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Bursa de Spectacole de la Sibiu este o structură
asociată a Festivalului Internațional de Teatru de la
Sibiu (FITS), creată din nevoia festivalului de a
acorda șanse tuturor artiștilor, operatorilor culturali,
instituțiilor de spectacole sau rețelelor culturale să
întâlnească producători importanți din întreaga
lume. Prin evenimentele noastre, oferim
participanților contextul ideal de a-și promova
proiectele artistice și de a stabili parteneriate în
domeniul artelor spectacolului.

Evoluția Bursei de Spectacole a fost spectaculoasă
încă de la prima ediție organizată în 1997, devenind
o importantă rețea culturală care mijlocește legătura
dintre festivaluri și artiști, companii independente
sau instituții de stat din domeniul artelor 

spectacolului. Anual, participanți din întreaga lume,
reprezentând diverse organizații culturale (agenții
de impresariat artistic, ONG-uri, instituții de stat,
companii independente etc.), se întâlnesc la Sibiu
pentru a stabili conexiuni și a realiza proiecte
împreună. În 2021, Bursa de Spectacole s-a
desfășurat în perioada 23-26 august în format hibrid,
iar participanții prezenți în Sibiu, cât și cei care nu
au putut călători, au putut dialoga și construi
împreună, prin soluții digitale. Am creat așadar o
punte între dimensiunea fizică și online, un loc de
întâlnire și discuție, disponibil tuturor celor care
activează în domeniul artelor spectacolului.

Ediția de anul acesta a Bursei de Spectacole de la
Sibiu are loc în perioada 26-29 iunie 2023.
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Publicul Festivalului Internațional de Teatru de la
Sibiu se bucură an de an de miracolul străzii și de
spiritul comunității sibiene, devenite deja cunoscute
pentru căldura cu care întâmpină iubitorii de frumos
din toată lumea. Puțini sunt însă, cei care cunosc și
înțeleg aparatul complex care funcționează în spatele
acestui festival. Într-o Românie reinventată după
1989, cultura a rămas încă un produs de lux al
puținelor medii urbane care îi înțeleg valoarea. Sibiu
însă a devenit un etalon nu doar pe plan național, ci
și internațional, iar acest lucru se reflectă în calitatea
participanților de la sesiunea de networking pe care
o propune Bursa de spectacole: artiști, manageri de
festivaluri, formatori din universități, cercetători,
strategi ai diferitelor companii de teatru, dans și nu
numai și, poate cel mai important, reprezentanți ai
unor prestigioase instituții de cultură transnaționale.
În spatele strălucirii ce învăluie manifestările artistice
din oraș, acești actanți ai spațiului cultural mondial
ridică probleme ce afectează soarta artiștilor de
pretutindeni, dezbat idei și caută soluții inovative,
pentru ca arta lor și a noastră să răspundă constant 

nevoilor exprimate de societate. Desigur, Bursa de
Spectacole de la Sibiu însemnă promovarea unui
schimb de produse culturale și artistice, astfel încât
talentele recunoscute de diferite structuri
naționale să poată deveni recunoscute pe scară
largă, iar mesajele artiștilor de renume să poată
ajunge la publicul a cât mai multor festivaluri și,
implicit, comunități.

Esența acestor evenimente constă, însă, în
schimbul de idei ce are loc între oameni interesați
de dezvoltare și de evoluție, oameni care pun
binele universal deasupra intereselor personale și
care dezbat înflăcărat perspective ce privesc
evoluția educației artistice, integrarea noilor
tehnologii în artele performative, dezvoltarea
neuro-științifică a noilor tehnici de îmbunătățire a
creativității, a empatiei, a inteligenței emoționale,
integrarea cercetării în teatru, dezvoltarea
scenotehnicii și, bineînțeles, oportunitățile de
finanțare. Intenționat am lăsat la urmă aspectul
financiar al proiectelor creative, pentru că, așa 
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cum dl Constantin Chiriac, Președintele FITS, a
explicat în deschiderea evenimentului: banii nu
constituie decât un mijloc pentru a face ca lucrurile
să se întâmple, iar cel mai important aspect al muncii
noastre rămâne întotdeauna impactul pe care
produsul cultural îl are asupra publicului, în extenso,
a comunității și, de ce nu, a lumii întregi. Poate că
mulți dintre cei ce dezvoltă proiecte culturale se
întreabă cum e posibil ca latura financiară să
constituie un accesoriu al unui demers ce altfel nu
poate exista. Poți să gândești un spectacol, să
antrenezi oameni, să dezbați idei, fără a ști cum și de
unde vei obține fondurile pentru a-l implementa? Ei
bine, da! Se poate! Atunci când oamenii potriviți se
întâlnesc în moment- ceie și își unesc forțele pentru
a da naștere la frumos, obținerea resurselor devine
parte integrată în misiunea tuturor celor implicați
fără să primeze ca prioritate și fără să aibă puterea de
a deveni o piedică.
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Doriana Tăut

Dovada vie a efectelor pe care problematizarea și
efervescența inovatoare le poate produce pe scară
largă este tocmai Bursa de Spectacole de la Sibiu,
acolo unde, an de an, se nasc noi proiecte și idei,
acolo unde produsele artistice devin un pretext
pentru inițierea de schimburi culturale și acolo
unde dialogul devine mijloc de creație. În 26
iunie, Bursa de Spectacole de la Sibiu și-a deschis
porțile pentru o ediție nouă, una în care iubitorii
de frumos veniți din toate colțurile lumii înfruntă
provocări legislative, ecologice sau sociale,
provocări devenite generale, ale umanității
întregi, în ultimul secol. Și, pentru a-l parafraza pe
îndrăgitul moderator FITS, Octavian Saiu, voi
încheia spunând: orice legătură umană începe cu
o privire în ochi: un gest uman, sensibil,
deschizător de drumuri. Haideți să înfruntăm
provocările pe care un proces de dezvoltare le
implică, privindu-ne în ochi, dar și insuflându-ne
bucurie, ingredientul esențial în artă.



Jocul de la zero

Un risc inevitabil al intrării în viața de adult este
pierderea legăturii cu universul fantastic al copilăriei
și renunțarea, pe nesimțite, la privirea nealterată
asupra lucrurilor simple și aparent banale, pe care
începi să ai senzația că le cunoști. Spectacolul Jocuri,
vorbe, greieri, în regia lui Silviu Purcărete, ne oferă
tocmai această experiență a reîntoarcerii în poziția
de cercetător neprihănit al misterelor lumii, de copil
care descoperă și nu are nevoie de explicații logice
sau de dovezi științifice, fiindu-i, în schimb,
suficient să pătrundă în lumi tainice, să cadă pradă
visării cu ochii deschiși și propriei imaginații.

Încă de la primele scene, spectacolul frapează printr-
o blândețe ieșită din comun: ne aflăm în fața unui
tablou iernatic dominat de un alb liniștitor, în care
toate personajele sunt copaci desfrunziți, sperietori
improvizate, oameni de zăpadă... ca într-o veche
ilustrație de carte pentru copii sau o vedere de
Crăciun de la finalul secolului XIX.

Decorul, semnat de Dragoș Buhagiar, este format
din câte șase scaune așezate pe partea dreaptă și pe
cea stângă a scenei, sugerând, poate, că ne-am afla
într-o sală de așteptare sau pe o stradă, între două
stații de autobuz (o posibilă citire ar fi aceea a vieții
ca spațiu de tranzit). Fundalul constă în câteva
straturi de pereți de pânză, crem, care uneori se 

glisează pentru a dezvălui personaje sau alți pereți
identici (ceea ce mă duce cu gândul la diferitele
straturi de realitate care ni se relevă pe rând, fără să
ajungem vreodată la un adevăr ultim).
Reflectoarele răspândesc lumină colorată, iar cele
câteva obiecte de recuzită (perne, un instrument
de suflat, scăunele, măști de hârtie și carton, ce
amintesc de mitologia românească...) sunt
folosite scurt pentru ilustrarea unor scene. În
anumite momente, sunetele (de greieri, alte
insecte, valuri etc.) sunt create la vedere, cu
ajutorul unor instrumente, a vocii actorilor, sau
prin turnarea unei cantități de apă peste altă
cantitate de apă. Muzica originală este compusă de
Vasile Șirli și ajută la crearea atmosferei blânde,
familiare și / sau onirice, dar spectacolul conține și
câteva melodii cunoscute, de exemplu, Zorba –
care izbucnește pe neașteptate și umple atât
publicul, cât și scena (personajele încep să danseze
energic) de veselie, chiar după ce auzim, în greacă
veche, primul vers al Iliadei: „Cântă, zeiță, mânia
ce-aprinse pe-Ahil”.

Costumația personajelor, atât a Povestitorului
(singurul care vorbește, interpretat de Constantin
Chiriac), cât și a copiilor care îi ascultă poeziile așa
cum ascultă copiii poveștile bunicilor sau iau parte
la ilustrarea unor fragmente din ele, rămâne în
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schema de culori alb-crem-gri. O femeie misterioasă
(Cristian Stanca în travesti), îmbrăcată complet în
negru, cu ochelari de soare la ochi și însoțită de un
bichon cuminte, apare de câteva ori, face un selfie,
dansează cu Povestitorul... Înfățișarea ei și aparițiile
fragmentare și greu de înscris într-o interpretare
logică duc cu gândul la personajul Morții, adesea
reprezentat printr-o femeie îmbrăcată în negru;
Moartea din spectacolul lui Purcărete este elegantă,
comică și absentă în mare parte a spectacolului – așa
cum lipsește moartea din gândurile noastre, sau din
cele ale copiilor pentru lungi perioade de timp, așa
cum umorul negru nu lipsește din cultura noastră.

Din punct de vedere dramaturgic, textul, deși
compus din versuri semnate de autori din literatura
română (Eminescu, Sorescu, Topîrceanu,
Voiculescu, Stanca, Philippide, Nina Cassian...),
precum și din cea universală (Shakespeare, Verlaine,
Hikmet, Esenin, Homer...), și, deși abordează teme
diferite în stilistici diferite, reușește foarte bine să
creeze senzația de fluiditate, de întreg, de
apartenență la aceeași lume. Poeziile ne transpun în
universul ludic al copilăriei (poezia lui Topîrceanu
despre cățelul Grivei), rural (facem cunoștință cu
Miterele, din Spânzuratul lui Sorescu, care pornește
să se sinucidă cu ramuri de salcie de fiecare dată când
se ceartă cu soția), filosofic (meditația asupra trecerii
timpului în Glossă de Eminescu sau „sufletul în
teacă”, din sonetul lui Voiculescu), fantastic (uriașul
cu ochi albaștri care se îndrăgostește de o femeie
mărunțică din poezia poetului turc Nazim Hikmet),
transcendental (întâlnirea cu mortul, „cu unul care
cam sclipea de departe”, tot din lirica lui Sorescu)...
Un univers în care credința este simplă și curată, fără
îndoieli (ca în Rugăciune de Eminescu), în care
lucrurile nu se petrec în mod realist și cronologic
(trecerea de la iarnă la toamnă), în care copiii caută o
descifrare a morții și sunt uneori încercați de un
sentiment de fascinație sau chiar mândrie în
momentul descoperirii ei (în poezia lui Aron Cotruș,
bunica lui Andrei „S-a culcat în ladă / Cu făclii în
jurul ei. / Din oraș sosesc femei / Și bătrâni s-o
vadă!”, iar în versurile lui Marin Sorescu, copiilor le-
ar fi plăcut să vadă un om spânzurat, de care să se
sperie; ei ajung chiar să creadă că sinuciderea e ceva
dezirabil din viața de adult).

Acest univers magic există în lumea contemporană.
La prima vedere, folosirea smartphone-urilor,
element de contrast producând o întoarcere
brutală, nedorită la realitatea imediată, mi-a
produs o senzație de cezură, care se dovedește a fi
necesară pentru trăirea acestei stări magice aflate
în cadrul lumii noastre – în cardul ei sau care o
înghite prin imaginație și libertate. Spectacolul, pe
care regizorul îl descrie într-un interviu drept
„senin și neangajat”, reușește, prin blândețe și
fragilitate, să pună accentul pe un mod în care
uităm să (ne) trăim realitatea, pentru că suntem
puternic digitalizați, veșnic lipsiți de timp, sufocați
de răspunsuri, sfaturi și scuze.

Jocuri, vorbe, greieri transmite o stare de revelație,
de mirare în fața naturii, a iubirii, a timpului, a
existenței în trup, a roadelor pământului; o
fascinație față de lume și de ceea ce ar putea fi
după ea. Este un spectacol care ne reamintește
bucuria lucrurilor simple (cum ar fi pepenele
roșu), cât și posibilitatea (și frumusețea) de a ne da
câțiva pași înapoi (sau înainte, înăuntrul
lucrurilor), de a ne detașa de lumea concretă, plină
de reguli fixe dar confuze și de a privi de la zero.

Iulia Kyçyku
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Jocuri, vorbe, greieri

Spectacolul Jocuri, vorbe, greieri... în regia lui Silviu
Purcărete invită spectatorii la suspendarea oricăror
aspecte conștiente ale existenței și te poartă într-un
spațiu atemporal, cu înțelesuri enigmatice și
descoperirea unei bucurii fragile a propriului sine.
O plonjare într-un univers paralel cu realitatea și
care, totuși, se întâlnește cu ea pentru că poezia e
ruptă din sufletul nostru.

În aceste timpuri care abundă în informații, în crize,
în tirade de cuvinte, de cele mai multe golite de
orice sens și înțeles, spectacolul Jocuri, vorbe, greieri...
devine mai mult decât o necesitate. Între cotidian și
anxietate, între goliciune și un prea plin, întregul
spectacol se metamorfozează spre o lume a
frumosului și a miraculosului, atât de necesare azi.
Toate acestea îmbracă aura unei imagini de vis,
unde simbolurile se transformă într-un carusel de
sentimente, vocile poartă caracterul unui illo
tempore, iar timpul se dilată în profunzime.

Homo ludens este cel ce ni se revelează prin acest
spectacol, întâlnirea cu el fiind esențială, deoarece
nouă, celor de azi, „ne lipsesc jucăriile”, ne lipsește
optimismul și disponibilitatea condiției de a
descoperi. Sub toate aspectele, jocul și joaca sunt cele
care ne-au făcut oameni, care ne-au permis să
înțelegem dincolo de concret și ne-a hărăzit 

credința. Aceasta este cheia întregului spectacol:
jocul, mirarea și bucuria. Prin această triadă găsim
iubirea în toate ipostazele sale, înțelegem prețul
siguranței, al umorului, bucuria vieții.

Toate aceste idei nu ar ajunge prea departe, dacă
amfitrionul spectacolului nu ar fi Constantin
Chiriac, atât de renumit pentru modalitatea lui de
a rosti poezia. În interpretarea lui nu avem de-a
face doar cu poezia sau cu inflexiunile unui poet,
ci pur și simplu cu emoția și puterea ei. Fie fabulă,
fie poezie de forță sau filosofică, Constantin
Chiriac reușește să spargă granițele și, din
panteonul de poeți aleși, îi aduce la unison,
eliminând discrepanțele, păstrându-le spiritul.
Înțelegi în acest spectacol nu doar lucruri simple,
ci mai ales ceea ce înseamnă penetranța unui gând
al actorului, observi importanța mijloacelor pe
care acesta știe să le folosească într-un stil
inconfundabil și plin de sens.

Rugăciunea lui Mihai Eminescu se transformă într-
o veritabilă interpretare: un dialog autentic care
ilustrează puterea unei rugi. În alte momente,
actorul construiește o întreagă poveste pe care vrei
să o asculți neîncetat. Deține această putere de a
crea spații din cuvinte... Dragoș Buhagiar,
scenograful spectacolului, a ales să completeze
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puzzle-ul prin elemente de decor. Fragilitatea este
dată de conturul muzicii semnate de Vasile Șirli, iar
mișcarea corpurilor de coregrafia Adrianei Bârză-
Cârstea.

Întâlnim ludicul la fiecare vers atât prin jocul
ghidului nostru, cât și în crearea imaginilor.
Lucrurile se întâlnesc perfect în poezia Versuri în
limba spargă de Nina Cassian, unde ai vrea să iei
parte la joc, să fii parte din acțiune. Noțiunea de
„frumos” devine atât de pregnantă în celebrele
versuri ale lui Radu Stanca („sunt cel mai frumos din
orașul acesta”), care construiesc o imagine 

paradoxală prin introducerea în imaginarul
spectatorilor a unei prezențe pe care numai prin
„frumos” nu o putem descrie – însă aici e
miracolul, căci ce înseamnă „frumos”?

Spectacolul se încheie într-o notă a dorinței de
mai mult, cu un îndemn la a mai zăbovi, căci
împreună „ne-omorâm tristețea și setea fără
alinare”, cum altfel decât în acordurile celebrului
Zorba Grecul. Așadar, te lași purtat într-o poveste
enigmatică, onirică, iar la final înțelegi că asiști la
un vis atât de necesar, încât întregul spectacol îți
pătrunde-n suflet. 

Claudian Șiman
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Seaside stories. Mar al dentro

Spectacolul Seaside stories de Radu Afrim, recent
premiat la UNITER la categoria „Cel mai bun
spectacol” și care a avut premiera în luna octombrie
la Teatrul de Stat Constanța, aduce în prim-plan
marea, cu farmecul și mirosul ei sărat, de alge
moarte, cu zgomotul valurilor și țipetele obraznice
ale pescărușilor. Totul într-o montare de un estetism
à fleur de peau care îți inundă simțurile într-un mod
aproape erotic, răscolind acel mar al dentro al
fiecăruia dintre noi, prin transpunerea secvențială a
șapte povești inspirate din șapte autori români
contemporani care explorează tema mării, axis
mundi al unor întâlniri, al unor treceri și petreceri, al
unor destine consumate sau pierdute la malul ei.
Spațialitatea mării circumscrie acel va-et-viens
propriu sezonului estival, acea umanitate pestriță,
sezonieră, dar și locală, iubiri și regrete de-o vară,
oscilații și neliniști ce reconfigurează spasmele
sufletului sau doar fierberea valurilor. Marea se
deschide în interiorul nostru ca o continuare a
visului, ca o permanență a vieții sau o iminență a
morții, iar poeticitatea textuală, frumusețea
senzorială a montării nu poate fi dublată
decât de răscolirea pe care fiecare dintre noi o
ducem mult timp după ce gustul sărat ni
s-a șters de pe piele.

Spectacolul reia o formulă pe care Radu Afrim o
experimentează în ultima vreme, recursul la
literatură, la textele prozatorilor și poeților români
contemporani, aglutinate și modelate într-o
scriitură scenică a fragmentului, a secvenței,
printr-o stilistică fluidă și admirabil construită
scenic. Polifonia discursivă cuprinde texte ale lui
Tudor Ganea, Marius Chivu, Dan Alexe, Simona
Goșu, Lavinica Mitu, Nicoleta Dabija și Nina
Cassian. Pluralitatea textuală este secondată și de
cea a registrelor, a sentimentelor, comicul
alternează tragicului, erotismul cu violența, viața
cu moartea, iar marea devine creuzetul tuturor
acestor trăiri și sentimente pe care le reflectă într-
un nesfârșit joc al repetițiilor, al plecărilor și al
sosirilor.

Tonalitatea generală este una confesivă,
scurtcircuitată de inserții dialogale ale unor
personaje-laitmotive care dinamizează expunerea
dramatică: povestea despre tatăl prins într-un
mutism al depresiei în urma unui accident de
muncă (Tudor Ganea, Alerga frumos cu genunchii
la gură), relația cu mama și experimentarea
înecului (Simona Goșu, Fragil), jocurile seducției
(Dan Alexe, O împreunare de 
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vis), povestea-poem despre moarte și iubire la
malul mării și despre „bărbatul frumos ca moartea
surorii mele” (Nicoleta Dabija, Îi plăcea marea),
povestea unei despărțiri inerente (Lavinica Mitu,
Toți cerceii din vamă), violența gratuită a unor
întâlniri accidentale (Marius Chivu, La vulturul de
mare cu peștele în gheare) sau fragilitatea relațiilor
umane din Wyoming al aceluiași autor, toate sunt
unificate de topoii mării din afara și din interiorul
personajelor. Topologia recognoscibilă a plajelor
românești, Mangalia, Vama Veche, Mangalia,
Constanța, precum și intimitatea poveștilor narate
sunt dinamizate de existența unor personaje-liant,
savuroasa Lili Aroganta, deținătoarea beach-bar-
ului „La aroganta”, personajul non-verbal al
pescărușului Relu Pescărelu, dar și de indici ai
unui „specific local” evident: de la intervențiile
punctuale ale DJ-ului de la Radio Seaside Stories,
la nostalgia pentru șlagărele trecutului (savuroasele
evocări caricaturale ale Nanei Mouskouri și ale lui
Al Bano și Romina Power) și la pitorescul
vânzătorilor ambulanți, nimic nu este prea
exagerat pentru a puncta cu tușa fină a umorului
afrimian conținuturile uneori elegiace, alteori
dark ale poveștilor sezoniere care iau sfârșit la
începutul lunii octombrie.

Scenografia semnată de Theodor Cristian Niculae
aduce publicul la malul mării, pe o plajă
circumscrisă de cabine de duș și cabine de schimb,
ingenioase soluții pentru intrarea și ieșirea
personajelor în scenă și de miticul beach-bar „La
aroganta”, de unde emite stația de radio și unde
sunt preparate băuturile, dar și rețete de viață ale
lui tanti Lili. Covorul scenic presărat cu nisip,
punctat ici-colo cu stabilopozi și prosoape de baie
se continuă printr-un perete-ecran care ne
deschide mai multe ferestre textuale și de imagine:
alternanța secvențelor de text, marea în toate
ipostazele ei, asemenea unui video-hall sau al unui
poster de agenție de turism, corpuri frumoase care
înoată, fac dragoste sau mor, imagini panoramice,
imagini dereglate vizual, abisuri și talazuri, în
care umanul devine o excrescență al unui mediu
acvatic ocrotitor și răuvoitor, totodată. Nu lipsesc
din acest areal marin nici obiectele specifice:
geamandurile roșii, pălăriile de soare, accesorii ale
unor compoziții marine de o plastică
asemănătoare cu a reclamelor publicitare sau ale 

unor adevărate tablouri vivante (Vieni qua, de
Marius Chivu și Îi plăcea marea de Nicoleta
Dabija).

Spectacolul personajelor care traversează spațiul
mării și al plajei reconfigurează dramatic
poeticitatea textuală și plastica peisagistică prin
conturarea unor portrete în aqua-marin de o mare
expresivitate. Astfel, Lili Aroganta este confesorul
empatic al tuturor celor de pe plajă, dar și
martorul tuturor schimbărilor, narator de fapte-
diverse și mediator sentimental de nevoie și de
ocazie, precum și liant textual al secvențelor, la
nivel formal. Umanitatea pestriță a concertelor din
Vamă coexistă periculos cu cea periculoasă a
derbedeilor din noapte, într-un contrast sintetic și
bine dozat. Personajele feminine reproduc tot
eșalonul unei feminității tulburătoare și tulburate:
mame și fiice, femei îndrăgostite, femei rebele,
femei seducătoare și seduse, fiind elementul activ
sau pasiv al unor relații problematice și dereglate.
Bărbații, victime sau călăi, fragili sau seducători,
vulnerabili și plini de umor...

Nu vreau să închei această scurtă incursiune în
spectacolul mării la Afrim fără să amintesc de una
dintre cele mai uimitoare scene de mise-en-abîme
spectacular la care am asistat, în care imensitatea
mării proiectate pe ecran se revărsa pe scenă într-
un pahar de apă, iar experiența înecului era redată
scenic de către actriță în toată dinamica ei
convulsivă („Fragil”).

În liniștea dimineții, pescărușii din Sibiu sunt mai
zgomotoși ca de obicei și brusc, în cameră simt
miros de mare și de alge...

Diana Nechit
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Actorul nu e niciodată gol

Dacă regele își permite, din când în când, să fie
gol, actorul este întotdeauna „în pielea
personajului”, ascuns în masca acestuia. E un
adevăr elementar, care se verifică indiferent de
formula artistică în care este transpus spectacolul.
Iar spectacolul-lectură nu face nicio excepție,
chiar dacă, minimalizând mișcarea scenică, pare că
pierde ceva din aura mistică ce definește teatrul.
Dar, poate că lumea contemporană înțelege acest
mister altfel, ca irumpând din cotidianul cel mai
firesc, nu impus de un transcendent atât de tăcut.
De fapt, nu există și nici n-ar trebui inventată, o
rețetă prin care să se cearnă, sau discearnă, cine are
mai mult dreptul la suferință sau la mântuirea prin
aceasta.

Seria spectacolelor lectură prezentate la FITS
2023, face parte dintr-un program teatral extrem
de complex, început în perioada pandemiei, care
și-a propus să facă vizibilă dramaturgia
contemporană din sud-estul Europei. Au
participat scriitori dintre cei mai diverși, din toate
punctele de vedere, cu tematici răscolitoare, dar
care par a avea un numitor comun, singurătatea,
așa cum a subliniat regizoarea Mariana Cămărășan
în dezbaterea care a urmat reprezentării
spectacolului Bezna de la marginea orașului,
aparținând lui Dario Bevada. Dacă secolul XX
este considerat, metaforic, „secolul regizorului”, se
pare că cel actual va fi al cuplului regizor-
dramaturg, așa cum s-a afirmat de către cei
prezenți. Cei doi decid împreună ce și cât trebuie
să rămână dintr-un text pentru a-i păstra ritmul și
forța de radiografie a unei situații, trăsătură
specifică dramaturgiei. Nu se poate ști dacă e un
posibil reviriment al cuvântului, o nevoie de a
lucra cu și despre ceea ce ne înconjoară în mod
direct, nemediat, sau e, dimpotrivă, o nevoie acută
de a ne ascunde, știut fiind că marile adevăruri
sunt rareori „vorbite”, așa cum sublinia și Mihai
Mălaimare într-o altă conferință a festivalului.

Observațiile Marianei Cămărășan pe marginea
lucrului la textul dramaturgului bosniac sunt de o
profunzime și o sensibilitate deosebite. Textul se
construiește pe jocul planurilor temporale și
spațiale, dar și real-imaginar, real-oniric, punând 

spectatorul într-un carusel fără scăpare. Printr-un
artificiu narativ extrem de prolific, reconstrucția
trecutului individual și apoi, general, social, prin
intermediul apelului la jurnale, scrisori și obiecte
purtătoare de semnificații, avem ocazia să intrăm
în intimitatea unor oameni care au trăit războiul
care a măcinat fosta Iugoslavie. O tânără care își
pierde mama este crescută de o mătușă alături de
care își câștigă existența făcând curățenie în casele
altora, devine personajul principal al piesei.
Ajunge astfel, la jurnalul fostului proprietar din
casa unde fac menajul, jurnal înregistrat pe casete,
după ce a fost ștearsă muzica acelor ani. Analepsa
de care avem parte reamintește ororile războiului,
nefericirea și nedreptatea pe care le sădește în
destinele celor afectați, iar spectrul unui astfel de
pericol potențial ne pândește și pe noi, prin
războiul care-și caută victimele zilnice atât de
aproape de granița țării noastre. Traumele tinerei 

12 APLAUZEAPLAUZE



sunt evidente și sunt, probabil, moștenite, din
moment ce mama ei fusese alungată de-acasă
pentru că devenise dependentă de droguri.
Profunda ei nefericire se exprimă și printr-o formă
aparte de cleptomanie. Ea nu fura obiecte de preț
din casele oamenilor la care lucrau, ci doar unele
insignifiante. Din păcate, gestul nu este de trecut
cu vederea din moment ce, așa cum afirmă mătușa
ei, acele lucruri mărunte pot însemna ceva
important pentru proprietarii lor. Locul în care
trăim și micile obiecte „de suflet” ne poartă
amprenta energetică, iar dacă cineva ni le ia,
înseamnă, așa cum sublinia regizoarea
spectacolului, că și-au pierdut menirea, nu ne mai
reprezintă, au redevenit comune, din vina lor sau
din vina noastră.

În tot acest marasm al războiului, există însă o
potențare a vieții, care-și cere cu voluptate
drepturile, așa cum ne învăța și Shakespeare. Acest
adevăr, doar aparent paradoxal, din moment ce
orice intensificare a unei emoții cere aceeași
reacție și de la opusul ei, pentru a păstra echilibrul,
și așa atât de precar al sufletului uman, este afirmat
de mătușa care regretă petrecerile de care a avut
parte în timpul războiului. Textul ar putea fi
înțeles astfel și prin grila proustiană, a 

Ionica Pașcanu
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digresiunilor într-un „timp pierdut”, căutare
transpusă însă în limbajul și sensibilitatea
prezentului.

Interpretarea actorilor este hipnotizantă, iar ca
dovadă e faptul că toți spectatorii priveau țintă,
nefiind de ajuns doar varianta auditivă.
Tonalitatea, ritmul, emoția făceau din vocile
lor personaje aievea. Actorul care interpreta rolul
autorului jurnalului de război, Vlad Robaș, păstra
dicția impersonală a unui orator, purtător de
cuvânt, în timp ce mătușa, jucată magistral de
Diana Fufezan, trecea printr-o gamă infinită de
nuanțe, de la cele acuzatoare, la cele de regret și
duioșie, în opoziție cu actrița care transpunea rolul
nepoatei. Aceasta avea un ton de permanentă
defensivă, știind că, oricum, universul ei
ideal nu este chiar aici și chiar acum.

Finalul spectacolului aduce o interpretare posibilă
a titlului, punând în mise-en-abyme ideea morții
și a trecutului care ne bântuie. Știm asta din
momentul în care chiriașul în casa cărora găsiseră
casetele afirmă că tatăl său este înmormântat într-
un loc frumos, de unde vede cum se aprind
luminile peste oraș. Și nu putem ști în care parte a
orașului este, de fapt, mai multă lumină...







Octavian Saiu în dialog cu Carolina Pessoa și João Farinha 

Fado de Coimbra și Fado de Lisboa, două stiluri
muzicale ale Portugaliei, s-au intersectat în Fado
Cruzado, un concert în care João Farinha, Carolina
Pessoa (soliști), Luís Barroso, Hugo Gamboias
(chitară portugheză), Luís Carlos Santos (chitară
clasică) dau măsura talentului lor și exprimă durerea,
bucuria, pierderile și cuceririle prin acordurile
melancolice ale instrumentelor muzicale tradiționale.
La conferința de presă moderată de Octavian Saiu,
cei doi soliști, João Farinha și Carolina Pessoa și-au
deschis sufletele și au vorbit despre iubirea lor pentru
fado, dar au povestit și faptul că în Lisabona, muzica
fado este spontană și poate fi cântată de oricine,
oricând, după placul inimii, pe când în Coimbra,
aceasta este caracterizată de o sobrietate aparte și este
cântată exclusiv de către bărbați, îmbrăcați în
costume tradiționale, închise la culoare. Ca o
curiozitate, e bine de știut că fado este înscris din
2011 în Patrimoniul Cultural Imaterial al Umanității
UNESCO. „Da, Fado de Coimbra este cântat
exclusiv de către studenți, într-un cerc restrâns,
dar bate un vânt al schimbării. Studenții de astăzi
sunt mult mai deschiși și nu acceptă genul acesta de
interdicții. Este o nouă eră. Acum câțiva ani, când
am început proiectul nostru în Coimbra, am
încercat să unim cele două genuri, să vedem ce au
ele în comun. Până la urmă e fado, e același lucru.
Ne-am gândit să le aducem împreună și să vedem 

unde ne potrivim, ce ne separă și să arătăm acest
lucru publicului. Aceasta a fost ideea atunci când
am creat acest concert și bineînțeles Carolina, care
trăiește în apropiere, în Coimbra, cântă de multă
vreme, o cunoșteam și am invitat-o să fie cu noi și
să împărtășească din pasiunea, vocea și tradițiile ei
împreună cu ale noastre”, a spus João Farinha.

O coerentă și revelatoare introducere, putem
spune. Carolina Pessoa a spus „da” pe loc, atunci
când i s-a propus proiectul. „Când am primit
invitația, am spus repede și foarte clar da, pentru
că iubesc Fado de Coimbra și nu am cântat
niciodată, pentru că femeile nu cântă acest gen de
fado. Mă încântă ideea de serenadă. Mi se pare
extraordinar să fac parte din acest proiect”.

În această perioadă se vorbește des, cu precădere
în Statele Unite ale Americii, despre gen, despre
fluiditatea genului. Pare interesant că Fado de
Coimbra este destinat în exclusivitate bărbaților
tineri. „Tema genului a creat mereu controverse
în muzica noastră. Fado de Coimbra s-a născut în
comunitatea studențească masculină. A fost păstrat
și cântat de bărbați pentru femei. Nu este ceva
sexist, iar femeile spuneau «asta este pentru noi”.
Cu timpul oamenii au început să se întrebe
de ce numai bărbații pot cânta, și femeile nu. Se 
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știe că nu este interzis, dar e ceva ce numai
bărbații fac. Din nefericire, femeile nu cântă
serenade bărbaților. Vorbim de drepturi egale.
Vremurile se schimbă. Înainte vreme, la
universitate studiau numai bărbații, iar acum au
început să fie mai multe femei decât bărbați. Dacă
o fată vrea să cânte acest gen, o poate face,
desigur. Din fericire, în ultima vreme am văzut
grupuri de fete care se întâlnesc și cântă genul
acesta de muzică, nu numai Fado de Lisabona.
Sunt pași mărunți. Este o tradiție care are nevoie
de timp ca să se poată schimba. Cele mai multe
versuri sunt adresate de bărbați femeilor, dar pot fi
adaptate. Este ceva ce oamenii fac mereu.
Important este să pui suflet în muzica ta și este
suficient”, a mărturisit João Farinha.

Artistul a fost de acord cu ceea ce moderatorul
conferinței, Octavian Saiu, a afirmat. Faptul că în
universități se vorbește prea puțin despre inimă, și
mai mult despre minte. Toată atenția este
îndreptată asupra evoluției minții în detrimentul
inimii, a emoției profund umane. Nu există un
program dedicat inimii, emoțiilor, nu există
disciplină care să încurajeze oamenii să simtă. Sunt
tineri care nu știu cum să relaționeze, cum să se
raporteze unii la alții, nu știu cum să simtă despre
alți oameni. Acest lucru are consecințe
devastatoare asupra modului în care se va dezvolta
umanitatea.

Cum pune Carolina suflet în muzica sa? Cum a
început? Cum a descoperit fado-ul? „Bunica mea
asculta fado și cânta. Era bucătăreasă și, în timp ce
gătea pentru alții, cânta. Aveam școală dimineața
și apoi după-amiaza o petreceam cu bunicii mei.
Era minunat să trăiesc acea experiență. Asculta
fado toată ziua. Nu înțelegeam acest gen de
cântec. Era foarte profund. Și mama asculta foarte
mult fado, mai ales Amalia Rodrigues. Îmi plăcea
vocea ei, deși nu reușeam să descifrez cu adevărat
despre ce era vorba, pentru că nu aveam acele
sentimente, nu le trăisem. Într-o zi am întâlnit-o
pe Amalia, eram mică, aveam 5 ani. A venit în
orașul meu să cânte. Am făcut parte din comitetul
de primire și cineva mi-a dat o floare să i-o
dăruiesc. Nu am înțeles că acea femeie era cea pe
care mama și bunica o ascultau la radio. N-am
înțeles asta atunci, dar am simțit că mă aflu în 

prezența cuiva foarte important și charismatic. A
fost foarte bună cu mine. M-a îmbrățișat și mi-a
mulțumit pentru floare și mi-a spus că sunt
drăguță. Ani mai târziu am spus «Doamne, am
cunoscut-o!». Nu am vrut să cânt fado, deoarece
pentru o adolescentă, fado nu era la modă. Dar
grupul meu folk m-a invitat să cânt la o petrecere.
Am spus «da». M-am simțit bine cântând. Știam
cântecele, dar nu le cântasem. Așa a fost și nu m-a
părăsit de atunci. Nu am descoperit eu fado, fado
m-a descoperit pe mine”. 

Trăim vremuri dificile și suntem conștienți că va
fi din ce în ce mai dificil să menținem tradițiile.
Suntem bombardați de toți stimulii globalizării,
care șterg tot ceea ce ține de spiritul unei națiuni.
Cum ar reacționa tinerii din Portugalia într-un
loc precum Sibiul, care timp de zece zile devine
un oraș atât de cosmopolit, Festivalului?
„Vremurile se schimbă, spuneam. Oamenii au o
capacitate incredibilă de a se adapta tuturor
circumstanțelor și, chiar dacă vorbim la telefon
zilnic, avem tot felul de provocări din
punctul de vedere al tehnologiei, cred foarte tare
în sufletul omenesc și că vom merge înainte și
vom profita de tot ce ni se oferă. Să păstrăm
tradițiile, cultura înseamnă ceva important. Încep
să cânte fetele, se schimbă lucrurile, tinerii încep
să cânte la instrumentele tradiționale, pentru că
știu că într-o lume precum aceasta în care trăim
tocmai asta îi face unici și vor să se țină de asta.
Cred că, din fericire, astăzi muzica nu mai este
apanajul unei elite, ceea ce se întâmpla cu fado.
Tinerii au bun simț și privesc tradițiile diferit, dar
în sens pozitiv. Sunt un optimist. Văd un viitor
bun. Cred că participarea la FITS este o onoare, o
șansă să împărtășim tuturor din cultura noastră, să
comunicăm prin cultură, prin teatru, prin muzică.
Este o oportunitate să putem întâlni în Sibiu
oameni din toate colțurile lumii”, a conchis João
Farinha, care poartă cu sine acea minunată
moștenire a tradiției care este atât de aproape de
inima identității portugheze.

Carolina Pessoa a călătorit mult și a întâlnit
oameni care descopereau fado pentru prima dată.
„Prima dată când am avut o experiență de acest fel
am fost puțin speriată, deoarece credeam că
nimeni nu înțelege portugheza, că este o limbă

Loreta Popa
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dificilă. Apoi am înțeles că oamenii mă pot
înțelege, deși nu pricepeau niciun cuvânt
din ce cântam. Putem comunica fără cuvinte.
Putem face acest lucru cu inimile, cu ochii, fără să
vorbim aceeași limbă. Auzi asta de la alții, dar
când experimentezi tu este diferit. Este spectacolul
tău, este responsabilitatea ta să comunici cu
publicul și să-l faci să simtă ceea ce tu simți. Cred
că e posibil să comunicăm cu inimile noastre
prin intermediul muzicii”.

Conferința s-a încheiat cu acest îndemn de a ne
lăsa inspirați și de a crede în puterea artei care ne
aduce mai aproape.
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Matei Vișniec în dialog cu Mihai Mălaimare și Gilda
Lazăr

Volumul de interviuri cu personalități ale teatrului
românesc Teatrul Național, așa cum l-am iubit,
semnat de Mihai Mălaimare, publicat de Editura
Rao, a fost lansat la FITS, beneficiind de prezența
unui public numeros și bucurându-se de invitații
Gilda Lazăr, JTI, Constantin Șchiopu, eveniment
moderat impecabil de scriitorul Matei Vișniec.
Actorul a mărturisit că a iubit Teatrul National și-
l va iubi toată viața. În același timp a fost lansat și
albumul proiectului Moștenirea, apărut tot la
Editura Rao și a fost vernisată o expoziție de
fotografie despre același proiect important.

Mihai Mălaimare a dezvoltat singurul teatru din
România care are o componentă a spectacolului
de stradă. În același timp, este un actor care s-a
implicat la modul serios în ceea ce înseamnă
dimensiunea socială a teatrului.

Gilda Lazăr a mărturisit că-l cunoaște pe Mihai
Mălaimare din copilărie. „El era atunci un foarte
tânăr actor și juca mult la televiziune. Pentru
mine, lumea teatrului a fost deschisă de Mihai,
apoi de George Mihăiță și de Silviu Stănculescu. 

Cartea aceasta pe care a scris-o despre Teatrul
Național, așa cum l-a iubit, are ceva și din mine,
pentru că Teatrul Național, așa cum s-a construit,
s-a construit sub ochii mei. Locuiam lângă
Spitalul Colței și pe vremea aceea, în locul în care
este teatrul acum, era un maidan. Am văzut cum
se ridica. Lângă el era bastonul lui Caragiale, nu
era numai pălăria. Ultima mea amintire cu Mihai
în Teatrul Național este de la Clovnii, un
spectacol absolut fabulos cu Anda Călugăreanu, cu
niște nume importante. Doamne! Am păstrat
legătura. Apoi s-a rupt... O vreme nu ne-am mai
văzut. M-am trezit la un moment dat că mă caută
Mihai și îmi propune un proiect. Mi-a spus, trist,
că e proiectul lui de retragere, că se gândește să
lase ceva. Orice clovn e un personaj trist, cred că
s-a intrat prea mult în rolul acesta, pentru că, de
fapt, el nu e o persoană tristă, ci o persoană
profundă. Mihai voia să lase în urmă ceea ce știe el
mai bine. Nimeni nu știe mai bine decât el în
momentul acesta, nu numai în România, acest
meșteșug al statuii vivante. Pentru mine a fost un
adevărat șoc, pentru că cineva care rostește atât de
frumos și atât de corect și atât de bine a ales teatrul 
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„Teatrul românesc este solid pentru că întotdeauna a
respectat un lucru fantastic, adevărul” - Mihai Mălaimare



fără cuvinte, a ales doar gestica, a ales doar expresia.
Am asistat la o conferință a lui Mihai, la Iași, și
studenții au fost electrizați. Mi-a plăcut așa de tare.
Am fost după el la Iași și la Chișinău și am venit anul
trecut aici, la Sibiu, când au fost primele statui
vivante studențești. Am învățat foarte mult. Pe lângă
Mihai au fost și doi fabuloși artiști, Mirela Vescan și
Rolf Vescan, care au o contribuție majoră la acest
proiect, Moștenirea, fiindcă nu e doar arta mișcării și
a gesticii, e și machiaj”, a spus Gilda Lazăr.

Marin Preda spunea ca pentru a fi romancier sigur
îți trebuie talent, ceva cultură, dar cel mai important
lucru e să ai oase de romancier, adică să ai o structură
osoasă solidă, să poți să stai pe scaun ore și ore, zile,
luni și ani. Ce-ți trebuie în dotare ca să fii și actor,
mim, clovn, profesor, deschizător de drumuri? Mihai
Mălaimare a răspuns: „Probabil că neliniștea.
Probabil că îndoiala. Ori de câte ori am pășit în
teritoriul certitudinilor am izbutit să realizez - e și
acesta un lucru interesant, pentru că imediat am
realizat că sunt superficial - că sunt mult mai mic
decât în visele mele grave și că, de fapt, doar șansa a
făcut să ajung astăzi la această vârstă și aici. Azi
dimineață, nevasta mea îmi scria imperativ: «Nu
cumva să spui prostii! Să nu cumva să o lungești cu
faptul că ai fi putut tu să faci un Teatru Național mai
solid și mai frumos» - era o referire la Podul de piatră
- «încearcă să fii simpatic!». Asta e chiar o chestie
complicată pentru mine, dar o să încerc să ascult.
Care dintre bărbații din sală nu este extrem de
receptiv la astfel de mesaje din partea soției? În urmă
cu foarte mulți ani, nu știu dacă Matei își mai
amintește, aveam un Trabant, prima mea mașină, și
mergeam pe un drum plin de colb către Țăndărei,
mai exact către satul Platonești, unde soția mea era
medic și avea un dispensar. Un tânăr cu șapcă pe cap
mi-a făcut semn să-l iau. L-am luat și încetul cu
încetul am descoperit că suntem din același nord de
Românie, că avem vibrații comune. M-am
prezentat: pe mine mă cheamă Mihai Mălaimare. S-a
prezentat: pe mine mă cheamă Matei Vișniec. Eu
cred că, într-o oarecare măsură, am izbutit amândoi.
Cu jenă mă așez alături de tine, Matei, dar având în
vedere că azi lansez cărțile mele, am și eu dreptul să
mă bag în seamă”.

Mihai Mălaimare afirmă că a scris despre Teatrul
Național pentru că a descoperit după 30 de ani de

Loreta Popa
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Teatru Masca, pe care l-a înființat împreună cu
soția sa în 1990, că dragostea pentru Teatrul
Național nu s-a știrbit deloc. Toate poveștile pe
care le-a spus vreme de 30 de ani la Teatrul Masca
în legătură cu Teatrul Național au rămas în
continuare limpezi, clare, precise și vibrează în
cunoscutul actor într-un mod cu totul special.
„Eram student în anul I, iar Moni Ghelerter,
profesorul nostru, ne-a dus pe șantierul Teatrului
Național, care tocmai se termina, mai erau ultime
finisaje și se construia un zid, le lipsea ceva acolo.
Un zidar tocmai fuma o țigară și l-am rugat să mă
lase să pun și eu câteva cărămizi. Zidarul a spus
«da». Mi-a dat o căldare de mortar și un metru
pătrat din zidul Teatrului Național e făcut de
mâna mea. Scrie în cartea mea că dacă va veni o
bombă atomică, acel metru pătrat rămâne acolo,
nemutat de nimic, pentru că el e făcut cu
dragoste. Cu sângele și cu patriotismul nostru, al
țăranilor din nord, care nu ne-am uitat peste hat,
la ogorul altuia, ci am arat în neștire, în dușmănie
și în iubire, ogorul pe care ni l-a dat tata. Acesta
este un lucru formidabil. Probabil că-l au și alții în
România, dar noi, ăștia din nord, sigur suntem
așa. Mi-a venit ideea trăsnită de a lua interviuri, le
găsiți în carte, sunt 16 interviuri luate colegilor de
vârstă din Teatrul Național, colegi de teatru,
actori, funcționari, mașiniști, arhitectul Romeo
Belea, cel care a construit teatrul și care are o
poveste absolut halucinantă. Cel care citește
această carte nu are o imagine despre Mălaimare,
pentru că el este insignifiant acolo, ci are o
imagine despre ce însemna Teatrul Național în
perioada 1973 până în 1989, sub conducerea celui
mai mare actor român, Radu Beligan, dar și a
celui mai mare director de teatru, Radu Beligan.
Îi datorez această carte, cu atât mai mult cu cât în
1989 a fost alungat din teatru într-un mod
mișelesc de către cei care în astfel de situații sunt
întotdeauna cei mai vocali, adică cei mai mărunți,
adică vreascurile. Și cu asta mă opresc din a spune
prostii”, a afirmat Mihai Mălaimare.

Constantin Șchiopu l-a mai lăudat pe Mihai
Mălaimare. A făcut acest lucru din nou, dar cu alte
cuvinte. „Zice domnul Mihai Mălaimare că un
metru pătrat din zidul Teatrului Național rezistă
în timp pentru că este făcut cu dragoste. Eu aș zice
că ceea ce a reușit să facă Mihai Mălaimare în 



proiectul Moștenirea este făcut nu numai cu vocație,
cu pasiune, dar proiectul acesta ne-a făcut pe noi, cei
de la Chișinău, să demonstrăm, de ce nu?, că inimile
noastre bat românește, că suntem urgisiți, dar
rămânem în sufletul nostru aceiași tineri români care
doresc reîntregirea. Pentru noi, proiectul Moștenirea
înseamnă nu numai lecții de teatru de statui vivante,
nu numai lecții de machiaj sau lecții de mișcare
scenică. Pentru noi înseamnă colaborare, bucuria
regăsirii noastre și pentru asta sigur că vreau să-i
mulțumesc public domnului Mihai Mălaimare, care,
repet, a venit cu deschidere, cu o mare încurajare.
Am certitudinea că peste foarte mulți ani tinerii de
astăzi vor deschide această carte încă o dată și vor
retrăi aceste frumoase clipe de la repetiții și din
spectacole”.

Scriitorul Matei Vișniec i-a făcut un dar special
prietenului său de-o viață Mihai Mălaimare,
oferindu-i imaginea sa reală. „Nu că aș fi mare
amator de citate sau aș vrea să-mi etalez cunoștințele
sau cultura, dar am fost marcat în tinerețe de o frază
a lui Sartre care spunea care este imaginea noastră
adevărată. Imaginea noastră adevărată este în ochii
celor care ne-au privit, în sufletele celor care ne-au
simțit, în mințile celor care s-au gândit la noi, în
inimile celor care au fost emoționați de cuvintele
tale. Deci îți dai seama că imaginea ta reală este 

proiectată în sute și sute, în mii și mii de minți, de
inimi, de ființe care te-au văzut, au fost
emoționați de ceea ce au văzut, au povestit mai
departe ce au văzut. Ca să reconstituim imaginea
ta reală, ceea ce este imposibil, ar trebui să
adunăm, poate, milioane de fragmente și, ca un
puzzle gigantic pe care nimeni nu-l poate face, să
vedem cine este Mihai Mălaimare, cu adevărat.
Mai mult decât atât, imaginea ta nu este statică,
acești oameni care te-au văzut, te-au iubit, te-au
aplaudat sunt în mișcare. Adevărata ta imagine
umblă prin Sibiu, prin România, prin alte țări,
prin Franța, unde ai lăsat urme. Deci, adevărata ta
imagine este mobilă și, probabil, ea creează noi și
noi fragmente. Citindu-ți toate aceste cărți, mai
am ceva de adăugat. Ești un personaj, un creator,
care pune frumusețe unde poate. Într-o piață
publică, pe o scenă, fie că e Naționalul, o scenă
din Botoșani sau dintr-un sat, în întâlnirile pe care
le-a avut pune frumusețe”. Mihai Mălaimare a
încheiat lansarea cu o scurtă declarație despre
faptul că dorește să se retragă din teatru. 

„Eu am luat decizia să mă retrag din teatru. E o
decizie luată împreună cu soția mea, pentru că
amândoi am înființat Teatrul Masca, ne-am luptat
pentru el și am considerat că gestul nostru de
demnitate în materie de societate românească este 
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să ne retragem când vrem noi. Ceea ce se va
întâmpla în mod obiectiv, material, la 1 septembrie.
Am trei nepoțele, dintre care una are câteva luni,
aproape un an, vreau să le cresc. La vârsta la care m-
am zbătut să izbutesc într-un fel sau altul, copiii mei
erau mici și eu n-am putut să-i văd pentru că eram
parlamentar și în fiecare weekend eram la Botoșani.
Soția mea îmi spune tot felul de lucruri de care nu-
mi amintesc. «Am zugrăvit casa singură cu copiii, tu
erai plecat! Au avut note la școală, tu erai plecat!». Aș
vrea să mă întorc acasă pentru nepoți. Este un lucru
hotărât și clar. În teatru stai atâta vreme cât simți că
ai de spus ceva și obligatoriu în acel ceva e un lucru
nou. Ori, eu am fost cinstit cu mine și în teatru, și în
politică. Am spus continuu ce am crezut că e bine și
întotdeauna am încercat să deschid o poartă. Că s-a
mers sau nu pe ea, nu mai e problema mea. Sigur,
este o chestie fabuloasă să mergi în opt facultăți, să
lucrezi cu sute de studenți, să le dai ABC-ul statuii
vivante și nu a statuii vivante pe care o vedeți pe
Champs-Élysées sau în Trafalgar Square. E cu totul
altceva. Opinia mea este că statuia vivantă, așa cum o
văd eu, cum o creez eu, este apanajul exclusiv al
actorului profesionist, noi facem adevărate
spectacole în materie de statuie vivantă. Am introdus
scenarii create pe textele celor mai mari autori 

dramatici, recte Shakespeare, am introdus muzică,
decor. Am introdus un summum de tehnici de
mișcare pe care ceilalți care fac animație stradală
în vest nu le cunosc și nu le recunosc. E un lucru
formidabil. Șansa teatrului românesc stă în mâna
acestor studenți, dar numai dacă vor fi împreună,
umăr la umăr. Noi am mers singuri și din cauza
asta am ratat. Ei trebuie să fie împreună cu
scenografii, cu regizorii, cu coregrafii, cu
dansatorii. Ei reprezintă un val care trebuie să
spună «Stop. Teatrul românesc este mult mai tare
decât al vostru!». Teatrul românesc este solid
pentru că întotdeauna a respectat un lucru
fantastic, adevărul. Adevărul scenic. Acela este
turnesolul care curge prin vinele noastre și care ne
face să înțelegem când este bine și când este prost.
Deocamdată, lucrurile au luat-o razna. Treaba
celor tineri este să repună lucrurile la loc. Este un
final de proiect, mă încearcă un fel de duioșie,
noroc că nu sunt la primul final din viața mea”.
Lansarea s-a încheiat în aplauzele tuturor celor
prezenți, după ce Mihai Mălaimare a mulțumit
pentru susținerea celor care i-au fost alături și de
data aceasta. 
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JTI este partener și susținător al marilor evenimente 
și instituții culturale în România și peste tot în lume.

 
La JTI lucrează circa 45.000 de oameni, 

reprezentând naționalități și culturi diverse, cu un potențial creativ excepțional.
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