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Astăzi, mai mult ca oricând, viitorul pare incert.
Acum câteva luni credeam că am ieșit din
pandemie. La orizont, ea se prezintă din nou... Ce
putem face în fața acestei situații cronice? Să
profităm de fiecare zi! „Carpe diem”, spuneau
latinii. Să profităm și să ne bucurăm, dar,

totodată, să lucrăm. Principiul de viață, de
existență care trebuie să ne conducă, e acela al
rezistenței și nu al capitulării. Poate, mai mult ca
oriunde, în artă, această rezistență este
indispensabilă. S-au deschis festivalurile. La
Sibiu, cu mari eforturi, are loc anul acesta o nouă
ediție, o ediție hibridă, între prezența
spectacolelor vii și retransmisiile lor. Dar, ceea ce
contează, este efortul ca această ediție să existe.

Cred, însă, că în acest moment foarte greu pe
care îl traversează omenirea, mai mult ca
oricând, este necesară colaborarea. Dialogul între
generații... Să ne ajutăm unii pe alții! Profesorii pe
tineri, tinerii pe profesori. Să nu cedăm în fața
singurătăți! Să fim utili! Să fim binevoitori, unii
pentru ceilalți. Cred că ceea ce este important
este să asistăm la o colaborare generațională, cât
și artistică.

La Sibiu, mai mult ca oriunde, se practică această
indispensabilă etică pedagogică a vaselor comunicante
între teatru, între festival și între universitate. Deci,
spuneam că este nevoie de o comunicare: o comunicare
între generații, o comunicare între instituții. Cred că
astăzi suntem cu toții uniți aici pentru a vorbi despre
dificultăți și despre necesitatea de-a rezista, de-a avea
curaj. Și, cum spunea Brecht, o situație nouă reclamă
răspunsuri noi. De aceea, mi se pare util să ne gândim
nu numai la o activitate pedagogică „intramuros”, în
vechile localuri cunoscute ale universităților, ci și la o
activitate pedagogică „extramuros”, altundeva, în
locuri neoficiale, neinstituționalizate. Să practicăm
impuritatea între două pedagogii: pedagogia clasică și
pedagogia nouă, inedită, ieșită din acest pericol. Cred că
scopul acestor întâlniri pe care le avem cu toții și care
sunt utile, este de-a imagina o nouă manieră de-a
dispensa un învățământ teatral, de-a realiza un dialog
viu: nu numai în cadrul instituțiilor, ci și în afara lor.

Școala doctorală nu este o școală închisă într-o cetate,

ci ea trebuie să fie deschisă spre o societate, cu atât mai
mult cu cât această societate este azi amenințată de
pericole. Să ne urăm curaj și în același timp să
inventăm noi drumuri, noi soluții, pentru că ne suntem
utili și necesari unii-altora.

George Banu



Teatrul și epidemia sunt gemeni
imperfecți: se aseamănă fără să fie
identici, dar sunt greu de separat. Încă
de la originile artei dramatice avem
piese care vorbesc despre epidemie sau
care o integrează în intrigile lor.

Aceeași constatare, de cele mai multe
ori sumbră și pesimistă, alteori stoică și
absurdă, rareori optimistă și senină, le
traversează asemenea unui fir roșu:

boala, epidemia bulversează natura
umană, îi răstălmăcește ADN-ul și o
supune unor provocări uneori
insurmontabile, alteori angajante,

eroice. Oedip rege, Romeo și Julieta,

Stare de asediu, Jocul de-a măcelul,
Îngerul i-a vestit Mariei... în multe
dintre marile texte ale teatrului
universal regăsim parabola epidemică.

Dar nu boala, microbul, virusul i-au
interesat pe autori, ci întotdeauna,

Omul. Epidemia a fost, fără nicio
îndoială, o metaforă, iar virusul un
mesager al unor entități și contexte
supra-determinante, fataliste, absurde,

religioase, social-politice: dictatura,

războiul, zeitățile, natura umană
mutilată de convenții și frământări
sociale, civilizațiile și constrângerile lor.

Toate aceste permanente refulări și
răzvrătiri i-au vestit apariția, i-au
permis să-și atingă punctul maxim de
fierbere și să-și impună propriile legi și
ravagii. Antonin Artaud a intuit poate,

în cel mai sensibil mod cu putință,

această gemelitate infernală a teatrului
cu epidemia: „Teatrul aidoma ciumei,
deznoadă conflicte, dezlănțuie forțe, 

declanșează posibilități, iar dacă
aceste posibilități, aceste forțe sunt
întunecate, nu este vina ciumei sau a
teatrului, ci a vieții. Asemenea
ciumei, teatrul a fost creat ca să
golească abcesele într-un mod
colectiv.”

Sofocle, Mario Vargas Llosa, Claudel,
Camus, Ionesco sau tot atâtea moduri
de a vindeca, de a tămădui abcesele
condiției umane, ale omului în
confruntarea cu Sinele, dar mai ales
cu istoria.Dacă parabola epidemică a
marcat atât de mult scriitura
dramaturgilor de-a lungul timpului,
nu a fost doar pentru că ea a oferit și
oferă încă un puternic resort
dramatic, un punct de suspans în
evoluția indivizilor și a societății, o
breșă în permanenta pendulare între
viață și moarte, ci mai ales pentru că
a creat circumstanțe în care Omul
apare fără nicio plasă de salvare, în
adevărul naturii sale, a nedumeririi și
a inocenței judecății pe care o poartă
mereu asupra destinului său și
asupra sensului vieții. Fie că maladia,

epidemia, pandemia, inițiază o
interogare transcendentală, politică
sau doar individuală, ea ajunge
foarte repede la esențial și creează o
simbioză intimă, organică imediată
între lector/spectator și personaj.
Dacă reluăm lectura acestor „mari
texte ale epidemiei”, texte în care
microbul, flagelul, virusul sunt pe
primul loc în distribuția personajelor,

vom înțelege un principiu tulburător: 

atât textele foarte vechi, textele primordiale
ale anticilor, cât și cele mai apropiate de
epoca și sensibilitatea noastră modernă
vorbesc despre societate, epoci istorice,

despre om/individ și despre raporturile lui
sine, cu celălalt și cu societatea cu aproape
aceleași cuvinte și sintagme din care este
fasonat astăzi discursul asupra contextului
pandemic pe care cu toții l-am trăit în ultimii
ani. Dintotdeauna acest discurs a fost unul
modulat în antinomii aproape perfecte, într-

un binom al Binelui și al Răului care se repetă
aproape cu precizie matematică: deciziile sau
lipsa de decizie a forțelor politice, egoismul și
altruismul, lașitatea și curajul, implicarea și
dezinteresul, umanism și mercantilism... Lista
ar putea continua la nesfârșit, iar aceste serii
antinomice determină reglajul fin al balanței
individuale și colective care poate schimba
sensul profund a ceea ce Cioran numea
„progresia geometrică” de o precizie
fundamentală a morții în contextul
epidemiilor moderne care devine o chestiune
de statistică.

Nicolas Bouchard, un mare actor al scenei
franceze, spunea că „prin jocul său, actorul
inventează timp”, salvează momente. Oare nu
despre asta este vorba în această perioadă a
„crizei sanitare” care a pus între paranteze
fragilitatea existenței noastre, precaritatea
artei și a frumuseții, reîntoarcerea tragicului
în cotidianul existenței noastre? Despre
supraviețuire, despre crearea unui timp mai
blând, mai clement care să reinstaureze iluzia
comică, să reconfigureze arta teatrului în noi
sisteme, în noi coordonate care să-i asigure
perenitatea, conservându-i totodată întreagi,
frumusețea și misterul.
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Despre teatru în vremea pandemiei
de Diana
Nechit



Construim Speranța Împreună

 Festivalul Internațional de Teatru de la Sibiu este, încă din 1993, un puternic motor de dezvoltare al comunității
locale și o platformă de dialog. A avut o contribuție decisivă la transformarea Sibiului dintr-un orășel de
provincie, prăfuit, adormit și liniștit, într-un hub cultural efervescent, într-un hotspot care atrage artiștii cei
mai importanți din domeniul artelor spectacolului, laolaltă cu mulțimile de turiști care contribuie la
dezvoltarea economiei locale și regionale. Momentul Sibiu Capitală Culturală Europeană 2007 nu a fost
neapărat o coagulare a energiilor angrenate de către FITS, cât o confirmare a acestora și un restart pentru viața
culturală a orașului, ale cărui motoare oricum erau puternic turate. Dacă mergem pe ideea că, da, programul
unei capitale culturale europene este important, dar cu mult mai important este ceea ce se întâmplă după ce
agenda oficială s-a încheiat, atunci vom înțelege și mai bine cum FITS oferă, dăruiește, an de an, miracolul și
speranța. 

În același timp, este interesant de evaluat cum FITS a contribuit la nuanțarea relației dintre noțiunile culturale
de „centru” (capitală) și „provincie” culturală (periferie). Aspectul acesta mi se pare definitoriu pentru mutațiile
dintre aceste entități, deoarece, începând cu anii ’90, capitala artelor spectacolului s-a mutat de la centru la
fosta periferie, la Sibiu. Contextul se suprapune peste cel din Marea Britanie, de exemplu. Cine și-ar fi imaginat
vreodată că Rudolf Bing, fondatorul Festivalului de la Edinburgh, va reuși să schimbe polii culturali și să
transforme îndepărtatul oraș din nord într-o capitală a artelor spectacolului, la o distanță considerabilă de
Londra? La fel este situația și pentru Festivalul de la Avignon, unde Jean Vilar a construit ceea ce nu ar fi reușit
niciodată să realizeze în îndepărtatul, aglomeratul, dar elegantul Paris!

În contextul globalizării și al postmodernismului, relația periferie – centru a devenit și mai problematică.

Internetul a contribuit decisiv la acest aspect în ultimii douăzeci de ani, iar clișeul „sat global” capătă
semnificații complexe pentru artele spectacolului. Trendul ascendent, continuu, ca niște cotații fericite ale unei
burse de valori, părea de neoprit și ni se părea tuturor că doar cerul va fi limita. În acest context, apariția
pandemiei și lockdown-ul general care s-a declanșat în martie-aprilie 2020 au reprezentat o criză despre care
s-a scris și se va mai scrie mult. Mutarea teatrului în mediu online nu este neapărat o soluție în fața acestei crize,

cât, mai mult, o căutare a unor forme noi (ca să-l avem în vedere pe Treplev). Desigur, mediul online este la
îndemână, poate salva, conectează publicul, artiștii, producătorii, este o soluție de backup, căci, fără îndoială,

pandemia va da înapoi, dar „normalitatea” dinaintea lui martie 2020 va fi dificil și problematic de obținut din
nou. 
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În acest peisaj, al unui început timid de revenire la acea normalitate, acum, în august 2021, se pare că avem la
îndemână o perioadă-tampon de timp, care să ne ofere posibilitatea unor evaluări. Desigur, zona online este
una dintre căile spre viitor și nimeni nu poate contesta aceasta: este modalitatea preferată de expresie a
tinerilor, este ceea ce conectează, ceea ce formează audiențe și public nou. Online-ul a reprezentat salvarea din
timpul lockdown-ului, refugiul care a asigurat cu fragilitate comunicarea, atât de importantă pentru toți
membrii comunităților artistice, de pretutindeni. Festivalul Internațional de Teatru de la Sibiu și Teatrul
Național Radu Stanca au știut din plin să se folosească de oportunitățile acestui mediu special de comunicare.

Ediția FITSonline din 2020 nu a fost numai un maraton de transmisii a unor spectacole excepționale, cât mi ales
rezultatul unui sprint de reorganizare și de reinventare: de la finalul lui martie, până la începutul lui iunie 2020,

paradigma unui festival care reunea comunitatea locală a fost schimbată și dirijată înspre conectarea
comunităților globale. De asemenea, Scena Digitală a TNRS, lansată în 2020, reprezintă o platformă puternică de
transmisie online a produselor artistice care și-a câștigat cu repeziciune publicul său fidel și, mai mult decât
atât, oferă posibilitatea unui demers de cercetare științifică. 

Pentru 2021, era firesc ca FITS să continue să se folosească de avantajele mediului online: publicul a fost mai
mult decât receptiv la acest demers, iar situația siguranței sanitare este încă problematică. Pe de altă parte însă,

FITS 2021 construiește speranța cu și pentru comunitate, prin secțiunea outdoor, a spectacolelor de stradă.

Dincolo de acel „imediat” din online, teatrul din stradă generează un „imediat” artistic diferit, care se
conectează puternic la comunitate, unind-o, oferindu-i șansa miracolului. Într-un fel, este vorba despre o
întoarcere a teatrului la originile sale: sub cerul liber, în piața publică, între oameni, aproape de aceștia, departe
de relativul confort burghez al sălii de spectacole. Secțiunea outdoor din FITS 2021 oferă această șansă, a unei
întoarceri spre sentimentul și senzația unei comunități care respiră și vibrează în același ritm. Să nu uităm că
teatrul s-a născut afară, sub cerul liber! Să ne bucurăm de toate acestea la FITS 2021, de reîntoarcerea la
spectacolul de stradă! Dar, cu toate acestea, să fim atenți și să respectăm toate regulile sanitare, tocmai pentru a
construi împreună speranța! 



Un capitol nou al artei spectacolului
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Privit pe fondul impasului global, mesajul Festivalului
Internațional de Teatru de la Sibiu, „construim speranța
împreună”, este, fără îndoială, un îndemn încărcat de
forță vizionară pentru un efort colectiv, destinat
regenerării artistice, dar mai ales umane. 

În timpul pandemiei, situația artei spectacolului, aflată
într-un „timp mort”, generează în primul rând analiza
lucidă a parcursului său, care a culminat într-o nedorită
dar, din punct de vedere artistic, necesară calmare. Nu
este vorba doar un temporar moment de respiro, dar, pe
de altă parte, este o importantă „ruptură” din fluidul
continuității, uneori creative, alteori aberante.

Recentele comentarii ale practicienilor artei
spectacolului, ale teoreticienilor și criticilor, subliniază,

pe de-o parte, nevoia de a „înțelege” cursul teatrului
până în acest moment, culminațiile artistice create de
fenomenul continuei complicații, densificări și
„avangardizări” a artei spectacolului, „agresivizarea” și
formulele de accesare a sensibilității audienței în modul
cel mai violent. Privită din această perspectivă,

pandemia a impus un timp al evaluării experienței
anterioare, punând mai mult decât oricând, problema 

unei necesare distilări a artisticității reale, autentice, a
imaginii sufocate de abundența (deseori ne-valoroasă) a
produselor artistice, motivate de interdisciplinaritate,

globalizare, de mixajul dintre artă și tehnologie, de
avansul artistic al imaginii virtuale, impure, infinit
hibride.

Revenind la tema Festivalului Internațional de Teatru de
la Sibiu, 2021, Construim speranța împreună, acesta
apare ca o forță vitală, favorabilă unui curent de
reconstrucție artistică. Importante sunt orizonturile noi
ale creativității, ideile ingenioase ale formulelor
colective, strategiile colaborative, atât „puse la încercare”

dar și stimulate, care să depășească limitele individului
izolat. În această perioadă, orice demers artistic este
orientat pe un traseu de la extroversiune la
introversiune, de la ideala amplitudine a performance-

ului, la potențialul foarte limitat al camerei personale a
artistului. 

Dificultățile întâlnirii directe între artiști și audiență prin
prisma spectacolului lasă loc discuțiilor teoretice,

concentrate asupra eforturilor creativității online. În
acest sens este stimulată mai mult conversația despre

de Alba
Stanciu



artă, și mult mai puțin creativitatea cu un obiectiv real,
spectacolul, însă un „numitor comun” al intereselor și
obiectivelor artiștilor este orientarea spre posibile
formule ale spectacolului post-pandemic, către idei
artistice care să exprime dimensiunea reală și
simbolică a acestei traume globale.

Întâlnirile online din timpul pandemiei cu siguranță că
vor avea efecte în spectacolul post-pandemic,

referințele vor fi create din obsedantele imagini
multiplicate, infinite, ale ecranului fragmentat, asociate
cu portretul și formula sa multiplă din timpul
conferințelor, întâlnirilor academice, științifice,

artistice, etc., toate aceste imagini primind, cu
siguranță, valențele unei metafore. Dezvăluirea
spațiului privat, forma „brută” și neartistică din spatele
artistului, etalează un alt tip de „spectacol”. Acest spațiu
arată, fără rezerve, figura individului creativ, relațiile
sale cu obiectele comune, casnice, supunându-l unei
„altfel” de conexiuni cu audiența.

Pandemia este un final dar, mai presus de toate, un
început de capitol, ale căror consecințe vor fi vizibile în
următoarea perioadă a istoriei spectacolului
contemporan, început al cărui sens este cuprins în
mesajul festivalului. Acesta militează pentru o
percepție reînnoită a sentimentului communitas,

facilitat prin tehnologie, prin întâlnirea și relațiile
inter-umane care sfidează, chiar și în aceste condiții,
izolarea, stimulează imaginația, generează formule
artistice inedite, ecuații performative adaptate
contextului, reprezentative pentru o „stare mentală” și
umană aparte, generată de izolare, supusă provocării,
confuziei, alienării.

9



Faust. O poveste neîngrădită de timp

la el, cu toții. Teatrul de artă, așa cum l-a gândit
Stanislavski, așa cum l-a reinterpretat George
Banu analizând scena contemporană, sau așa
cum l-a înțeles Silviu Purcărete prin spectacolul
Faust, un spectacol fără vârstă, teatrul de artă
cere artistului un sacrificiu. Cere o parte din el și
din zbaterile lui, care sunt oglindite pe scenă,

străpunse de privirile și înțelegerea sau
neînțelegerea tuturor. 

Din 2007 ani ne bucurăm de Faust-ul în regia lui Silviu
Purcărete, un spectacol care s-a jucat de fiecare dată
cu casa închisă, care s-a bucurat de un mare succes în
orașe precum Edinburgh, Bruxelles, Frankfurt, Maribor
sau Budapesta, un spectacol care a devenit un
trademark al orașului Sibiu și al teatrului de artă, atât
de rar întâlnit, dar atât de căutat.

Care este rețeta acestei povești de succes? Să fie oare
pasiunea pentru teatru a tuturor celor implicați în
procesul creației? Ambiția și experiența profesională a
oamenilor de teatru sibieni care au transformat
spectacolele de aici în brand-uri culturale? Să fie oare
reîntinerirea perpetuă căreia îi este supusă spectacolul
cu o distribuție uriașă, care se reîmprospătează de la
an la an? Sau poate secretul este ascuns în sâmburele
poveștii imaginate de Goethe, o poveste care ne
vorbește fiecăruia dintre noi, ascunzând în ea acel
parcurs utopic al existenței, conform căruia ființa
umană este bună de la natură și reușește să se dezbare
de tot ce este parazitar în viață, regăsindu-se pe sine și
putând să elibereze acest sine doritor de bine dar
curios în permanență.

Să dai naștere unei opere de artă nu poate fi o
întâmplare, ci, de cele mai multe ori, capodoperele
izvorăsc din ani de căutări și gânduri, din zbateri
interioare și praguri depășite pe care artistul și le
impune de-a lungul parcursului său evolutiv. L-am
văzut pe Silviu Purcărete în 2006 povestindu-ne despre
visul său, despre un Faust uriaș într-un spațiu amplu,

dar oarecum ostil, cu o distribuție formată din toți
actorii Teatrului Național Radu Stanca și toți studenții-
actori de atunci ai Departamentului de Artă Teatrală.

Nu am știut atunci că avea să fie pentru noi, mulți aflați
la începutul carierei noastre, o lecție de profesionalism
și de viață. Am făcut parte din această mașinărie
uriașă, fără să știm exact în ce fel completăm
ansamblul. Spectacolul l-am descoperit pas cu pas și
fiecare scenă a fost o surpriză, întrucât ne dezvăluia
conceptul regizorului, atât de bine închegat și atât de
complex, lăsându-ne pas cu pas să descoperim și
zbaterile artistului ce a zămislit demult această poveste
teatrală, revenind la ea, din nou și din nou, până când a
devenit spectacolul de azi. Pe Silviu Purcărete l-am
văzut și mai târziu, în turnee, la repetiții sau la
spectacole: mai ajusta câte ceva, se îndepărta puțin să
privească din nou ansamblul. Fiind perfecționist, ar
mai fi schimbat ceva și, de fiecare dată, am învățat de 

de Doriana
Tăut
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Totuși, o operă de artă poate fi uluitoare, dar lipsită de
notorietate dacă stă pitită într-un cotlon al lumii, fără
să fie devorată de mii și mii de perechi de ochi. Bucuria
împărtășirii unui spectacol o resimt mai ales actorii, cei
care percep fluxul energetic din sală, cei care simt
trăirile publicului, aproape la fel de intens precum
spectatorii văd și înțeleg trăirile actorilor. Este un
circuit fără de care teatrul nu ar fi o artă vie și fără de
care meseria de actor nu ar avea strălucirea și
intensitatea de azi. Responsabili pentru această
vizibilitate sunt zeci de oameni care nu se bucură de
lumina reflectoarelor sau de notorietatea artistului. O
echipă profesionistă care a înțeles să urmeze viziunea
managerială a lui Constantin Chiriac, a înțeles că are
un vis și a avut încredere să învețe de la el. Așa a ajuns
spectacolul Faust să fie cel mai căutat spectacol din
țară, așa au ajuns biletele să fie epuizate cu o lună
înainte de reprezentație, așa au ajuns ochii actorilor să
sclipească de mândrie când spun că joacă în Faust și
așa a ajuns Goethe să fie, din nou, temă de gândire
pentru mii și mii de spectatori.

Un aspect, însă, nu trebuie uitat nici o clipă: povestea
lui Faust este veche de când lumea... Povestea este
reinventată în diferite culturi și ne vorbește despre
ființa umană și de natura sa curioasă. Faust a trăit atât
de multe, încât nimic material nu mai are preț pentru
el, încât timpul său nu se mai împarte între muncă și
pasiune, încât scopul său primordial a devenit
căutarea, căci căutarea îi face tot atât de multă plăcere
ca și fericirea pe care o găsește la final. Goethe ne
vorbește despre un nivel al existenței concentrat pe
esența fiecăruia dintre noi, o viață a cărui sens este
găsirea fericirii iar parcursul spre acest ideal este
aventuros, viu și, desigur, de cele mai multe ori,
dureros. Aceste zbateri nu sunt specifice doar
iluminismului german, ci ele există și au existat în
fiecare dintre noi. Tocmai de aceea Faust, oricând își va
spune povestea, va rămâne un glas al zbaterilor
interioare indiferent de epocă, nivel de trai, indiferent
de context cultural sau de modalitate de expresie.

Spectacolul se adresează chintesenței noastre și unii
dintre noi aleg să pornească pe drumul deschis de el...
aleg să caute această fericire, alții poate că au alte
opțiuni. O dată ce ai văzut, însă, spectacolul, nu mai
există cale de întoarcere, căci un spectacol bun
schimbă ceva în spectator, iar Faust este mai mult
decât un spectacol: este a life changing experience.
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Teatrul în pandemie, de la derizoriu la speranță

Este 14 aprilie 2020, nu am mai ieșit din casă de aproximativ zece zile nici măcar pentru a lua puțin aer. Nu
mă pricep la epidemiologie, nu înțeleg ce exact trebuie făcut și cum exact ar fi cel mai bine să mă feresc de o
eventuală infecție cu SARS COV-2, însă corpul meu panicat a înțeles doar că e mai bine să rup orice contact
cu exteriorul. Dar nu îmi pare rău: încet-încet, instituții uriașe de teatru din lumea întreagă, dar și teatre
independente sau artiști freelancer încep seducătorul carusel al transmisiunilor online, despre care nimeni
nu își imaginează că va fi ceva mai mult decât un incident pasager în „politica privirii” prin care ne raportăm
la teatru. 

Pe 14 aprilie 2020, în studioul meu minuscul de la aproape 8000 km distanță de „casă”, decid că este
sărbătoare și mă îmbrac ca și cum în câteva ore chiar mă duc la Schaubühne Berlin pentru a vedea Richard-

ul lui Thomas Ostermeier. Ce dacă ora 19 la Berlin înseamnă ora 13 la mine și tocurile și sacoul nu au niciun
sens? Ce dacă în izolarea și tăcerea strivitoare pe care ea ne-o impune totul se vede mărunt și derizoriu, fără
nicio legătură cu măreția ironică (și ironica măreție, aș adăuga) a unui Shakespeare feat. Ostermeier? Am
reținut această dată nu pentru că am decis, pe jumătate în glumă, pe jumătate în serios, să mă joc de-a
mersul la teatru, ci pentru că ea a declanșat o stagiune mult mai lungă decât îmi închipuiam de astfel de
călătorii imaginare prin săli de teatru din întreaga lume. O stagiune în timpul căreia am redescoperit
voluptatea de a fi un spectator nedisciplinat care, umilit de oferta copleșitoare de live-uri și seri spectaculare
online, ajunge să țină deschise și trei ferestre simultan – una la Paris, în somptuozitatea Comediei Franceze,

una la Sibiu, alta la Atena și tot așa. Văd spectacole pe jumătate, văd spectacole pe sfert sau chiar mai puțin.

Ochiul critic și cartezian este înlocuit de un stomac pantagruelic care nu mai vede, ci digeră și consumă
sardanapalic tot ce se poate, cu frica (sau speranța?) că poate în câteva zile revenim la normal și festinul se
termină. Nu mai notez nimic, nu mai rețin nimic, corpul meu rămâne singura coală pe care se înscriu
senzații, reverii și „pofte”. Vreau să îi văd și să îi consum pe toți – clasici și deconstructiviști ai clasicilor,

„monștri sacri” și tineri care cred că revoluționează limbaje artistice doar pentru că sparg ceva sau se
mutilează în direct (s-a mai făcut, s-a mai făcut, dar ce nu s-a mai făcut deja?), cinici și sentimentali,
romantici și postmoderni, francezi-stiliști, polonezi experimentali și tineri performeri nord-africani curajoși
și revoltați. 

de Beatrice Lăpădat
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Din fericire sau nu, după câteva săptămâni de îngurgitare maniacală de discipline și anti-discipline ale
scenei, regimul rebel ia sfârșit și vechile obiceiuri pedant-academice se repun în funcțiune. Devin mult mai
selectivă, îmi fac program de vizionări online, nu mai iubesc pe oricine și în orice registru și revine celebra
„distanță critică” în care profesorii mei, de la liceu până la doctorat, au investit atât de mult discurs pentru ca
nu cumva să vehiculăm „impresionisme” și sentimentalisme, adică exact ceea mi-am permis să fac timp de
aproape două luni. 
Am rămas, însă, cu un câștig vital în urma acestui parcurs de la frenezie la reașezare în matcă: speranța
reconstruită nu atât în teatru, cât în dorința imuabilă a ființei umană de a se trăi și consuma prin teatru.

Dacă suntem printre cei care am avut privilegiul să parcurgem împreună o pandemie prin teatru, înseamnă
că astăzi știm (nu doar din cărți și documente de arhivă) că nimic nu poate pune capăt acestei dorințe
infinite, chiar și dacă ar dispărea toate tehnicile de comunicare, de logistică și de strategie care fac din
teatrul de azi, în primul rând, niște instituții prinse într-un uriaș aparat administrativ-financiar. 

Speranța pe care FITS 2021 o cultivă prin multitudinea de spectacole, dezbateri, dialoguri, expoziții,
evenimente stradale și intervenții, live sau online, este ancorată tocmai în conștiința faptului că posibilitatea
de a ne bucura de teatru poate fi reinventată la infinit. Să fim noi prea mici, prea triviali, prea derizorii, prea
„digitali” pentru astfel de cuvinte mari? Asta nu o va spune decât mersul istoriei, dar aici și acum, FITS ne dă
cel puțin certitudinea că nu suntem în plin delir richardian dacă ne încăpățânăm să ne agățăm de speranță
în, prin și pentru teatru. 
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La granița dintre film, 
teatru online și fizic

 

Pandemia ne-a făcut să punem la îndoială limitele artei și să încercăm să redefinim concepte care, până la
acel moment erau percepute ca axiome. Filmul pe scena de teatru era doar o cârjă multimedia pe care se
sprijinea sensul spectacolului, iar scopul teatrului filmat era doar acela de a rămâne mărturie în arhiva unei
instituții teatrale. Tehnica a evoluat, îndepărtând automat arta teatrală de arta cinematografică. Dacă la
începutul cinematografiei se montau texte teatrale, cu timpul, ecranul a creat noi nevoi, un alt ritm al
acțiunii și al replicilor. Exteriorizarea teatrală a personajelor de pe scenă a fost substituită de o interiorizare
a acțiunii și de o limitare a gesticulației și a mimicii. În același timp, camerele de filmat ofereau posibilitatea
extinderii spațiale și temporale, spre deosebire de teatru, care, în marea majoritate a cazurilor, se juca într-o
cutie italiană și se baza pe principiile clasice franceze ale unității timpului și spațiului. Această temă a stârnit
mereu polemici despre interdependența celor două arte.

La teatru te uiți, iar filmul ți se arată. Faptul în sine de a te uita conține o componentă reflexivă, care trăiește
odată cu și prin prezența spectatorului, prin acțiunea uitării. Putem spune chiar o uitare de sine (pe tine, te)

în favoarea întâmplărilor privite. Activitatea paradoxal-statică a publicului este provocată tocmai de această
limitare timp-spațiu amintită anterior și conduce la decodificarea prin filtrul personal a fiecărei scene în
parte. Teatrul este o artă interogativă, care se consultă permanent cu privitorii săi, așteaptă confirmarea
prin aplauze sau critică. Filmul, în schimb, nu cere ajutorul spectatorului să îl însoțească în desfășurarea
acțiunii și nu are nevoie de interpretarea fiecărui privitor în parte pentru a se întregi. Este o formă de artă
finită și finală, o încoronare a tehnicii, efectele vizuale fiind cele care fascinează, în timp ce în teatru
primează spontaneitatea și energia momentului. Filmul rescrie o nouă viață prin imagini, pe când teatrul o
exprimă doar prin cuvânt și prin convenții stabilite în prealabil.
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Dar ce se întâmplă cu teatrul în momentul în care convențiile deja știute sunt date peste cap? Dacă nu mai
există public pentru o perioadă (ne)determinată de timp, se mai poate numi această artă „teatru”? Cum
redefinim un postulat ciuntit după atâtea zeci de secole? Cea mai simplă formulă teatrală obișnuia să fie:

persoana A joacă în fața persoanei B, în timp ce persoana B privește persoana A. Timp de mai mult de un an
însă, persoana B a lipsit din ecuație, adică publicul. Atunci s-a simțit cel mai acut prăpastia dintre teatru și
film. Experimente care combină jocul actoricesc cu arta cinematografică, precum Pool. No water regizat de
Radu Nica sau Work. No travel al lui Bobi Pricop, au propus un nou trend al teatrului digital. Este o soluție
accesibilă pentru o perioadă scurtă de timp, însă pe termen lung ar subviețui. Constrângerea momentului a
devenit miza, iar izolarea a căpătat valență artistică, iscând discuții despre limitele actului artistic și despre
interdependența dintre film și teatru. Limitele sunt necunoscute, dar limitările nu au loc în artă.

Teatrul reprezintă arta de a fi împreună, spectatorii ajungând la un grad maxim de intimitate în momentele
în care actorii le smulg orice mască socială. A plânge umăr lângă umăr cu un necunoscut cu care nu ai avut
și nici nu vei avea vreodată ceva de împărțit este una dintre minunile pe care teatrul le face posibile. Iar
speranța este un element al comunității... Cam greu să faci asta singur, protejat de o mască și un ecran
inteligent!

15



Note despre exercițiul de "a spera"

Pentru majoritatea oamenilor, pandemia a adus cu sine regândirea a ceea ce înseamnă „normal”, a ceea ce
este important pentru fiecare și, în definitiv, a întregului mod de a privi lumea. Într-un astfel de context, arta
a fost văzută ca o salvare, ca o formă de redescoperire a sinelui, făcându-se uneori abstracție de puterea sa
reală, dar mai ales de modul în care aceasta acționează. În etapele prime ale pandemiei, proclamarea artei ca
posibilă salvare a avut un caracter ușor limitativ, uitându-se în unele cazuri că schimbarea dorită nu se
produce imediat, iar ceea ce unii oamenii considerau a fi o salvare era, de fapt, o distragere de la atmosfera
generală sau o înțelegere a artei întrucâtva utilitară. 

Adevăratul merit al artei constă în faptul că propune o nouă viziune, o schimbare de perspectivă ce nu este
impusă, ci vine organic, în acord cu sensibilitatea și ritmul interior al fiecăruia. Prin ancorarea sa în ceea ce
pare să fie un fond arhetipal, dar profund uman, arta reușește să împace caracterul său universal cu
abilitatea de a fi ancorată în actual, de a depăși barierele culturale, lingvistice, etc. Mai mult decât atât, în
vremuri de înstrăinare, în care omul își pune la îndoială natura sa de ființă socială, cel mai prețios merit al
artei este faptul că reușește să aducă oamenii împreună, în orice formă posibilă. 

În cazul artelor spectacolului, pandemia a adus cu sine și o regândire a însăși conceptului de „spectacol”,

scena online fiind văzută deopotrivă ca o salvare și ca o limitare. Entuziasmul inițial cu care au fost
întâmpinate spectacolele online de teatru, a fost urmat de impresia că un anumit tip de trăire nu poate fi
redat întru totul prin intermediul online-ului, că se pierde elementul ce însuflețește reprezentația și
spectatorul. 

de Nicoleta Ion
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Tocmai o astfel de impresie poate fi și un semnal că este nevoie de o redescoperire a ceea ce înseamnă
nucleul unui spectacol, privitorul fiind invitat să caute în cele văzute elementul de profunzime ce face o
piesă demnă de a rezista trecerii timpului. Piese ca Oedip rege sau Fedra continuă să fie jucate nu pentru a
conserva modul în care au fost puse în scenă inițial, ci pentru cum reușesc să atingă fibra cea mai intimă a
privitorului, și fără a cunoaște contextul social sau formal, acesta reușește, chiar și printr-o receptare bazată
doar pe emoție, să se apropie de esența piesei. Spectacolele online provoacă artiștii și spectatorii să găsească
noi moduri de a comunica între ei, de a-și comunica mesajul, fie prin intermediul mijloacelor puse la
dispoziție de tehnologie, fie doar prin determinarea de a nu lăsa online-ul să accentueze distanța dintre
oameni, când meritul artei este acela de a o aboli. 

Ediția de anul acesta a festivalului oferă publicului atât spectacole în format clasic sau online, dar și în aer
liber, cel din urmă format amintind de reprezentațiile din Grecia Antică, publicul întorcându-se astfel la
originile spectacolului de teatru. Revenind la origini, merită amintită una dintre activitățile de bază ale
omului, încă din Paleolitic, anume imitația. Oamenii epocii de piatră imitau lumea înconjurătoare, atât prin
desenele regăsite de urmașii lor pe pereții peșterilor, dar și prin arta povestirii. Povestitorul sau povestașul,
cum îl numește Llosa în scrierea sa, era văzut atât ca un soi de animator al comunității, dar și ca un ghid, un
vindecător, un purtător al poveștilor celorlalți. Dacă ne reamintim de textul lui Mario Vargas Llosa,

povestașul său era și persoana de legătură între familii, cel care aducea vești și asigura astfel o formă de
comunicare între membrii unei comunități.

Eric Bentley oferă una dintre cele mai simple definiții ale teatrului pornind de la ideea de imitație, elementul
ce leagă teatrul de povestire, ambele pornind de la imitarea și asumarea unor voci, a unor roluri, în cazul
povestirii toate acestea realizându-se doar prin inflexiuni ale vocii. Ceea ce s-a păstrat în spectacolul de
teatru, din această înrudire aproape mitică este nevoia de a spune o poveste, iar acum, mai mult ca niciodată,

oamenii au nevoie să audă povești care să le redea speranța, să le vindece singurătatea, povești în care își pot
regăsi propria voce sau care să le prezinte noi orizonturi. Indiferent de forma în care sunt spuse, omul are
nevoie de povești pentru a se vindeca de frică și a-și reaminti că, uneori, a spera este un exercițiu, și nu un
dat. Iar teatrul, ca orice artă, amintește oamenilor că „frumusețea va salva lumea”.

17



Mâine și iar mâine, tot mereu
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Din 11 martie 2020 au trecut un an și cinci luni. Mult stat în casă, distanțare socială, chipuri mascate, teamă,

îngrijorare și, într-un final, un vaccin: acesta ar fi un rezumat a ceea ce s-a întâmplat în lume într-un an și
cinci luni. După această perioadă și după o ediție a FITS desfășurată exclusiv online, piețele, străzile, teatrele
și multe instituții de cultură din Sibiu se redeschid pentru artiști și public, pentru o suflare vitală și o
răsuflare care animă din nou arta sibiană, românească și internațională. Avem o nouă șansă la artă, la arta
evadată în stradă, care ne invită la evadarea din cotidianul pandemic. În sfârșit, s-a ivit ocazia ca noi să
redevenim actori în propriile vieți culturale și să ne eliberăm pentru zece zile din spectacolul tragic sanitar.

Putem pătrunde într-o oază a spectacolului, a unui respiro de teatru, muzică și dans, departe de ariditatea
artistică impusă de contextul actual. 

Să ne întoarcem la Macbeth și la Lear! Tocmai la cei mai cruzi, vanitoși și orbi în orgoliul lor dintre regii
shakespearieni! Răspunsul cel mai evident la întrebarea de ce îi aleg tocmai pe aceștia doi ar fi că atmosfera
pieselor în care apar este una sumbră, angoasantă, sufocantă. Trăim vremuri în care incertitudinile par mai
prezente și mai intense după mulți ani. Atunci când Macbeth și Regele Lear erau pentru prima dată
reprezentate, vremurile păreau de asemenea tulburi... Shakespeare, cu puțin mai mult talent decât alți
dramaturgi ai vremii, a reușit să aducă în față spectatorilor săi spectacole care să-i facă să rezoneze cu
personajele și să uite de instabilitățile politice omniprezente. Imposibil să scăpăm de sub influența lui, avem
oportunitatea să evadăm din spaimele vieții în aceste timpuri, într-un loc care să ne reflecte dorințele și
speranțele de întoarcere către un cronotop eliberat de restricții, dar și să ne găsim o alinare în subiectele
sumbre sau prin reorientarea atenției de la lumea reală nu foarte ușor de experimentat din aceste zile. 

Cea mai mare suferință a celor doi monarhi este singurătatea: refuză să se manifeste ca existențe iubitoare,

capabile de apropiere emoțională. Lear refuză iubirea sinceră și modestă a Cordeliei, în locul cuvintelor
meșteșugite ale lui Regan și ale Gonerilei. Trădat de cele două fiice ticluitoare de vorbe frumoase, realizează
orbirea sa și se căiește pentru alungarea mezinei, însă prea târziu pentru un final fericit. Într-o lume nebună,

cei doi soți Macbeth își manifestă iubirea în mod patologic prin uciderea lui Duncan. Se îndepărtează, însă,

unul de celălalt și sunt orbiți de dorința de putere și, respectiv, de remușcare pentru a se mai iubi în
continuare. 

de Tașcu Goga
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Certitudinea morții, o lume insolită și înfiorătoare ca în picturile lui Hieronymus Bosch, boala care pândește
la fiecare pas, poate îngrozi sau măcar sădi frica în firile mai curajoase. Dar, până și unul dintre cele mai lașe
caractere, ca cel al lui Macbeth, poate găsi o urmă de speranță în sfera grotescă anunțată prin elementele
supranaturale, ca să încerce să se elibereze din destinul deja pecetluit. Lear, părăsit și neputincios, nu
cedează decât atunci când o vede pe Cordelia moartă. 

Viața și speranța există pentru a fi trăite și vor exista, după cum observă și Macbeth, până la sfârșitul
veacurilor, când și aceasta va trece în inexistență. Și, cu toate acestea, sperăm la o clipă în plus, care poate ne
va fi dată, dacă iubim suficient de mult viața. Poate că frumusețea nu va mântui lumea cum spunea prințul
Mîșkin în romanul lui Dostoievski, dar poate că vom fi mântuiți prin mântuirea celor pe care îi iubim, așa
cum și Faust se salvează din sfera maleficului Mefistofel, arătându-i milă Margaretei, pe care o prihănise în
ambiția sa pentru cunoașterea absolută.

Așadar, să continuăm să sperăm, căci vine mâine și după mâine vine un alt mâine care se înscrie într-un lung
șir (poate chiar infinit) de zile care urmează să vină în viețile noastre și să ne apropiem mai mult unii de
ceilalți, suflet lângă suflet. Va veni și ziua în care vom putea să ne îmbrățișăm fără nicio teamă și vom reuși
să trăim ca înainte de pandemie. Nu vom mai fi la fel, dar vom fi mai puternici, iar bucuria va fi mai dulce.

Până atunci putem să ne bucurăm de o ediție a Festivalului Internațional de Teatru de la Sibiu în condiții
care se aseamănă mult cu cele de dinainte contextul sanitar de acum.












