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Unchiul Vanea. 0 simfonie de dor si

nebunie

nchiul Vanea de A.P. Cehov, capata in regia lui Neil LaBute o

dinamica atemporald, acesta decupand textul dramaturgului

rus, scris in 1897, astfel incat si-i confere o aura universala.

Regizorul il plaseaza pe Cehov langa alte nume din literatura
rusa prin replicile personajelor: ,Zici ca suntem in Turgheniev!” sau
,Revizorul este in drum spre noi!”, ficand referire la Gogol. Tot un joc
intertextual mi-a animat si mie memoria pe parcursul spectacolului:
Vanea mi-a amintit, simultan, de Heathcliff al lui Bronté, de melancolia
muzicii lui Jeff Buckley si de blandetea si franchetea rudelor mele din
mediul rural. Cumva, LaBute reuseste s concentreze in acest personaj
tulburat esenta contemporana a dorului mistuitor, acea sete dupa ceva
care te devoreaza. Asta cauta si Vanea: un suflet de care sa se prinda, un
trup care sa-i tina de cald, un loc in care sa se reverse.

Intre toate personajele acestui spectacol se tese un joc nebunesc: par
impovarati de un esec nascut din inertie, nefiindu-le ingaduit nici

macar privilegiul unei lupte autentice pentru propriul destin. Lupta lor
veritabild se consuma in adancul constiintei, acolo unde nemultumirile
si frustrarile, fie ca sunt recunoscute ori reprimate, isi cauta debuseul

in raporturile fragile cu ceilalti. Unchiul Vanea (Adrian Matioc) se
indragosteste de tineretea si frumusetea Elenei (Cendana Trifan), a doua
sotie a cumnatului sau, profesorul Serebriakov (Raluca Iani). La randul
ei, Elena nutreste sentimente pentru doctorul Astrov (Serban Gomoi), iar
acesta i raspunde cu aceeasi pasiune, insa relatia lor ramane imposibila

din cauza casniciei ei. Doctorul este, la randul sau, iubit in tacere de Sonia

(Crina Dumitrascu), fiica profesorului din prima césitorie, care trdieste
pentru intaia oara fiorii dragostei.

inci din primele momente ale reprezentatiei, un freamit de regret si
nesiguranta patrunde discret in constiinta privitorului, cristalizat in
intrebarea pe care Astrov i-o adreseaza batranei doici: ,,Oare cei care vin
dupa noi [...] crezi ca se vor opri macar o clipa sa se gandeasca la noi?”.
Aceasta presimtire apasatoare bantuie atat sufletul doctorului, care

si-a inchinat viata salvarii semenilor sai si, in rarele clipe de ragaz,
ocrotirii padurilor, cat si pe Vanea, ce si-a jertfit tihna si visurile
pentru a purta pe umeri povara altora. Amandoi se vad deja uitati,
neinscrisi in memoria posteritatii, simtind ca faptele lor, oricat de
nobile, se vor risipi fara urma, inghitite de indiferenta timpului ce
vine si se amagesc cu gandul ca Elena ar putea umple golul din vietile
lor, fiecare purtand in sine o nevoie diferita. Totusi, refuzul categoric
al acesteia il afunda pe Vanea si mai adanc in deznadejde, iar jocul
ambiguu si seductia fara finalitate il fac pe doctor sa-si neglijeze
indatoririle si sa caute alinare in alcool, sperand zadarnic sa-si vindece
ranile sufletesti. Ea reuseste, asa cum observa Sonia, sa tulbure
intreaga familie: ,Esti doar plictisitd si ne molipsesti si pe noi.”

Elena, desi inviluita in frumusetea efemera si prospetimea tineretii,
pare captiva intr-o rutind confortabild, dar sterild, lipsita de curajul
necesar pentru a raspunde chemarii pasiunii ce i se adreseaza prin
avansurile doctorului. Aceastd imobilitate, aceasta alegere a stagnarii,
reflectd marile teme ce bantuie universul lui Cehov: plictiseala
existentiald, vuietul gol al cuvintelor fard substantd, melancolia
ascunsa sub valul aparent linistit al vietii rurale. in chipul Elenei se
intrevede, insd, o ecuatie a fragilitatii si ambiguititii ce aduce aminte
de Daisy Buchanan, simbol al unei lumi in care aparenta ascunde o
neliniste profunda. Spectrul acestei lumi este subliniat de scenografia
Oanei Micu si de light design-ul lui Cristian Niculescu, care nu fac
decat sa amplifice tensiunea dintre efemer si etern. Fascinant este
modul in care, desi personajele impart aceeasi scend, aceeasi lumina,
ele se contureaza asemenea unor portrete izolate, ca niste fotografii
mentale ce surprind esenta fiecaruia, iar diversitatea costumelor
devine un cod care atribuie fiecaruia o identitate unica, o prezenta
distincta in acest univers comun.

Mobilierul se imbina cu peretii vechi, aproape goi, sugerand astfel un
cadru in care izolarea si degradarea interioara se oglindesc in lumea
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exterioard a personajelor. Dincolo de ferestrele ample, natura apare ca

o imagine delicata, conturata in tonuri pastelate, aproape topindu-se

in cromatica zidurilor. Aceastd ambiguitate creeaza o tensiune subtila
intre concret si imaginar, reflectand dualitatea profunda a imaginarului
lacanian, unde identitatea si perceptia se construiesc in oglinda iluzorie

a celuilalt. Decorul se desfidsoara in straturi succesive, asemenea unei
structuri care se pliaza treptat, iar fiecare noua scena aduce o apropiere
sporiti de spectator, transformand spatiul intr-un mediu tot mai intim. in
acest mod, intreaga scenografie devine o metafora a fragilitatii existentei,
unde distanta dintre aparenta si esenti se estompeaza constant. in acest
spectacol, sunetul se transformd intr-un instrument subtil de dominare,
profesorul impunéand restrictii asupra muzicii in timpul studiului (adicd
aproape permanent). Clopotelul pe care acesta il foloseste frecvent pentru
a chema ajutor devine, treptat, o sursa de tensiune si suferintd pentru
familie. In fundal se aud in mod constant ciripitul pasirilor sau fosnetul
greierilor, care mentin o atmosfera sonora ce, uneori, se suprapune cu
momentele de jazz, rock sau muzica clasica.

In actul al treilea, dupa ce Vanea esueazi atat in tentativa de a-1 ucide

pe profesor, cat si in gestul de a-si curma propria viatd, reflectind

asupra faptului ¢ nu a suportat nicio consecint, fiind doar etichetat
drept nebun de citre lume, doctorul ridica o problema fundamentala. Se
intreaba daca nu cumva insasi nebunia, mediocritatea sau adulterul nu
sunt, in fond, conditii umane inerente, alimentate de vinovatia si tristetea
ce macina spiritul: ,Ciudatul e normal!” Coplesit de aceasta povara,
Vanea marturiseste ca singura sa dorinta este sa inceapa o viata nou3, iar
raspunsul doctorului, grav si meditativ, deschide o perspectiva nihilista:
,Viatd noud? Nu ne-a mai rimas nimic, Vanea, doar visele frumoase pe
care ni le vom aminti in mormant.” Totusi, aceastd evadare imaginara nu
este decat un preludiu al acceptarii tacute a absurdului, unde viata insasi
se desfasoara intre dorinta si deziluzie, intre speranta si neant.

Adina Dragan
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,La teatru intotdeauna se intampla ceva”

oate fi ceva numit teatru doar daca are inainte de titlu eticheta

de ,spectacol”? Nu ne acuzam unii pe altii, in viata cotidiang,

cd ,jucdm teatru” suficient de des incat sa intelegem ca rolurile

nu le sunt oferite doar celor specializati in arta scenei? Traim
inconjurati de mici reprezentatii zilnice, in care, constient sau nu,
devenim personaje. Ce este teatrul nostru de zi cu zi? Poate momentul in
care, micar pentru o secunda, reusesti sa schimbi lumea, s& conturezi o
alta perspectiva asupra faptelor. Sau, dimpotriva, clipa in care, asemenea
unui erou, alegi sd infrunti realitatea fara si te temi de consecintele
tragice. Fiecare dintre noi este, intr-un fel, un actor; doar ca, uneori, nu ni
se oferd privilegiul de a citi textul inainte de reprezentatie.

Spectacolul Intre ziduri, in regia lui Alexis Michalik, productie a La
Pépiniere Théatre, propune o reflectie asupra captivitatii intr-un singur
loc, in sinele framantat de probleme, intr-o poveste care nu iti apartine.
In timp ce, pentru unii, a te afla intre patru pereti devine o claustrare
progresiva, care ameninta echilibrul mental, pentru altii, izolarea este

o alegere, un refugiu atunci cind in lumea exterioara firele narative
comploteazd impotriva lor. Totusi, aceste constrangeri devin momente de
vulnerabilitate intr-un spatiu protector, care incurajeaza la acceptare si
sinceritate, intr-un mod neasteptat, prin teatru.

Alexis Michalik, cunoscut pentru piese cu o constructie fragmentata,
care reuneste multiple planuri temporale, se foloseste de aceastd

estetica aproape cinematografica si in Intre ziduri, printr-o succesiune

de flashback-uri cu un ritm foarte alert. Suprapuse cu timpul prezent

al actiunii, revenirile in trecut contureaza portrete complexe ale
personajelor, spectatorii fiind confidenti al celor mai apasatoare suferinte,
ale celor mai bine pastrate secrete ale acestora. Prin acest spectacol,
regizorul formuleaza un comentariu social care s incurajeze lupta
impotriva stereotipurilor si prejudecitilor. Miza este aceea de umanizare
a detinutilor din inchisori, adeseori priviti doar din perspectiva vinovitiei
lor. Michalik ofera o perspectivd nuantata asupra fiintei umane, care
debordeaza de sensibilitate, iubire, regret. Eticheta de ,om rdu” este
inlocuita, astfel, de nevoia de a asculta povestea celuilalt; cel care, desi a
gresit, a fost victima unei sorti nedrepte sau a hazardului.

Intre ziduri traverseaza o paleta larga de triiri omenesti, aducand in prim-
plan fricile, dorintele si ranile adanci ale personajelor: teama de esec,
atat profesional, cat si personal, iubirea mistuitoare si neimpartasita,
lupta cu sdracia, capacitatea de sacrificiu, dar si criza identitétii si
intrebarile legate de apartenenta. Atmosfera exterioara, o premisa de

¥ Dragos Dumitru

furtund iminentd, sugereaza tensiunea interioara a protagonistilor, ca
o oglindire a zbuciumului lor lduntric. Aceasta presiune continua este
dublatéd de prezenta muzicii live, care surprinde emotiile din spatele
amintirilor, cateodata candid, alteori cutremurator.

Spectacolul testeazd, de asemenea, care sunt limitele teatrului, ce
povesti meritd spuse, ce traume pot fi impartdsite si unde incepe
responsabilitatea etica a artistului, care nu trebuie sa isi sacrifice
sensibilitatea in numele ,artei”. Prin personajul Richard, un regizor cu
o obsesie nesdnatoasd, orbitoare pentru teatru, care priveste povestile
ascunse ale incarceratilor nu cu empatie, ci drept sursa de inspiratie,
Michalik trage un semnal de alarma asupra dezumanizarii creatorilor,
a supraexpunerii si a nepdsarii in fata problemelor care conteaza cu
adevarat.

Precum spune vorba ,La teatru nu se dau solutii, ci apar mai multe
intrebari”,  intre Ziduri” nu oferd raspunsuri, ci ridica oglinzi in fata
lumii, a celorlalti, dar mai ales a sinelui. Cat de dispus va mai fi de
acum fiecare dintre noi sa priveascd dincolo de propriile ingradiri?

Andreea Bichir
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Painea din cer. Dansul, ca filosofie a

corpului si a luminii

emele coregrafice ale lui Noa Wertheim si ale prestigioasei

companii israeliene de dans contemporan Vertigo determina

in permanenta ridicarea spirituala a materiei, tentatia

imperceptibila a corpului de a exprima un complex suport
filosofic, balansul ritmic si hipnotic al siluetelor dansatorilor in trecerile
de la sobrietate la elegante jonglari cu situatiile abstracte. Aceste
trasaturi sunt definitorii pentru stilul coregrafic al companiei, o data in
plus evidente in spectacolul Mana (Pdinea din cer) care accentueaza forta
expresiva si, mai ales, energia corpului intr-un perimetru scenic investit
cu trimiteri cosmogonice, cu rafinatul simbolism prin care materia este
investita cu legaturi sublime cu starea universala.

Tablourile care construiesc structura spectacolului sunt desfasurate
fluent, mentinand aceleasi tipare de miscare si dinamica si o voita
uniformitate ritmica a imaginii. Cromatica este redusa si limitata

la siluetele negre ale dansatorilor, conturate ca desen pe un fundal
transparent. Neintrerupta stare de flux a configuratiilor coregrafice apare
ca dialectica intre coexistenta a formelor de grup si delimitare a corpului
individual.

Leitmotivul dominant al coregrafiei este impulsul conexiunii individului
fie cu grupul, fie cu substanta spatiului infinit, avand ca si motiv al
expresiei, pe de-o parte, starea de invocatie, iar pe de alta parte, impulsul
de depasire a efectelor gravitatiei mentinand permanentul contrast

intre umbra si lumina. Acesta este obiectivul prioritar al grupetului

si individului, reliefat pe parcursul spectacolului prin textura vizuala
coerentd a miscarii care oscileaza in mod simbolic intre material si
transparent, intre tentativele corpului de a se topi fie in substanta
pamantului, fie a vidului. Legatura dintre mana si lumina reprezinta

¥ Dragos Dumitru

energia vitald a intregului discurs coregrafic, motiveaza cresterile si
descresterile compozitiei, starea de tensiune si subtilele gradatii de
intensitate ale acesteia, din care sunt excluse trecerile abrupte sau
orice element coroziv care ar putea altera liniara fluiditate a situatiilor
coregrafice.

Evident, pertinentele conexiuni filosofice stimulate de compozitia
lui Noa Wertheim trimit spre o profunda dimensiune umana, de
autocunoastere a individului prin propriile aspiratii, limbajul
coregrafiei fiind subliniat prin valorificarea impulsului, a legaturii
dintre energia interioara si exteriorul corpului, a evidentierii
respiratiei dansatorului care creeaza acest liant intre dimensiuni
opuse si contrastante. Lumina, respiratia, miscarea se contopesc
intr-un corpus viu, cursiv, in care textura vizuala valorifica volumul
sculptural al duetului ,,desfacut” in linii corporale proeminent
spiralate, ,finetea” gestului si a expresiei acestuia, prin ritmicitatea
compunerii, descompunerii si recompunerii formei.

Din punct de vedere tehnic, spectacolul Mana continua explorarile
coregrafei israeliene cu punct de pornire de la energia interioara a
corpului dansatorului, ce transmite un interes aparte catre latura
biologic energetica a acestuia, din care curg formele exterioare,
liniile de miscare si combinatiile de grupet. Simbioza cu partitura
muzicald originald a lui Ran Bagno subliniaza ideile recurente ale
coregrafei, concentrate pe leitmotivul individului si pe tentativele
sale de conectare cu formele exterioare de energie. Ideea centrald a
explorarilor coregrafei are ca centru de greutate numele companiei,
Vertigo, ameteala, necesara hipnoza in momentul in care energiile si
formele se contopesc, sarind de la realitatea materiala in imaginar,
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scufundandu-se intr-un univers suprarealist al confuziei si al
metaforelor populat de forme fluide si sculpturale.

Asadar, corpul si expresia sa plastica pictural este elementul
central, compus dintr-o gama variata de surse de miscare, care, prin
ratiuni grafice, evolueaza spre compozitii cu valori universale, spre
configuratii ce sublimeaza forta si nuantele sensibile ale relatiilor
inter-umane. Este, totodatd, un corp a carui cunoastere porneste de
la functionamentul sau biologic, de la investigarea pulsului sanguin
si suflul care il vitalizeaza, de la experientele sale care duc spre
auto-control, care construiesc in cele din urma forme si arhitecturi
spatiale suprarealiste. Respiratia si corpul subliniaza tendinta sa de a
se contopi cu lumina, prin largi manevre ale fizicalitatii performerului
aflat intr-un permanent ,vartej” al compozitiei si decompozitiei,
imagini dominante si constante ale coregrafiei. Aceasta este
completata de difuze indicatii cvasi-concrete spre corpurile ceresti
asociate cu lumina si umbra, cu zonele de clar-obscur.

Spectacolul companiei Vertigo, dincolo de incantarea produsa

de perfectionismul tehnic, complexitatea componentei vizuale
rafinat picturald, este fara indoiala o provocare intelectuala.
Densitatea sugestiilor si asociatiilor de informatii sunt tratate prin
coduri abstracte, coregrafia devenind, in acest mod, o ,scriitura”
filosofica creatd din linia corpului si infinitele sale interactiuni cu
simbolul luminii si a fortei sale vitale, care stimuleaza inteligenta si

sensibilitatea deopotriva.

¥ Dragos Dumitru

Alba Stanciu




Macbeth ca farsa tragica: Johan Simons si

anatomia absurdului

ontarea semnata de Johan Simons la Schauspielhaus Bochum

propune un Macbeth radical: redus, destabilizat, jucat la

intersectia dintre comedie si oroare, grotesc si poetic, pe

alocuri cu accente gore. Traducerea ii apartine Angelei
Schanelec, care a realizat-o pentru celebra productie de la Diisseldorf a lui
Jirgen Gosch in 2005.

Scenografia este minimalistd, enigmatica, aparent complet disfunctionala.
In rest, scena este goald, cu exceptia catorva pereti de gresie si a unui
bazin putin adanc, fara apa. In spatele scenei, un alt bazin mai mic,
metonimia unei sali de ap3, in care actorii, la robinetul cu apa, se spala

de urmele de sange ale crimelor recente: sec, derizoriu, grotesc, dar atat
de eficient! Dar, din cand in cand, peretele din spate se deschide si se pot
vedea proiectii, prim-planuri de frunze, apoi, dupa pauza, prim-planuri de
scoarta de copac, un topor despicand trunchiul.

Cu doar trei actori (Jens Harzer, Marina Galic si Stefan Hunstein) care
interpreteaza toate rolurile, spectacolul reconfigureaza tragedia lui
Shakespeare intr-o piesa de teatru a absurdului existential, cu accente

de teatru de clovni si umor negru. Ei joaca toate rolurile si folosesc
tranzitiile rapide, de la un personaj la altul, ca oportunitati pentru gaguri
absconse. Ca niste clovni tristi, ei imbraca personajele lui Shakespeare ca
pe niste costume, intuind in permanenta lipsa de sens a tuturor lucrurilor.
Acest lucru confera personajelor o vulnerabilitate surprinzatoare si, cu
toata salbaticia lor, induiosatoare.

Aceasta alegere regizorala e formulatd clar inca de la inceput: ,Fair is foul
and foul is fair” nu este doar un motto al vrajitoarelor, ci devine principiul
de functionare al intregii puneri in scena. Tragicul devine comic, iar
comicul devine nelinistitor, provocand un permanent dezechilibru
perceptiv. Simons exploreaza aceasta inversare nu doar tematic, ci si
formal: actorii schimba rolurile cu un simplu gest, o inflexiune sau o
miscare, accentuand artificialitatea conventiei si subliniind golul de sens
din spatele retoricii puterii.

Unul dintre momentele cele mai sugestive ale acestei strategii este scena
asasinarii lui Duncan: Jens Harzer, in dublu rol, il ucide pe rege (adica pe
el insusi) intr-o secventa absurd-coregrafica, subliniata ironic de gestul
lui Hunstein care picurd sange cu o lingurita. Umorul grotesc, foarte
prezent in spectacol, nu dilueazd tensiunea, ci o transforma intr-un alt
tip de reflectie: asupra teatrului, asupra iluziei, asupra umanititii ca farsa
tragica. Principiul este aici dus la extrem: pe scena se afla un pat alb, gol,
Harzer, in rolul lui Macbeth, se indreapta spre ea cu doua cutite mici in
mana, se intinde in ea, isi pune o coroana si devine Duncan, dar ridica
bratele cu cutitele si il injunghie din nou pe rege (adica pe el insusi) in
rolul lui Macbeth. Hunstein vine cu o ceasca mica, o amesteca o data si
picura cu grija singe pe pieptul lui Harzer cu o lingurita, marcand rana,
in timp ce Harzer (ca Duncan mort) intoarce capul si priveste in jur. Scena
functioneaza? Da, deoarece in public exista reactii, se rade chiar.

Marina Galic are poate cel mai mare registru de joc: este Lady Macbeth,
Banquo, copil, amanta si calau, schimband rapid coduri prin gesturi
minimale, trecind de la costumul negru cu cimasa alba si papion la
rochia de seara si tinuta de casa, aceeasi camasa purtata doar peste
lenjerie. Accesoriul nelipsit: pantofii cu toc! Fascinatia acestui personaj
este stratul de vulnerabilitate rece, fragilitatea aproape de limita nebuniei
glaciale. Marina Galic are cea mai mare libertate atunci cand isi schimba
rolurile. Ca doamna4, isi poate scoate pantalonii si sacoul, se poate da cu
ruj, se poate plimba in camasa alba de barbat si isi poate lasa sotul sa-i
sarute trupul. Ca Banquo, isi lipeste mustata si isi coboara vocea. in rolul
vrajitoarei, Hunstein isi arunca parul lung in fatd, iar Harzer isi aruncd
praf alb in fatd. Nu existd aproape nicdieri semne fizice. Exista trei sdbii,
doua coroane, un steag scotian, un casetofon care canta ,J'attendrai” de
Dalida si ,Je t'aime” de Serge Gainsbourg.

Jens Harzer e un Macbeth comic si inspaimantator, capabil sa oscileze
intre tonalitati clovnesti si abisuri existentiale, in timp ce Stefan

Hunstein e vrajitoare, soldat, observator, element perturbator. Toti
joacd in costume negre sobre, intr-un decor aproape gol - cateva
placi ceramice, o canapea, un bazin gol si o succesiune de proiectii
video: frunze, scoarte de copac, insecte, viermi. Natura devine aici o
metaford: indiferent ce distruge omul, gindacii supravietuiesc.

In aceasta regie, Shakespeare e repus in ghilimele: textul devine
comentariu ironic, iar actorii adauga formule simple, uneori
copilaresti (,0h”, ,Jo”, ,Yes”) pentru a trivializa replicile clasice. Dar
tocmai in acest proces de demitizare apare o forma noua de relevanta:
nu mai asistam la caderea unui erou tragic, ci la destramarea unei
fictiuni a sensului. Macbeth nu e doar o piesa despre putere, ci o
meditatie amara despre golul de dedesubtul ei.

Finalul aduce poate cea mai brutala ironie: in monologurile lui
Shakespeare, natura joaca intotdeauna un rol de oglinda a conditiei
umane degenerate. Abia la final, cand invingatorii il ataca pe Macbeth,
taindu-i capul, sfasiindu-1 si calcandu-l in picioare, devine clar despre
ce vorbeste Johan Simons: vedem muschi si ferigi, omizi si gandaci

in proiectii macro. Natura in text (Shakespeare) si imagine (punerea

in scend), dublata si separatd. Viata umana, cu toata retorica ei
grandilocventa, devine insignifianta din perspectiva unui gandac.

Spectacolul lui Johan Simons este o demonstratie lucida despre

ce inseamna sa iei Shakespeare in serios fara sa il venerezi. Un
Macbeth de o fortd aparte, necrutdtor si provocator, in care absurdul
nu e o glumi, ci forma suprema a lucidititii. In esenta, este o idee
evidenta, iar regizorul Johan Simons a preluat-o cu abilitate. El
interpreteaza piesa Macbeth a lui William Shakespeare drept prototip
al teatrului absurdului. Adica exact ceea ce a fost intotdeauna aceasta
piesa de groaza, cu toate improbabilitatile sale si inclinatia sa

pentru supranatural si grotesc crud. Conceputa ca o farsa, tragedia
straluceste intr-o noud splendoare, conferita nu in ultimul rand de
Marina Galic, Jens Harzer si Stefan Hunstein. Ei joaci toate rolurile
si folosesc tranzitiile rapide, de la un personaj la altul, ca oportunitati
pentru gaguri absconse. Ca niste clovni tristi, ei imbraca personajele
lui Shakespeare ca pe niste costume, intuind in permanenta lipsa

de sens a tuturor lucrurilor. Acest lucru confera personajelor lor o
vulnerabilitate surprinzatoare si, cu toata salbaticia lor, induiosatoare.

Privit in ansamblu, acest Macbeth este mai putin o tragedie despre
céderea unui om si mai mult o farsa cruda despre fragilitatea conditiei
umane. Asistim la o performanta actoriceasca de un rafinament
brutal, in care groaza e purtata de clovni tristi, iar moartea devine
ocazie de sarcasm. Intr-o lume care isi repeti la nesfarsit crimele si
iluziile, sensul devine inabordabil. ,Viata este un basm spus de un
idiot, plin de zgomot si furie, semnificind nimic.” - spune Macbeth,
iar regizorul pare sa fi luat aceasta replicd ca manifest. Ceea ce
ramane, dincolo de singe si coroane, este imaginea unei specii

care se distruge cu metoda, in timp ce gandacii continua s misune
nestingheriti. O reflectie amara, jucatd cu zambetul ironic al celor care
au inteles prea bine cat de usor e sd confunzi puterea cu sensul.
Intr-un peisaj teatral european tot mai sensibil la estetici ale
autenticitatii, montarea lui Simons vine ca o interventie incomoda, dar
necesara: o contrapondere lucida la tentatia de a dramatiza tragedia
doar prin patos si empatie. In loc de catharsis, primim distantare
ironica. In loc de compasiune, ni se ofera claritate cinica. Intr-un fel,
tocmai acest tip de teatru (care refuzd iluzia, dar nu refuza intrebarea)
devine astazi mai relevant ca niciodata.

Diana Nechit
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Multiplele lupte unice impotriva opresiunii
rationalitatii din ,Unicitatea mea”

e se intdmpla cu o petitie Declic dupa ce isi
atinge tinta de semnatari si le este trimisa
autorititilor competente catre verificare si luare
in considerare? Oare scot la imprimanta lista de
semnaturi si o fac bucatele? Poate se si tavilesc razand
prin ele. Unicitatea mea, in regia lui Daniel Irizarry (One
Eighth Theater / Soho Think Tank / IRT Theater) face haz
de necaz pentru cg, atunci cand stim deja ce merge prost,
nu ne raimane decat sd scoatem toate visele si emotiile la
suprafatd, sub toate formele lor grotesti, si sa le lasam sa
ne fascineze. Absurdul prinde sens odatd ce dim drumul
firului narativ si lasam formele s se adune in imagini
imprevizibile si uimitoare, pentru c nu emotiile, ci
cuvintele coerente ale monologului interior constituie
adevaratul hatis in care se pierde speranta pentru mai bine.
Intr-o lume in care politica se desfasoari ca o comedie
comentatd cu popcorn alaturi, regele Ludwig este un
conglomerat al constiintei tuturor dictatorilor vii si morti,
o ,unicitate” care se reincarneaza odata cu fiecare regim
absolutist ori totalitar ce isi gaseste cate o noua tara-prada.
Piesa desfasoara o intreaga fantezie a inversarii rolurilor:
regele, un adevirat alter ego al autohtonului imparat Rosu,
devine un bufon care se asaza cu aceeasi dezinvoltura si pe
tronul inaltat si pe genunchii unor spectatori prinsi in joc,
in timp ce Morbidita, petitionara care nu rade niciodata,
devine papusarul nemilos a regelui si isi alcatuieste in mod
organic propria ipostaza de lidera odata ce isi regaseste
suferinta personali in cea a intregului regat. In ciuda
opresiunii si desertificarii vietii personajelor, rasetele
din public nu au putut fi niciodata ignorate, deoarece
surprizele au fost atent calculate pentru a sublinia in
acelasi timp si aleatoriul (teatrului) pur si natura cea
mai savuroasa a experientei umane, cea care refuza sa
supravietuiasca fara a lupta pana la capat pentru un gram
de belsug. Cheia salvarii se afla in intelegerea subiectiva
a belsugului, iar carnavalescul scoate in evidentd nu doar
fragilitatea sistemului de valori al aristocratiei din toate
timpurile, ci si metodele sale nebanuite de a capta atentia
si credintele oricdrui om prin puterea fascinatiei, asa cum
un pui mecanic devine pentru citeva secunde cel mai
important (si unic) personaj al piesei. Bogatia piesei tine, in
schimb, de un materialism reinventat, un colaj de obiecte
si culori strans din cele mai indraznete visuri ale copilariei
de catre adulti care isi regdsesc intelepciunea in perioada
inconstientei pure, a emotiilor brute si a gandurilor
efemere, pe atunci doar mici iegiri la suprafata din sacul
amniotic cognitiv pana la spargerea lui completa de catre
maturitatea innebunitoare. Copilaria preceda asumarea
constienta (si poate chiar iluzorie) a propriei unicitati
si este scena exprimarii ei fara filtru, instrumentalizare
egoista ori comparatie a ei cu alte unicitati - chiar si
sub influenta adultilor din jur, unicitatea copilului este
demna de a fi reprodusa prin cabaret pentru ca se afla in
candoarea si intuitia sa atat de aproape de dezideratul
adultilor pe cat poate fi vreodata.

Niciun personaj nu este unic pentru ca este mereu insotit de
o umbra, o dublura care ii descompune in mod visceral toate
cuvintele, dar mai ales emotiile, in miscari, expresii si sunete
ce subliniaza umanitatea vulnerabila si sincera din spatele
oricarei actiuni grotesti sau nesibuite. Fiecare om contribuie,
intr-adevar, in modul sdu unic, la definitia umanitatii, insa
atunci cind unii devin mai unici (sau mai egali) decat altii,
unicitatea devine un miraj in desert, un ochi deschis in loc
de ambii, reflectia lui Narcis in lac care indeparteaza pana

la nimicire imaginea de sine de cautarea propriei busole
morale. In unicitatea lor, personajele de fabula reprezinta
céte o categorie de oameni din regat si isi reitereaza in mod
indirect mesajele prin intermediul acelorasi doua umbre
mute, imbracate in mod intentionat intr-o cacofonie de
culori si articole ce le subliniaza statutul de slujitori ai
intereselor celor puternici. Poate fantezia inversarii continua
si aici, poate vorbitorii si cAntaretii piesei sunt, de fapt, cei
care oferd o portavoce personajelor carora nu le-a ramas

din libertate decat propriul corp, ori poate asta ne place si
credem ca proiecteaza piesa in viitorul nostru apropiat.

Desi Unicitatea mea ofera publicului o gama larga de jucarii si
refrene din toate genurile muzicale intonate cu forta afectiva,
incd raman intrebari de explorat - resemnarea ca misterul
vietii nu va fi elucidat niciodatd nu numai ca este acceptatd,
ci si folosita ca punte de lansare pentru un brainstorming

al celor mai creative moduri de a umple golurile lasate de
limitele cunoasterii umane. Jocul este forma ei cea mai
fireasca de chestionare si incercare a norocului in parcursul
generat de curiozitate, iar ludicul fluid al piesei se intrevede
nu doar in continutul, ci si in propria proiectare: costumele
din imaginea de promovare a spectacolului nu coincid in
totalitate cu cele care apar in alte versiuni ale lui, pentru ca
Unicitatea mea nu isi pastreaza niciodata aceeasi unicitate,
ci, mai degraba, capacitatea de adaptare la un nou context

si de reformatare a originalitdtii pentru potentarea ideilor

ei esentiale. Atmosfera raméane tragicomica si absurda, fara

a pérea contradictorie, ci completd in ansamblul emotiilor

pe care lupta dintre paturile sociale o starneste, avand la
baza simpla dorinta de afirmare, nu o idolatrizare, cat o
acceptare a propriei unicitéti de citre comunitate. Mimarea
intelectualitatii amestecata cu discursuri lungi experimentale
si sublimarea cunoasterii abstracte a scriitorului intr-o
senzualitate corporald nu fac decat sa conteste un alt fel de
ierarhie si anume cea falocentric3, dominata de verbalitate

si ratiune realista, toate rasturnate fara echivoc de catre
fragmentarea unica in aleatoriul ei a unui spectacol greu de
uitat si mult mai greu de tinut oriunde in apropierea varfului
turnului de fildes.

Alexia Carson
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Inainte sa-si ia zborul sau cheia
tuturor lumilor

ateva dintre premisele de la care porneste regia moderna

sunt: Cum sa alegem cea mai consistenta cheie de

interpretare a unui text dramatic? Cum sa surprindem,

intr-un spectacol limitat, prin timp si prin spatiul de
desfasurare, cat mai mult continut tematic? Si cum sa oferim
caracterul prezentului-etern unor subiecte desuete, sau care ar
putea deveni astfel? Inainte sd-si ia zborul surprinde o abordare
atipica fata de calea pe care o ia adesea constructia unui spectacol
de teatru astazi. Meritul acestui univers spectacular, care inglobeaza
mai multe variante de interpretare intr-un singur produs artistic,
este atat al autorului Florian Zeller, cat si al regiei Irinei Alexandra
Banea.

Este firesc ca publicul s se intrebe, atunci cand parcursul unui
personaj surprinde puncte de cotitura, schimbari bruste de situatie:
,Ce ar fi fost daca nu ar fi disparut atat de repede?” sau ,Cum ar

fi fost sa nu dispara deloc?”. Insi, atunci cand situatia este tratata
complet, din toate punctele de vedere, iar personajele isi joaca
fiecare carte, avind sansa sa dispara si sa reaparg, iar limitele dintre
vis sau iluzie si realitate sunt usor estompate sau chiar abolite,
atunci stim ca avem de-a face cu o structura a unui spectacol foarte
complex. Actiunea, desfasuratd multiplan, ofera posibilitatea de a
suprapune peste realitate alternative diverse ale acesteia sau chiar
ale altor realitati. Acest procedeu nu trebuie infaptuit neaparat

prin efecte speciale, holograme sau proiectii, ci poate fi realizat,

la fel ca si optiunea regizorala de aici, prin ignorarea completd a
unor personaje care par a suferi o disparitie spontana (insesizabila,
datorita adaptarii scenariului), atunci cand sunt activate, la nivel
simbolic, anumite procese de gandire care ii plaseaza instantaneu in
planul trecutului. Disparitia protagonistului lasa in scena o familie
incompletd: mama si cele doua fiice, care isi plang tatal, respectiv
sotul. Apoi, reaparitia lui declanseaza disparitia mamei, care este
regretata de insusi tatal. Apoi, familia se reintregeste - si tot asa...
Este o discontinuitate care face actiunea greu de urmarit (inclusiv de
rezumat), dar ofera o nota distinctiva efortului de a mentine acelasi
spectru tematic si aceeasi premisa a situatiilor.

Temele spectacolului urmaresc depravarea si comoditatea,
personajele aflandu-se intr-o letargie simbolica: doua fiice care
incearcd, fara succes, sa-si trimita tatal la un azil, in incercarea de
a-si usura viata; un tata care, depasit de varsta, se incapataneaza

sa traiasca fara ajutor din exterior; dar si 0 mama a carei prezenta
este incerta - fie traieste, fie apare ca o proiectie a unui membru

al familiei, peste a carei disparitie nu se poate trece atat de usor.
Adrian Titieni, printr-un joc temperat, golit de orice avant frenetic,
contrasteaza cu energia celor trei partenere de scena: Daniela

Butusing, loana Podareanu, Luana Lute, care imprima
caracterelor dramatice o motivatie, o dorinta de a lupta pentru
un scop anume - renume, afirmare, relatii de iubire etc.
Diferentele de ritm si de energie marcheaza conflictul dintre
generatii, iar dialogurile si interactiunile par sa fie, in anumite
momente, discontinue, fird o anume finalitate. In structura
protagonistului se remarca o constructie find, un resort
intentional, controlat, care conduce, din replica in replica,

din scena in scena, la pierderi de memorie, ceatd in gandire,
miscari nejustificate: un haos controlat, care conduce, in final,
la nebunie.

Spectacolul pastreaza acea simplitate clasica, atat prin

decor (un salon mobilat doar cu o canapea, un birou si o

masa pentru diferite obiecte), cat si prin lipsa unei coloane
sonore permanente sau a tehnicii audio-video. Desi nu are
acele ,lovituri de teatru” care sa trezeasca curiozitatea sau

sd alimenteze suspansul, naratiunea capteaza atentia, iar

prin jocul fie minimalist, fie energic al actorilor, actiunea
capata verosimilitate, fiind usor de empatizat cu povestea,

cu caracterele in particular, sau chiar cu modul in care lumea
este privita ca o poveste care trebuie sa se sfarseasca intr-un
anumit punct. Desi sunt ficute anumite eforturi de a schimba
ceva in viata acestei familii, actiunea este simetrica, sfarsindu-
se cu aceiasi doi parinti, care raman la fel de batrani si
neajutorati, cu aceleasi doua domnisoare care alearga inspre
niste tinte incerte, iar intreaga tentativa de a infaptui ceva,
orice, esueaza. Nu se poate ignora similaritatea cu viziunea
lui Cehov din Trei surori, doar ca aici alienarea contribuie la
motivul pentru care limitele nu sunt depasite.

Flavius Panazan
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ansarea antologiei pieselor prezentate in sectiunea spectacole-

lecturd, un volum necesar oricarui iubitor de teatru, i-a

prilejuit coordonatoarei proiectului, Claudia Maior, ocazia de

a rememora evolutia de trei decenii de lectura dramaturgica
in FITS. S-au schimbat managerii de proiect, locatiile de desfasurare,
s-au adaugat alte directii, dar constantele au fost dorinta de a promova
dramaturgia contemporana si atasamentul publicului care se reuneste,
cu fidelitate, an de an si in numar tot mai mare, pentru a se bucura de o
forma mai aparte a artelor spectacolului. De altfel, si conceptul a evoluat.
Dintr-o simpla lecturd, a devenit una performativa si a imprumutat
consistent din arsenalul unui spectacol propriu-zis: actorii au mai multa
libertate de miscare, lumina ,in sald” a fost stinsa, creAndu-se acea
complicitatea creatoare care coaguleaza persoanele prezente intr-un
public de teatru.

Fiind cea care selecteaza piesele, Claudia Maior ne-a impartasit si
detalii mai mult decat relevante despre procesul prin care piesa Ciocnirea
a dramaturgei din Turcia, Muge Oskay, a ajuns in Festival si apoi in
inimile noastre. Opiniile publicului, exprimate in dezbaterea care
urmeaza fiecarui spectacol-lectura, moderata de Bobi Pricop, au fost
encomiastice. Din dezbatere am aflat despre dificultatea gasirii unui
traducator, deoarece multi marturiseau ca se tem de represalii politice,
inca o dovada a felului in care imixtiunea politicului in culturd nu poate
cauza decat erori. Dar toate obstacolele aparent insurmontabile au fost
depasite, iar calitatea traducerii si a textului in sine, a indus emotii
puternice si a atras elogii pe care vorbitorii si le-au justificat, dovedind
cd e un public receptiv si cultivat. Cele mai numeroase si meritate

ovatii a fost catre Mihai Coman, actorul care a reusit sa transforme un
monolog, o confesiune tulburatoare despre felul in care percepem lumea
(de cele mai multe ori gresit si lasandu-ne coplesiti de idei preconcepute)
intr-un one man show. Bogdan Saritean, regizorul spectacolului, a
simtit insa nevoia ,de a da viatd” si unor personaje suport, copilul

si sotia muzicianului ce traieste o depresie cu accente cosmaresti.
Regizorul marturisea cd ar merge chiar mai departe in eventualitatea
unei montari propriu zise, gasind cd e importanta si reprezentarea unui
alt personaj, dirijorul, pentru ca acesta functioneaza ca un catalizator al
frustrarilor protagonistului.

Decizia de a aduce pe scena inca doua personaje, interpretate de Radu
Costea si Ada-Andreea Bicfalvi, s-a dovedit corectd. Radu Costea

a punctat si muzical desfasurarea lecturii, din ipostaza de tobosar

sau percutionist. Alegerea instrumentului poate fi un comentariu
potrivit al trairilor conflictuale si paradoxale ce se ciocnesc in sufletul
protagonistului si care sfarsesc prin a-1 domina. In plus, personaje tata si
fiu, antitetice ca prezenta scenicd, au construit un necesar contrapunct,
alternand emotiile traite paroxistic, la pragul nebuniei cu inocenta

si seninatatea copilului. Ada Bicfalvi a convins printr-o interpretare
eleganta si justad a personajului sdu, sotia care divortase de protagonist,

¥ Andrei Vileanu

lasandu-1 prada unor dezamagiri si frustrari imposibil de gestionat.
Rolul ei nu aduce mai multa lumina asupra cauzelor care au pricinuit
aceastd degringolada spirituala, nu se dezvolta o intriga paralela,
astfel incat intreaga dificultate a partiturii dramaturgice si actoricesti
ramane in seama personajului principal. lar Mihai Coman a facut un
rol electrizant...

Piesa dezvolta teme profunde si actuale - rolul artistului in societate
si felul in care se raporteaza la arta sa, relatia tata-fiu, consecintele
devastatoare ale inadecvarii sociale si ale pierderii idealului de a trai
fericirea familiala, felul in care subconstientul poate prelua puterea si
a ne transforma iremediabil viata intr-un cosmar etc. Rezumatul piesei
ar putea suna astfel: un muzician divortat traieste trauma de a pierde
atat legatura cu fiul sdu cat si a stimei de sine si ajunge sa-l ucida

pe dirijorul orchestrei in care vede cauza neimplinirii sale sociale si
artistice. Dar totul este interpretabil. A ales sa studieze un instrument
mai putin vizibil in economia orchestrei, talgerele, si de aici credinta
ca e un marginalizat, ca onorurile de care are nevoie orgoliul oricarui
artist nu i se vor acorda niciodata. Situatia se reflecta si in conditia
sociala din moment ce nu poate primi un loc bun in sala pentru fiul
sdu, pe a carui prezenta la concert si-o doreste cu ardoare, asa cum
reuseste dirijorul pentru copilul lui. Personajul ajunge sa denigreze
pe oricine (e o critica a practicilor sociale incorecte ce permit copiilor
personalitatilor sd aibd un start nemeritat in viata). Faptul ca inca

isi iubeste sotia se reflectd in dispretul cu care il priveste pe noul ei
partener care are acum un aport important in educatia propriului sau
copil si il invatd genuri muzicale pe care protagonistul le dezavueaza
vehement. Toate aceste trairi devin sursele unei nebunii cu final
asteptat: atingand paroxismul umilintei personale si sociale, se
razbuna pe dirijor, zdrobindu-i capul cu talgerele, instrument ajuns
infam din moment ce in locul armoniei muzicale aduce razbunare si
crima.

Chiar si daca ar fi raimas doar la aceasta derulare a evenimentelor,
textul ar fi fost valoros si ar fi avut un impact emotional puternic.
Dar planurile scriiturii se multiplicd, iar copilul si sotia ii dovedesc
protagonistului ca dirijorul nu i-a furat posibilitatea de a straluci

pe scena in acele singure secunde de final cand instrumentul

preia luminile rampei, asa cum crezuse el. Si atunci, firul logic al
evenimentelor se fragmenteaza si avem incertitudini cu privire la
adevarul tuturor actiunilor relatate. E posibil ca totul sa fi fost doar
un construct al imaginatiei sale, ca nici concertul sa nu fi avut loc,
sau ca intreaga sa existenta fisurata de respingerile tuturor, sa poata
cunoaste o altd turnurd. Dar din tot acest marasm sufletesc se distinge,
din pacate, si o certitudine - daca crima nu s-a intdmplat in realitate
ea este, cu sigurantd, o certitudine la nivel mental. Iar arta nu mai
poate fi doar un vis frumos, o Arcadie accesibila.

lonica Pascanu
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Shakespeare coupeé

pectacolul Cand soarele toarnd peste lume jar al Trupei ARC

de la Facultatea de Teatru si Film, Universitatea Babes-

Bolyai propune o abordare particulara a operei lui William

Shakespeare, juxtapunand dialoguri celebre intr-o montare
experimentald. Titlul creeaza de la inceput asteptari mari, miza fiind
uriasd pentru actori: sa pastreze viu interesul de la o situatie scenica
la cealalta, timp de doua ore, la ora inaintata din noapte la care a fost
programata reprezentatia.

Structural, spectacolul este o succesiune de situatii scenice in doua
personaje si monologuri selectate din piesele Visul unei nopti de vara,
Othello, Romeo si Julieta, Mdsurd pentru mdsurd, Imbldnzirea scorpiei si
Hamlet. Spectacolul debuteaza intr-un decor minimal multifunctional,
cu un personaj surprizd, care va insoti periplul printre momentele
selectate din piesele marelui dramaturg englez: corul.

Corul este elementul constant, o ancora pentru tranzitiile intre
momentele scenice, participand direct la crearea universului sonor al
spectacolului, fiind refugiu pentru personaje si servind ca scenografie
mobila pentru schimbarile de costum in situatie pe scena. Pe cat este
de util in tranzitiile scenice, pe atit de mult suprapunerea cantecelor
corului cu dialogul personajelor creeaza un univers dodecafonic care
nu faciliteaza receptarea replicilor si intelegerea situatiei.

Formula de joc este preponderent frontald, spargand al patrulea
perete, adresandu-se direct auditoriului, care, ocazional, este unul
dintre personajele momentului reprezentat. Desi interesantd prin
propunerea implicita care situeaza publicul ca participant activ,

chiar dacd mut, la dialogul de pe scend, jocul frontal al actorilor
devine obositor cand in situatiile date verosimilitatea reclama ca
personajele si se priveasca si sa dialogheze fata in fata. In situatiile
scenice in doud personaje, prevaleaza cheia de joc realistd, combinata
cu momente cand jocul actoricesc oscileaza intre naturalism si
distantarea de sorginte brechtiana.

Machiajul pronuntat aminteste de conventia din epoca elisabetana,
insd coordonatorii spectacolului nu o instaureaza pe scend, ci opteaza
pentru o montare moderna, in care esenta relatiilor umane din textele
lui Shakespeare selectate se transpune scenic in coordonate spatio-
temporale fard concretete imediata, universal valabile. Specificul
epocii este dat de costume, care preiau si reconfigureaza elemente
specifice perioadei elisabetane, contribuind la definirea personajelor
atdt de necesard in succesiunea rapidd a momentelor decupate din
piese, concentrate din punct de vedere informational si emotional,
carora altfel le-ar lipsi situarea in context.

Momentele selectate sunt reprezentate cu intensitate de actori, care,
fara pregatirea pe care o asigurd montarea integrala a textului de
facturd aristotelica, in desfasurarea graduala a actiunii pana la punctul
culminant, sunt presati sd-si gaseasca rapid motivatiile interioare
pentru a ajunge la temperatura necesara de la o situatie scenica la

¥ Robert Barlea

urmatoarea, cu riscul de a-si epuiza accelerat energia. Ceea ce

din pacate se intdampla unora dintre ei in a doua ora de spectacol,
nivelul energiei spre finalul spectacolului fiind doar o fractie din cel
initial. Pe cat de dinamice sunt interactiunile Titaniei cu Oberon,
Desdemonei cu Emilia, fiind de remarcat aici alegerea regizorala cu
Othello absent din spatiul scenic, prezent doar din replicile celor
doud, a lui Romeo cu Julieta, pe atat de lipsite de combustibil pentru
arderea launtrica necesara sunt cele dintre Angelo si Isabella si
dintre Hamlet si fasneata Ofelia, in cazul cel din urma fiind evident
dezechilibrul intre energia debordanta, bine dozata, a Ofeliei si
apatia scenica a lui Hamlet, cdruia ii lipseste forta pe care personajul
o acumuleazd in timp ce macina faptele si le analizeaza pe toate
fetele.

Sunt céteva alegeri regizorale de decodare a caracterelor si relatiilor
dintre acestea care nu sunt dezvoltate pana la capat, dat fiind
spectacolul coupé, si care tocmai de aceea ridica intrebari privind
consistenta intr-o montare integrald. Julieta pare mai degraba
distrata, zapacita de dragostea la prima vedere, decat personajul
rational care stie cum sd conduca o negociere pentru a ajunge

in punctul pe care si-l doreste, respectiv nunta cu Romeo. Atat
Romeo, cit si Julieta sunt doar niste marionete ale destinului
(reprezentat scenic de cor), mai degraba decét personaje constiente
de consecintele potentiale ale deciziilor pe care le iau, pe care de
altfel si le asuma. Gertrude pare mai curand o victima debusolata

si obosita, decat papusarul stapan pe sine care manipuleaza spre

a-si atinge scopul, iar Hamlet mai mult un personaj isteric, care se
fraimanta si actioneaza impulsiv, decat intelectualul rational, care se
fraimantd mental, analizind posibile scenarii, luindu-i foarte mult
timp inainte sa actioneze. Sigur ca toate reprezintd alegeri regizorale
care pot fi motivate si conduse coerent pana la capat, doar cd acest
lucru nu se vede intr-un spectacol care juxtapune momente decupate
din piese diferite.

Ce impresioneaza in spectacolul care isi propune si incapsuleze
esenta operei lui Shakespeare este infinita paletd de stari, sentimente
si nuante pe care personajele le aduc pe scend, un intreg univers
sintetizat in cteva replici revelatoare, conduse cu aplomb si in
continud antinomie, pana in punctul culminant. Sau, mai exact,
punctele culminante ale celor opt momente inscenate, un parcurs
sinuos pe care actorii il parcurg cu entuziasm pentru a face

vizibile toate motivatiile, reactiile si consecintele interactiunii
personajelor complexe, la fel de provocatoare si pentru actori, si
pentru public, pastrandu-si relevanta la mai bine de patru secole
dupa ce au fost asternute pe hartie, spre a fi jucate, de dramaturgul
si actorul, ,contemporanul nostru” cum l-a numit Jan Kott, William
Shakespeare. Restul e tacere...

Alexander Hartmann
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Explorarea sinelui in
evolutie

e 0 scena goal, trei trupuri se luptd sa-si pastreze verticalitatea,

in timp ce dorm. Par foarte vulnerabile si dependente de fortele

pe care tensiunea muschilor le creeaza; la cea mai mica relaxare,

tendinta este s se dezechilibreze, sd se prabuseascd. O intrebare
se naste: De ce dorm de-a-n picioarelea? Oare dorm iepureste, stand de
paza ca nu cumva sa devind victime? Sau experimenteazd o mai profunda
conexiune cu lumea inconjuritoare, incercind si-si armonizeze ritmul
intern cu vibratiile celorlalti si universale?

in prezentarea spectacolului, echipa de creatie devoaleaza ci Fenomenul
existentei porneste de la explorarea a doud concepte fundamentale:
fenomenul ca experienta directd a realitatii, perceputa prin simturi, dar si
prezenta fizica a corpului in coordonate spatio-temporale. In spatiul gol,
trupurile par sa-si exploreze functiile de baza, testindu-si motricitatea,
elasticitatea si echilibrul in raport cu forta gravitationald. Pe masura

ce corpul evolueaza, chinesteziei i se alitura explorarea prin vibratiile
verbale, initial nearticulate, asa cum apar evolutiv la copii, apoi din ce in
ce mai elaborate. Unul dupa altul, cuvintele se acumuleaz, creionand un
univers post-apocaliptic, amintind de monologul Ninei Zarecina din Actul
[ al Pescarusului lui Cehov, rupand traditia logicii intrinseci a limbajului in
favoarea transmiterii unei succesiuni rapide de stiri dominante.

,,How vain our desires are (Cat de desarte ne sunt dorintele)... How easy it is to
fulfil the desires of another (Cdt de usor este sa-ndeplinesti dorintele altuia).
How difficult it is to fulfil the desires of your own (Cadt de greu este sd ti le
indeplinesti pe ale tale).” - cuvintele din cartea magica, Malgil, repetate

ca o mantra, in timp ce corpul parcurge un cerc in sens trigonometric,
dau cheia de intelegere a spectacolului-experiment, in care formele noi
vin sa bulverseze rutina si sd smulga spectatorii din formule prestabilite,
provocandu-i sa caute sa inteleagd nu doar rational ceea ce li se dezvaluie
privirii si auzului.

Muzica live de pe scend completeaza miscarile perfect coregrafiate ale
actorilor, in formula solo, duet sau trio. Doar trei actori personifica mai
multe personaje, cateodatd simultan, lansand publicului provocarea de

a decripta daca e vorba de o tulburare de personalitate multipla sau de
imaginatia debordantd a unei persoane care incd dialogheaza cu prieteni
imaginari. Cert este ci acestia nu numai ca raspund, ci, prin ritmul
pasilor, 1i dicteaza celuilalt ritmul vorbirii.

, Treptat, omul isi pierde forma si se transformd intr-o sferd. Iar devenind o
sferd, isi pierde doringele.” Corpurile incep sa se invarta intr-o miscare
browniana care parcd e controlatd, fiind insa greu de decelat cine e

Andrei Valeanu

-

papusarul, cine pe cine controleazd. Cu miscari largi si fara ezitare,
pe acorduri pe jumatate orientale si pe jumatate psihedelice, un corp
se deplaseaza agil prin spatiu, parand ca-si tese ca un paianjen panza.
Sau poate doar incearcd sa scape dintr-o plasa fara scipare?

Urmand indeaproape preceptele lui Appia, picioarele dezgolite ale
actorilor aratd tensiunea muschilor care propulseaza corpurile in
spatiu, asigurandu-le stabilitatea ca duratd, in opozitie constanta cu
gravitatia care trage centripet tot ceea ce-i material. Corpurile vad
siluete, care se transforma continuu in copaci si apoi, din nou, in
alte si alte forme: e disolutia lumii sau doar halucinatiile unor suflete
ratacite?

,,Pamantul nu mai e pamant”. , Lumea s-a rasturnat si noi cu ea.” Viziunea
apocalipticd juxtapune imagini desperecheate, imposibile logic,
dominate de elemente si fiinte fantastice, precum cainele rosu fara
creier, care, din nou, fac trimitere la universul de cosmar al piesei lui
Treplev. Strigdtul de ajutor nu intarzie sa apara explicit.

,Is there anything on Earth that will have meaning (Mai este ceva pe
Pamant care sa aiba sens)?” Secventele care succed araté caracterul
vremelnic si perfect aleatoriu al existentei. in fata amenintarii
extinctiei, oamenii aleg sa cante vesel despre Dumnezeu si bilele sale,
intr-o scena tribut pentru orchestra de pe Titanic si abnegatia cu care
muzicantii au ciAntat pAnd cand apa i-a inghitit pentru totdeauna.
Extinctia culturala lasa in urma o populatie reintoarsa la starea
primordiala, de sdlbéticiune, pentru care imediatul inseamna diferenta
dintre supravietuire si moarte. In ritmuri de violoncel si percutie,

din ce in ce mai alerte pana cind devin ancestrale, primordiale, se
instdpanesc dominatoare, dictand ritmul in care sédlbaticii se misca,
interactioneaza, incearca sa relationeze si sa-si explice mediul in

care supravietuiesc cu greu. Omul nu descopera frica pina nu devine
constient de prezenta mediului si de prezenta celorlalti.

Salt inapoi la timpul prezent, unde conventia spectaculara de sorginte
brechtiand anunté explicit finalul, in care sila s-a instaurat, universala.
Personajele dispar, lasindu-i pe actori sd anunte ca spectacolul se
sfarseste pentru ca , we are all getting sick (ne imbolnavim cu totii)”. Un
cantec de fluier traverseazd spatiul ca o doing, care creste in cantec,
ca o rugaciune, culminand in chemare la luptd inainte sa se stinga ca
strigat de avertizare, ultima zvacnire inainte de final.

, Pentru cd vechile povesti si-au pierdut puterea, tdcerea e ldsatd sd se
strecoare inauntru.”

Alexander Hartmann

7/2025 | 19



Mihaela Dedeoglu in dialog cu Alexis
Michalik - ,Arta de a povesti” ,intre ziduri”

lexis Michalik este un artist complet: dramaturg, regizor,

actor, scenarist si autor de origine franco-britanica. A devenit

cunoscut in lumea teatrului francez cu piesa sa de debut,

Le Porteur d’histoire (Arta de a povesti), un spectacol greu
de rezumat, dar care s-a bucurat de un succes exceptional, cu mii de
reprezentatii si recunoastere criticd (doua Premii Moliére). Spectacolul a
avut trei reprezentatii si la FITS, in urma cu doi ani. Dramaturg si regizor
foarte apreciat, a primit cinci Premii Moliére, trei in calitate de regizor,
dar a avut si opt nominalizari.

Mihaela Dedeoglu a stat de vorba cu regizorul Alexis Michalik la Forumul
Democrat German, despre Intramuros (Intre ziduri), spectacol prezentat
anul acesta in cadrul Festivalului International de Teatru de la Sibiu,
nascut dintr-o experientd personald a autorului intr-o inchisoare franceza,
unde a interactionat cu detinuti.

Povestea s-a transformat intr-un spectacol despre umanitate, izolare si
puterea artei, avand la bazd un curs de teatru sustinut intr-un astfel de
mediu. Desi tematica este contemporand, abordarea este accesibila, cu
multd naturalete si umor. Piesa a fost creata printr-o metoda speciala:
fara un text initial, ci prin improvizatii cu actori, care au contribuit la
formarea dialogurilor. Spectacolul a fost jucat de peste 50 de actori in
diverse distributii, are decoruri simple si a fost montat in numeroase
locatii francofone, inclusiv in Franta, teritoriile de peste mari si in
curand in SUA. ,Este o piesa destul de neobisnuita. Intr-o zi, unul dintre
scurtmetrajele mele a fost selectat pentru un festival in Franta, intr-un
oras numit Moulins, care are o inchisoare centrald, o inchisoare pentru
detinuti pe termen lung. Exista un premiu al festivalului care consta in
avizita detinutii. A fost ales documentarul nostru si astfel, recompensa
a fost cd am petrecut doud ore intalnindu-i pe acesti detinuti si vorbind
cu ei. Si astfel, a fost prima data in viata mea cind am intrat intr-o
inchisoare. Ne-am lasat la intrare telefonul, cheile, hartiile. Apoi am
trecut prin usi una cate una. Era impresionant. Am ajuns intr-o camera
mica, simpla, si intalnindu-ne cu detinutii, am inceput sd vorbim cu ei, iar
asistentul social ne-a spus sa nu vorbim cu ei despre inchisoare imediat.
Pentru ca sunt acolo de mult timp, vad o multime de filme, toti au

r¢ Dragos Dumitru

calculator si toate filmele sunt semnificative pentru ei si asa, timp de
o ora, am vorbit despre cinema. Ne-au spus ce le-a plicut, am vorbit
despre scurtmetraje si, dupa o ord, am intrebat despre viata lor, cu
unul care avea 50 de ani si altul mai tinar, cred ca avea 28 de ani. Cand
i-am intrebat de cat timp sunt acolo, cel mai tanar mi-a spus cé e acolo
de opt ani, apoi s-a intors catre cel mai varstnic si acesta a spus ci el

e acolo de 14 ani. Cel tanar i-a spus nu, de 28 de ani. Iar cel in varsta a
spus «Da, am iesit dupa 14 ani, am stat putin afara, cateva luni, si apoi
am revenit pentru restul». Mi-am spus cé acest om a stat 28 de ani in
inchisoare, era cool, vorbea despre cinema, era grizonat. Am intrebat
dacd au un curs de teatru in inchisoare. «Odata a fost unul, m-am dus,
dar eram singurul si cursul a fost anulat». Mi-am spus atunci: «Gata,
am o povestel» O poveste despre un curs de teatru, un regizor care tine
un curs de teatru in inchisoare si se prezinta doi detinuti, unul care
are 50 de ani si care e acolo de 28 de ani si celilalt care are 28 de ani

si aceasta e povestea. Este o tematica evident contemporand. Iatd un
spectacol care a fost creat in 2017 la Paris, in februarie 2017, care inca
se joacd si astazi si care nu s-a mai oprit de atunci. Am sarbatorit luna
trecuta cea de-a 2000-a reprezentatie a spectacolului. Este incredibil

si extraordinar sa ai opere care rezista atat de mult timp. Suntem
incantati sd o putem prezenta aici”, a spus Alexis Michalik.

Dramaturgul a vorbit si despre cartea sa, Loin, scrisa initial ca
scenariu de serial, dar transformaté in roman din motive practice.
Desi a avut succes editorial (peste 300.000 de exemplare vandute), el
recunoaste cd prefera teatrul si filmul pentru cé 1i oferd o conexiune
directd cu echipa si publicul. ,Nu este un roman autobiografic, nu este
vorba despre mine. M-a fascinat intotdeauna cdutarea radacinilor.
Protagonistul pleaca in ciutarea tatalui siu disparut. Este o carte care
mi-a luat destul de mult timp sa o scriu. De fapt, la inceput, era un
scenariu de serial in mintea mea. Am scris complet intreaga poveste
pentru a o transforma intr-un serial si, la un moment dat, mi-am dat
seama ca va fi foarte, foarte scump si ca va fi complicat de facut. Care
a fost cea mai economicd modalitate de a spune aceastd poveste? Ei
bine, I-am transformat intr-un roman. Asa cd mi-a luat trei ani sd o
scriu oricum si, mai presus de toate, am ajuns la concluzia ca sunt
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fericit ca am scris, cd am mers pana la capat. Multd lume ma intreaba
cand urmeaza a doua carte si le spun cé iubesc mult trupa. Cand
termini de scris o piesa de teatru spui: «Acum cd am terminat de scris,
este inceputul aventurii». Atunci cind esti romancier, cind termini
de scris o carte este sfarsitul aventurii. Odata ce ai terminat de scris,
s-a terminat. Si in teatru, in cinema, cand termin de scris scenariul
pentru o piesd de teatru, imi spun: «Ah, e minunat, acum o sa-l trimit
actorilor, o sd-1 trimit producatorilor, toatd lumea o sd vorbeasca
despre asta, o sa ne agezadm, o sd-| citim impreund, va continua sa
evolueze». O carte, nu, e terminata. E destul de frustrant. Si apoi
atunci cand spectatorii ies de la spectacol imi spun ce au simtit, dar
cand vin sa le dau autografe, nu au despre ce sd vorbeasca, trebuie
mai intdi sa citeasca. Eu sunt cel care trebuie sa faca conversatie. Nu
exista aceeasi conexiune ca la teatru. Ii auzi pe oameni razand, ii auzi
oameni reactionind, vezi oameni plangand, ii simti, auzi aplauzele, ii
intalnesti la iesire, sunt incédrcati de emotiile lor, asa cd recunosc ca
prefer partea de echipd@”, a marturisit regizorul.

Artistul isi trage inspiratia din realitate, intalniri, locuri neobisnuite
si momente spontane. A crescut in Paris, intr-o familie artistic4, si

a inceput si joace si sd monteze spectacole incd din adolescenta.
Debutul sdu regizoral in teatrul profesionist a avut loc la Festivalul
de la Avignon. ,Parisul are o multime de cartiere. Arondismentul

18, din punct de vedere istoric, este un cartier al artistilor, extrem

de popular. Si am crescut in acel mediu, in Abbesses. Tatil meu era
pictor, faiceam parte din clasa de mijloc. Parintii mei erau améandoi
culti, iubitori de artd, mergeam la teatru, la bibliotec, la cinema etc.
Si iatd, am crescut in acest context. Foarte repede, am infiintat un club
de teatru la gimnaziu si mi-am spus, astazi, vreau si fiu actor. Am
inceput sd joc la 18 ani si mi-am gasit un timp, am inceput sa filmez,
sa fac lucruri pentru TV si destul de repede am vrut si urc pe scena.
Am fost intotdeauna pasionat de teatru si primul meu spectacol, cred
cé trebuie sa fi avut 20 de ani, nu-l scrisesem eu, era un spectacol
clasic, I-am adus la Avignon, care seamind cu Sibiul. Era in 2005,
deci au trecut 20 de ani de atunci. Eram foarte tanar, aveam 22 de ani,
si am adus acest spectacol si am inteles cé exista un public, exista o

¥ Dragos Dumitru

economie, exista posibilitatea de a-mi castiga existenta acolo unde
puteam incerca, si acesta a fost punctul de cotitura. De acolo, m-am
intors anul urmator cu un alt spectacol, apoi anul urmator cu un alt
spectacol, si apoi anul urmator cu un alt spectacol si asa mai departe”,
afirma Alexis Michalik.

In ceea ce priveste teatrul privat francez, Michalik explica ca
functioneazd pe baza de producitori independenti si fonduri mutuale
de sprijin, fara finantare directa de la stat. In prezent, in Franta, exista
o orientare mai puternica ctre dramaturgi si creatori decat catre
vedete, cap de afis, ceea ce favorizeaza dezvoltarea unui repertoriu
original si sustenabil. ,In Franta, exista teatrul public si teatrul privat,
care coexistd si au programe de calitate, autori de calitate. In ce
priveste teatrul privat, exista o ecuatie destul de simpla: este suficient
sa fie oameni in sald si sa fim fericiti, deci trebuie sa punem in scend
un spectacol care s atragd oamenii si recomandarile pot fi ceva foarte
important pentru succesul unui spectacol. Acum 15 - 20 de ani, teatrul
privat se concentra in principal pe ciutarea de vedete, cap de afis, care
veneau si joace, mai ales in comedii, dar ceva s-a intamplat in Franta
in ultimii zece sau 15 ani. Astazi, teatrul privat cauta in principal
autori si creatori pentru ca stiu cd, de fapt, pot face spectacole care
dureaza cu adevirat in timp. Suntem norocosi, in Franta, s avem

un public numeros la teatru. Mai ales la Paris, dar nu numai acolo,
avem intr-adevir un public care vine la teatru. Si astfel, teatrul privat
este finantat privat. Producatorii independenti sunt cei care decid

sa sprijine si sa creeze un spectacol. Deci, nu stiu, ca si vd dau un
exemplu, daca credm un spectacol cu cinci actori, va costa poate
100.000, 150.000 de euro, daca ludm in considerare platile, salariile.
Deci, acesti 150.000 de euro vor fi impartiti intre coproducitori,
fiecare dintre acestia contribuind cu o parte. Si, in general, teatrele
private trebuie sa plateascad jumatate din productie. Procedand astfel,
sunt eligibili pentru un fond de sprijin, care este un fel de fond global
care permite teatrelor private sa se ajute reciproc in caz de pierdere”,
spune Michalik.

Loreta Popa
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