 
construiască o situație conflictuală care nu se 
rezumă doar la cele două personaje prezente pe 
scenă, creând cu inteligență și umor un alt spațiu 
dramatic, invizibil, dincolo de perimetrul biroului 
de bancă, în care soția cu pricina ajunge, într-adevăr, 
să-și abandoneze soțul, însă nu pentru a se refugia 
în brațele falitului nostru Casanova. Legătura 
dintre aceste două lumi dramatice, dintre aceste 

două perimetre care decid soarta protagoniștilor 
(fie direct, în fața publicului spectator, fie indirect, 
prin implicațiile de la distanță ale acțiunilor 
celorlalte personaje care nu apar în scenă, ci doar 
afectează raporturile de forță între cei doi bărbați) 
se produce prin intermediul telefonului ce ține la 
curent spectatorul cu dinamica vieții conjugale a 
bancherului.

Astfel, personajul lui Răzvan Vasilescu se va 
dovedi un novice în domeniul relațiilor amoroase, 
un imatur sentimental, complăcut în inerția unei 
căsnicii confortabile, însă lipsite de o implicare 
afectivă pe măsură, în ajutorul căruia va sări 
însuși picaroul nostru „seducător” și falit (Șerban 
Pavlu), într-un joc didactic de-a sedusul ce va face 
obiectul poate celui mai comic tablou al întregului 
spectacol. Iar, pentru ca toată această situație să 
fie și mai savuroasă, acțiunea se va petrece doar în 
captivitatea unui birou, din cadrul instituției Banca 
Pentru Fericire.

Deși nu surclasează tiparele unei comedii 
convenționale, prin utilizarea unui arsenal de 
artificii care să ducă personajele sau impactul 
vizual al scenei la un alt nivel, regizorul Mihai 
Constantin optează pentru o montare curată și 
de efect, exploatând cu ironie statuturile ierarhice 
ale indivizilor captivi într-o societate capitalistă, în 
care (nu am de ales, trebuie să apelez la un clișeu...) 
banii și sexul fac legea. Din păcate, chiar și pe cea 
a iubirii.  

Creditul pentru fericire
II Andrei C. Şerban
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r
omeo și Julieta, în regia lui Jiang Tao și a 
lui Wang Tingting, este un musical care 
surprinde plăcut și emoționează. Toți actorii 
sunt tineri, iar această punere în scenă – a 
unui text clasic, care a fost interpretat și 

reinterpretat în toate culturile lumii, atât în artele 
spectacolului, cât și arta filmică – nu distruge 
filozofia shakespeariană, ci adaugă noi înțelesuri și 
potențează tragicul situației. 

Spectacolul debutează cu prezența Julietei pe 
scenă, dând impresia că citește dintr-o carte, 
probabil chiar Shakespeare, cântând: Începuse 
să plouă în Verona în acea zi. Începuse să plouă în 
Verona în acea zi, începuse să plouă în Verona în acea 
zi. Cântecul are o linie melodică tristă, iar Julietei i 
se alătură pe scenă un grup de actrițe (în final, 10 la 
număr). Ele încep să cânte la unison și se întreabă: 
de ce este Julieta numai una? De ce este ea unică, dar și 
singură în suferința ei, în același timp? De ce nu putem 
fi toate Julieta? Vocile, versurile, instrumentalul - 
împreună sunt de un lisirm înduioșător. Cheia de 
interpretare a spectacolului se află în acest moment 
de început, rupt de liantul tradițional, când vine 
vorba de montarea spectacolelor lui Shakespeare. 
Poate nu a plouat în Verona în acea zi, și erau doar 
lacrimi, care ne fac să credem că este doar o legendă. 
Momentul artistic se termină cu un poate, cu o 
speranță că există o luminiță la capătul tunelului 
și soarta acestor îndrăgostiți pedepsiți de stele va 
lua o altă turnură.  

Romeo și Julieta este o expresie a tinereții și a 
naivității. Julieta nu este un personaj unic, de 
poveste. Ea este orice fată ingenuă, care descoperă, 
pentru prima, dată fiorii primei iubiri. Julieta poate 
fi oricare dintre noi. Julieta este un personaj 
universal prin trăirile și emoțiile pe care le exprimă. 
Textul lui Shakespeare este respectat, în cea mai 
mare parte, firul narativ își urmează parcursul 
clasic și finalul rămâne tragic, căci regizorii înșală 
așteptările publicului și încalcă promisiunea tacită 
făcută în primul act într-un mod neașteptat.

Scenografia este simplă, dar inventivă și sugestivă 
pentru momentele artistice. Spațiul scenic îl 
reprezintă întreaga sală. Academia Centrală de 
Teatru din China renunță la al patrulea perete și 
se folosește de toate resursele pe care le are la 
dispoziție, însă nu prin folosirea spațiului se face 
ruperea convenției, ci chiar prin interacțiunea 

Romeo şi Julieta
UN MUSICAL MAI TRAGIC 
DECÂT ORIGINALUL

II Eliza Cioacă
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actorilor cu publicul. Sunt adresate întrebări 
directe, sunt exprimate complimente față de 
persoane prezente în public și, chiar, va fi ridicat un 
rând întreg de spectatori pentru a facilita trecerea 
uneia dintre actrițe, care trece nonșalant printre 
oameni, oprindu-se din când în când din traversare 
pentru a mai bea dintr-o bere și a mai jeli moartea 
lui Tybalt. 

Costumele sunt moderne și reprezintă o societate 
modernă, contemporană. Tot ce lipsește este 
telefonul mobil, pentru a ne convinge fără echivoc 
că această poveste are loc într-un colț din Asia, fără 
doar și poate. Acolo unde se poate, recuzita este 
înlocuită cu elemente moderne: bâte de baseball, 
cuțite de buzunar retractabile și arme albe în locul 
săbiilor sunt doar câteva dintre exemple. Gesturile 

și mimica sunt, și ele, inspirate din comunitățile 
moderne. Semne precum te iubesc / te ador, formate 
din degetul mare și degetul arătător încrucișate – 
gest foarte folosit în țări precum China, Japonia, 
Coreea de Sud – sunt des folosite atunci când 
regizorii încearcă să arate natura cuceritoare a lui 
Romeo și personalitatea lui donjuaniană. 

În momentul conflictului dintre familii, gestul 
shakespearian arhicunoscut de jignire (mușcarea 
degetului) este înlocuit de o expresie corporală 
foarte cunoscută și universal valabilă: îndoirea 
cotului și arătarea pumnului rivalului. Ambele 
grupuri sunt înlocuite aici cu două găști tipice de 
cuțitari, cu orgolii și rivalități evidente, pentru care 
conflictul escaladează din prea multă bravură. 

Julietele acestui spectacol sunt îmbrăcate în 
rochii albe, croite cuminte, care sunt o trimitere 
clară la inocența și credulitatea lor. Doica este 
îmbrăcată în roșu – simbol al tentației și al 
cunoașterii – este actrița care va juca ultima rolul 
Julietei, reprezentând moartea acesteia. Rolul ei 
și transpunerea în pielea Julietei în scena morții 
reprezintă transformarea fetei. Ea trece prin toate 
personalitățile posibile – toate actrițele, vorbind 
între ele pe scenă, fiind o reprezentare a ființei 
interioare, a conversațiilor pe care Julieta le poartă 
cu sine și ajunge, în final, la aceeași cunoaștere a 
vieții pe care o avea doica pe tot parcursul piesei. 

Romeo și ceilalți actori masculini sunt costumați cu 
pantaloni negri, kaki, blugi, tricouri și cămăși, totul 
foarte lejer. Așa cum la Shakespeare se observă 
evoluția ambelor personaje, și aici sunt momente 
care marchează schimbările prin care actorii trec.  

În ceea ce o privește pe Julieta, momentul de 
cumpănă este după ce, deja îndrăgostită de 
Romeo, află că el este copilul familiei mult urâte. 
Ea se joacă cu un măr – simbol al tentației, dar și al 
cunoașterii – în timp ce din nou citește dintr-o carte. 
Metonimia regăsită prin asocierea a două simboluri 
care pot avea aceleași interpretări semiotice – 
mărul și cartea, ispită și cunoaștere – marchează 
importanța scenei. 

Romeo are momentul de introspecție în final, când 
o găsește pe Julieta adormită și, crezând că a murit, 
își reamintește toate momentele petrecute cu ea. 
Năpădit de amintirile care sunt reprezentate fizic 
pe scenă de toate variantele Julietei, momentele 
în care ea i-a vorbit, l-a sedus, s-a arătat încântată 
sau terifiată de riscul pe care și-l asumă, toate aceste 
amintiri îl copleșesc și bea otrava dintr-o suflare. 

Tragicul producției chineze este redat de un final 
nou, neașteptat. Momentul funerar se transformă 
într-o nuntă, o nuntă în cer à  la Mircea Eliade, 
imposibilă, și transcendentală.
Finalul fericit promis publicului la începutul 
spectacolului poate avea loc doar în oniric, 
dincolo de moarte, durere, suferință. Speranțele 
neîmplinite a doi adolescenți îndrăgostiți, care 
se sinucid din disperarea pierderii primei iubiri, 
sunt puse în scenă; devin un viitor posibil, iar 
posibilitatea și reprezentarea clară a acestui viitor 
multiplică tragicul adevăratului final. 

:: FITS 2017 MIAHELA MARIN
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yuya este un spectacol de teatru japonez, de tip 
genzai-noh (teatrul noh poate fi împărțit în trei mari 
categorii: genzai-noh, mugen-noh, ryōkake-noh), care 
se concentrează pe persanaje umane, în care firul 
narativ și timpul sunt lineare în ceea ce privește în 

desfășurarea acțiunii. O altă trăsătură specifică pentru genzai-noh 
este dihotomia intern / extern în crearea conflictelor și a stărilor 
emoționale. Astfel, Yuya este considerat unul dintre puținele 
spectacole de teatru noh la care nu te vei plictisi niciodată. 

Această dramă descrie povestea unei femeie frumoase (Yuya), 
care depinde de concubinul ei (Taira nu Munemori, un om 
influent și impunător) și căruia i se supune întru totul. Yuya 
dorește să-și viziteze mama bolnavă, care se află într-un alt oraș, 
însă Taira nu Munemori nu îi dă voie să plece. 

Fragmentul prezentat în cadrul Festivalului Internațional de 
Teatru Sibiu reprezintă momentul în care Yuya este forțată să 
danseze (mai) la o petrecere a sărbătorii cireșilor, și prin acest 
dans ea își exprimă sentimentele de dor pentru mama ei și dorința 
de a-i fi aproape. Ca și în textul spectacolului, Yuya dansează în 
aer liber, înconjurată fiind de natură – ea (el, mai exact, având în 
vedere specificul teatrului noh în care toți actorii sunt bărbați) 
se mișcă cu grație acompaniată fiind de utai (muzica vocală) și 
hayashi (acompaniamentul instrumental).

Decorul în teatrul noh este simplu și redus la câteva elemente. 
În Yuya este un singur bonsai, unul dintre copacii simbol pentru 
Japonia, alături de cireș). Costumul Yuyei este colorat și vesel, 
brodat manual. 

Fascinația acestui specatol este dată de antiteza care există între 
frumusețea exterioară a peisajului și tristețea profundă pe care 
o simte Yuya. Atmosfera strălucitoare de primăvară de la Kyoto, 
când toți cireșii sunt în floare, se află în contrapunct cu recitalul 
utai, hayashi și ideile sumbre din imaginația Yuyei. 

Yuya
(fragment)
DIN DRAGOSTE
PENTRU MAMA

cum reușește să ne uimească cu fiecare nouă mizanscenă a unui text de-al său, 
Shakespeare, acest  superb damaturg englez care prin universalitatea temelor 
abordate a devenit al nostru, al tuturor devoratorilor de teatru ndiferent de etnie 
sau de dor...

Actorul Marian Râlea, după mulți ani de experiență senică, mulți de pedagogie teatrală 
dar și mulți de interacțiune cu, poate, cei mai exigenți dintre spectatori: copiii – propune 
studenților masteranzi ai Universității Lucian Blaga din Sibiu o temă de gândire clasicizată, 
dar mereu actuală și abordată prin intermediul limbajului primar: jocul. Așa se face că s-a 
născut o reconstituire vie a poveștii Romeo și Julieta, poveste refăcută într-o manieră mai 
simplă, pentru copii, de către povestitorii Charles și Mary Lamb.

Este ales un spațiu neconvențional – Parcul Cetății, zonă neutră între cele două familii, dar 
care se transformă cu ajutorul unor pete de culoare în sală de bal, balcon sau chiar cavou. 
Secretul acestui tip de joc este să îți placă să te joci, dar să și ai încredere în regulile jocului 
și anume – orice este posibil, iar dacă povestea este asumată, atunci nu ai ce să greșești. 
Acestea sunt principiile cu care au pornit, în demersul lor, tinerii care au reușit, prin energia 
lor, să transmită publicului vivacitatea și lumina lor.

Poveștile Shakespeariene renasc ori de câte ori li se oferă noi sensuri și este surprinzător cum, 
de la cei mai simpli privitori, de la lucrătorii care reparau pavajele și și-au oprit munca pentru 
a privi spectacolul, până la cele mai complicate spirite, critici, jurnaliști și profesori, toată 
lumea găsise o cheie de decodificare a poveștii, astfel încât să aibă sens și haz. Propunerea 
spectaculară a fost una facilă, așa cum trebuie să fie în stradă, sau în parcuri, unde privitorul 
este unul întâmplător, care poate că ia contact pentru prima oară cu teatrul. Romeo este 
un tânăr dezorientat care se lasă acaparat de propriile sale sentimente și își pierde ancora 
ce îl ținea în realitate. Julieta, speriată de tumultul stărilor noi pe care le descoperă, este 
într-o continuă efervescență. Ambii eroi sunt prinși ca într-o capcană în propria poveste 
care îi nimicește, pe de o parte, dar îi face nemuritori, pe de alta. Cu multe artificii comice și 
cu o cromatică vie, cu mult volum, dar și cu o ritmicitate modernă, spectacolul camuflează 
tragismul poveștii, determinându-l să stârnească râsul, mai degrabă decât plânsul, 
transformând lumea formelor vii într-un miraj ludic în care spectatorul întâmplător aproape 
că s-ar  lăsa atras.

În tumultul evenimentelor complexe cu care FITS ne-a bucurat până acum, își face apariția, 
cu prospețime, un eveniment neconvențional ce împletește stângăcia formelor teatrale 
imperfecte ale Renașterii timpurii cu efervescența tinerilor actori și cu pofta de comedie a 
unui public deschis. Așa se face că, oriunde privești în Sibiu, se desfășoară câte un spectacol, 
iar apariția unui dramaturg ca Shakespeare, în parc, în proximitatea aleii celebrităților, nu 
face decât să confirme sensul artistic al acestui oraș, în care locuitorii au acceptat prezența 
teatrului, ca pe o condiție sine qua non, iar turiștii au înțeles că, fără a așeza Sibiul în circuitul 
lor, ar pierde o experiență cognitivă, ludică dar și introspectivă – puternică, esențială.  

Shakespeare
VERSATIL ȘI LUDIC

II Doriana TăutII Eliza Cioacă
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