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A L E E A
C E L E B R I T Ă Ț I L O R

De-a lungul timpului, Sibiul a fost martorul şi beneficiarul
aportului extraordinar adus de numeroasele personalităţi
culturale şi artistice la dezvoltarea Sibiului aşa cum îl
cunoaştem azi. Fiecare dintre aceste personalităţi are o
poveste distinctă şi extraordinară, care o leagă de destinul
Sibiului şi care rămâne ţesută în fibra intimă a comunităţii.
Aleea Celebrităţilor este gândită ca un loc permanent de
celebrare și de recunoaştere a acestor contribuţii,
reprezentând un tribut adus realizărilor în domeniul
cultural și artistic din Sibiu sau în legătură cu acesta.
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Ion Caramitru
Una dintre cele mai importante personalități ale României la final de veac și
început de mileniu, ministru al culturii, fondatorul și președintele UNITER,
Ion Caramitru primește o stea pe Aleea Celebrităților din Sibiu, pentru
cariera sa exemplară de artist de teatru, film, televiziune și radio și pentru
arta sa inegalabilă de rostitor de poezie.

Stea oferită de:

Claus Peymann
Figură emblematică a teatrului german, fondator al Schaubühne Berlin,
conducător al Staatsoper Stuttgart, Schauspielhaus Bochum, Burgtheater
Viena, Berlier Ensemble, Claus Peymann primește o stea pe Aleea
Celebrităților, pentru cariera de excepție ca regizor de teatru și film și
pentru viziunea sa de conducător și lider de instituții culturale.

Stea oferită de:
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Sasha Waltz
Membră a Academiei de Arte din Berlin, directoare artistică la Sasha Waltz
& Guests, inventatoarea genului operă coregrafică, dansatoare, coregrafă,
regizoare, Sasha Waltz primește o stea pe Aleea Celebrităților din Sibiu,
pentru cariera de excepție ca artistă creatoare de instituții de spectacol și
ca voce unică a artei în spațiul contemporan.

Stea oferită de:

Götz Teutsch
Descendent al marii familii Teutsch din Sibiu, mare muzician al Berlinului,
șef de partidă cello timp de 20 de ani la Filarmonica din Berlin, Götz
Teutsch primește o stea pe Aleea Celebrităților din Sibiu pentru cariera
excepțională de muzician și pentru proiectele celebre „Cei 12 celliști ai
Filarmonicii din Berlin” și „Salonul Filarmonicii din Berlin”.

Stea oferită de:
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LANSARE DE CARTE
OCTAVIAN SAIU
Sunteți invitați la o dublă lansare de carte, semnată Octavian Saiu, și,
totodată, la conferința extraordinară Leadership și teatru: o artă a
prezentului.

Octavian Saiu își va prezenta cele mai noi volume, ambele publicate în
2022: Arta de a fi spectator (apărut în Colecția Yorick a Editurii Nemira)
și Phèdre. D'Euripide à Racine, de Sénèque à Sarah Kane (apărut la
prestigioasa Editură Lansman din Bruxelles).

Cu același prilej, autorul a promis o surpriză pentru publicul FITS și
iubitorii de teatru de pretutindeni, un anunț special, dedicat unui subiect
important al momentului: relația dintre leadership și teatru.

Un moment de referință, cu încărcătură umană și intelectuală, la care
sunteți așteptați duminică, 3 iulie, ora 13:00, la Filarmonica de Stat,
Sala Mică
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de Loreta Popa

făcut un spectacol la Iași, tot numai pe internet, pe care 
am avut bucuria să-l văd aici, la Sibiu, anul trecut. Am 
făcut un spectacol la Cluj, Ionesco, Bartlett. Am terminat 
acum la Iași un text foarte ciudat și foarte special, foarte 
în spiritul vremurilor, Familia Cenci, a lui Antonin Artaud, 
care se pare că nu s-a montat niciodată în România. E 
un text fabulos, dar cu totul incoerent, imperfect. Artaud 
a fost un mare teoretician al teatrului și al străfundurilor 
sufletului omenesc. Se pare că au fost foarte puține 
clipele sau orele în care el nu era sub influența drogurilor 
foarte grele. Așa încât tot ce a scris și tot ce a pomenit e 
pe teritorii extrem de obscure și de înfricoșătoare, dar care 
ies la suprafață deseori. Le vedem, le simțim, reprezintă 
cu adevărat teatrul absurdului. De fapt, teatrul absurdului 
este teoretizat și materializat, de Ionesco, ultimul 
dramaturg poetic, adevărat teatru poetic. Artaud scrie 
despre absurd, ultimele limite absurdului naturii umane. 
În clipa în care cuvântul este pronunțat, adevărul e deja 
mort, deja îngropat.”, afirmă Silviu Purcărete. 

Deși textul lui Artaud este laconic, regizorul crede că cel 
mai bine e să tai din el, mai ales pentru că sunt multe 
texte absolut incoerente gramatical, un haos absolut. 
Există niște gânduri, imagini, demoni pe care nu avem 
cum să-i pipăim după ce citim. Artaud a fost complet 
uitat până în anii 60, când, dintr-odată, au apărut niște 
fenomene, fără legătură între ele, care i-au confirmat 
posteritatea: The Living Theatre în America, Brook și, 
bineînțeles, Grotowski, în Polonia. „L-am redescoperit pe 
Artaud citindu-l prin aceste lentile ale unei posterități 
foarte apropiate, care i-au confirmat vocația. A desființat 
cuvântul, care duce la esența expresiei pe scenă. Pentru 
că textul cu Faust al lui Goethe a ajuns la o formulă 
atât de condensată, atât de concentrată... când tai? Tai 
înainte, tai la repetiții, tai și când spectacolul e aproape de 
premieră? Cum apare această nevoie care e organică în 
opera ta de a schimba, de a adapta? În funcție de ce?”, a 
întrebat Octavian Saiu.

Până la apariția regizorului, figură din ce în ce mai 
contestată, teatrul era reprezentat de vorbele care 
se spuneau pe scenă. „Teatrul aparținea sută la sută 
dramaturgului, iar regizorul era un organizator al 
situațiilor în care actorii rostesc vorbele, după ce le-au 
învățat foarte bine. La începutul secolului al XX-lea, încet-
încet, a apărut figura acestui contestat și contestabil  
personaj, regizorul, care creează un spectacol, o operă de 

Între Silviu Purcărete și scena de teatru s-a rostuit 
demult o solidă și frumoasă poveste de iubire, căreia 
i-a dat distincție prin fiecare nouă punere în scenă. Nu 
iese des la aplauze, de fapt mai niciodată, iar după ce 
creația sa este prezentată publicului, consideră că nu-i 
mai aparține. Silviu Purcărete rămâne un fenomen 
de creativitate, poate cel mai dens din întreaga istorie 
a teatrului românesc. Succesul nu i-a afectat grija cu 
care se ocupă de fiecare nou proiect, căci face parte 
din categoria regizorilor care nu se dau în vânt după 
mediatizare, de fiecare dată se scuză politicos spunând 
că este ocupat cu repetițiile și este deja binecunoscut 
faptul că a vorbi despre sine este lucrul care-i place cel 
mai puțin. De aceea, dialogul din cadrul FITS 2022 cu 
Octavian Saiu a avut parte de o mare de spectatori, 
dornici să asculte ceea ce regizorul a găsit de cuviință să 
rostească de față cu ei.

Se încheie un ciclu, începe o nouă perioadă, s-au 
acumulat o serie de experiențe, și cu toate acestea 
pare că n-am învățat prea mult. „Ideea de la care 
începem dialogul acesta ar trebui să conțină mesajul 
de relație foarte profundă între iubire și moarte, între 
ceea ce ne amenință și ce ne dă forță să mergem mai 
departe. La un moment dat, în timpul pandemiei, am 
avut o întâlnire on-line și Silviu Purcărete spunea că 
e o stare de incertitudine totală și că nu se știe cum 
se vor reconfigura lucrurile după aceea. Am depășit 
momentul, riscăm să înceapă o nouă criză. Cum vă 
raportați personal la tot ce se întâmplă și cum ați 
redescoperit energia de a merge mai departe atunci 
când toată lumea credea că parcă totul a ajuns într-o 
criză, într-o prăpastie. Cu ce spectacol a început a 
început din nou lucrul Silviu Purcărete? Ce sentiment 
a fost când n-a mai fost nevoie de zoom?” și-a început 
tirul întrebărilor sale Octavian Saiu.

Nenorocirile se pare că nu se rezolvă niciodată 
decât prin apariția altora noi, ceea ce le face pe cele 
de dinainte să treacă pe planul doi, este de părere 
cunoscutul regizor. „Pentru mine nu s-a schimbat mare 
lucru. Mă ține Dumnezeu într-un ritm de lucru care de 
la un moment dat se va opri în mod natural, dar nu fac 
mult, nu reflectez foarte mult la aceste schimbări. Au 
fost spectacole pe care le-am făcut numai pe computer, 
am stat de vorbă cu căști și am făcut o operă, care s-a 
jucat la București, La Serva Padrona, de Pergolesi. Am 

Octavian Saiu Octavian Saiu 
în dialog cuîn dialog cu 
Silviu PurcăreteSilviu Purcărete
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sine stătătoare și care are mai multe componente, printre 
care textul. Sigur că apare din ce în ce mai mult situația 
regizorului-dramaturg sau dramaturgului-regizor, sau 
al muncii de grup, în care textul e creat de toată lumea. 
În general, sunt tocmai tendințele împingerii figurii 
regizorului la periferia artei spectacolului. Este un fenomen 
natural. Atunci, în momentul în care ești în fața unui text, 
cel puțin în ceea ce mă privește, e vorba de texte clasice, 
texte vechi, care și-au trăit traiul, care se referă la situații și 
amănunte perimate istoric, atunci acel text trebuie să fie 
curățat”, afirmă Silviu Purcărete. „Ca regizor, poți să citești 
acel text, să încerci să descoperi o anume esență sau cale 
de a pătrunde în el, să-i descoperi într-un fel misterele și să 
încerci să le evidențiezi în spectacol, mai mult decât prin 
vorbele ereticilor. Nu numai eu fac asta, ci toți regizorii care 
construiesc un spectacol. În acel spectacol se articulează 
o grămadă de elemente. În privința lui Faust, aici sunt 
niște detalii care ar trebui precizate. Jucăm fragmente din 
Faust, tradus de Ștefan Augustin Doinaș, după Goethe. 
Noi nu punem pe scenă în România pe Shakespeare. 
Punem traduceri după Shakespeare. Pentru englezi 
acest lucru este cât se poate de limpede. Shakespeare nu 
poate exista decât în limba engleză. Bardul este stăpânul 
cuvintelor. Când am fost într-un turneu în Australia cu Titus 
Andronicus, a apărut o cronică absolut demolatoare. Nu 
mă ataca pe mine, ci pe directorul festivalului de acolo, 
care aducea monstruozități în Melbourne. Faust este 
un spectacol pe care l-am făcut aici, inspirat din textul 
minunat tradus de Ștefan Augustin Doinaș, eu nu sunt 
vorbitor și traducător din germană. Singurul meu contact 
cu Goethe e prin această traducere”. 

Octavian Saiu a prins din zbor ideea traducerii și a 
argumentat în modul său specific faptul că a traduce 
nu înseamnă doar a găsi echivalente dintre un cuvânt și 
celălalt dintr-o limbă, ci a capta esența textului. „Exemplul 
lui Ștefan Augustin Doinaș este ideal, pentru că el însuși a 
formulat un concept care surprinde toate această paletă 
de posibilități ale traducătorului în raport cu originalul, este 
«congenialitate». În engleză, cuvântul înseamnă cu totul 
altceva. Genialitate complementară a traducătorului în 
raport cu originalul”.

Lucrul care îl enervează cel mai tare și la care protestează 
cel mai mult Silviu Purcărete sunt invitațiile extrem 
de amabile, de prietenoase, ale directorilor de teatre: 
„Veniți să montați la mine!” La întrebarea „Ce ați dori?” 
i se răspunde „Orice... ” „Nu doresc nimic. Nu fac un 

teatru angajat, manifest într-o anume direcție, nu 
lupt să afirm o idee, forță. Detest acest lucru, deși îi 
respect pe cei care sunt angajați. Eu sunt artizan. Nu 
e deloc în sens peiorativ. Marii artiști au fost artizani, 
Leonardo DaVinci, colegul meu mai bătrân a fost 
artizan. Răspundea unor comenzi. 90 la sută dintre 
artiști răspund unor comenzi, cred. E modul cel mai 
natural. Comanda înseamnă exprimarea nevoii cuiva. 
Vrea cineva să-i pictezi o capelă. Nu mergi tu pictor și 
pictezi o stâncă. De foarte multe ori, comanda însăși 
impune valoarea. Eu tot timpul am fost fascinat de 
Turnul Eiffel, care poartă numele marelui inginer. Mi 
se pare fabulos faptul că au existat niște oameni care 
au propus construirea acestui turn numai pentru șase 
luni. Și acest produs a ajuns apoi simbolul Parisului. 
M-a fascinat ideea acestor oameni care au comandat o 
ciudățenie...”

Împrumutând acest cuvânt, „ciudățenie”, doar în 
sensul acesta, Octavian Saiu a dedus că și Faust este o 
ciudățenie, căci s-a născut pentru a celebra ideea de 
Capitală Culturală din 2007 și a continuat, are o altă 
vârstă a distribuției, are o altă energie, are un alt suflu. 
„Noi sperăm, deși știu că dorința nu e împărtășită de 
tine, să reziste pentru totdeauna. Poate un spectacol să 
reziste pentru totdeauna?”, a întrebat Octavian Saiu. „În 
principiu, nu. Personal, eu mă desprind de spectacolele 
pe care le fac în seara premierei. Spectacolele de 
premieră ale producțiilor mele nu le văd niciodată. 
Poate după ani, dacă sunt filmate, văd fragmente. Nu 
asist după ultima generală la niciun spectacol. Ce a 
fost făcut, aia e. El trăiește cum vrea el mai departe. 
Uneori se degradează grav, alteori se menține, alteori 
eșuează în plictiseală, iar alteori se întâmplă cum e 
spectacolul acesta care a trecut dincolo de ceea ce e 
în spectacol. A devenit fenomen turistic. Nu o spun 
în mod ironic. Lumea spune «Trebuie să mergem să 
vedem spectacolul acesta»... A devenit un fenomen 
foarte popular, ceea ce e minunat. Extraordinar. Nu 
mi-am propus niciodată lucrul acesta. Am spus, nu 
neapărat din moft și din răsfăț, că nu cred că e unul 
dintre cele mai bune spectacole ale mele. Cele mai 
intense. E un spectacol bine făcut. Mi-a plăcut și mie. 
Soarta lui depășește înțelegerea mea. Sigur că trebuie 
spus că e meritul domnului Constantin Chiriac, care l-a 
luat și care îl stoarce într-un mod foarte dibaci și foarte 
temeinic. Este geniul producătorului!”, spune Silviu 
Purcărete. 
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„Care sunt spectacolele cele mai interesante ale lui Silviu 
Purcărete, sau măcar unul?” „La mare distanță în timp, pot 
să spun că un spectacol chiar interesant era Phaedra, după 
Euripide și Seneca. Cei mai mulți dintre dumneavoastră, cei 
prezenți astăzi, nu erați născuți când am făcut spectacolul 
acesta. Și momentul Danaidele a fost un răsfăț. Probabil că 
making-of-ul acestui spectacol ar fi fost, ca-n multe cazuri, 
mult mai interesant decât spectacolul însuși. Nu pot să uit 
că era vorba de 50 de băieți ce trebuiau să facă parte din 
cor și să fie rași în cap. Pe vremea aceea nu era moda ca 
acum. Se apropia premiera și le-am spus: «Mâine vă radeți 
în cap!». 50 de băieți au invadat Craiova rași în cap. A fost 
o problemă mare cu Poliția. Întâmplări... Întâmplări...”, a 
mărturisit Silviu Purcărete. Indiferent de perspectiva strict 
estetică, oamenii au admirat această enormă energie a 
spectacolului. Asta rămâne de neșters în istoria teatrului 
mondial. 

„Apropo de ce înseamnă mari actori, despre fenomenul 
Titus Andronicus și ce a însemnat colaborarea cu Ștefan 
Iordache, care eu cred și afirm chiar împotriva ta, dacă ai 
susține asta, că n-ar fi putut niciodată fi înlocuit cu nimeni, 
ce ne poți spune?”

Silviu Purcărete și-a amintit că a avut bucuria să lucreze 
cu Ștefan Iordache în trei rânduri. „Am făcut prima dată 
Richard III cu el, apoi un musical, o comedioară cu muzici, 
Astă seară stau acasă, iar apoi Titus Andronicus, la Craiova. 
Ideea a fost a lui, nu a mea. A vrut să joace Titus, chiar 
înainte de 89 discutam despre asta. Nu prea era momentul 
potrivit. La Teatrul Național nu s-a putut pentru că era 
un actor care voia să-l joace pe Titus. Așa că am mers la 
Craiova. Directorul Emil Boroghină fusese coleg de clasă 
cu Ștefan Iordache. Și Ștefan, și eu locuiam întotdeauna 
în teatru, fiecare într-o cabină, așa era. Rar ieșeam pe ușa 
teatrului. A fost o perioadă bună. A fost și perioada în care 
îmi plăcea și mie foarte mult să fac teatru. Aveam altă 
energie, altă plăcere. Stând în teatru nu erai legat de un 
program anume, făceai ce voiai. La Craiova era atunci cea 
mai bună echipă tehnică pe care am întâlnit-o vreodată la 
un teatru pe lumea asta. Repetițiile erau o plăcere, dar erau 
extenuante. Materia piesei era atât de toxică încât, în mod 
ciudat, și lui Ștefan, dar și mie, ni se făcea rău o dată la două 
zile. Simțeai clar că era un soi de otravă care se inocula 
încet, încet datorită textului”, afirmă Silviu Purcărete.
Dacă Octavian Saiu a avut șansa acestui dialog și a rămas 
în zona aceasta atât de frumoasă a teatrului, a fost pentru 
că a văzut la București în 1998, la Teatrul Național, în cadrul 

Festivalului Național de Teatru, Titus Andronicus și 
și-a dat seama instantaneu, din ultimul rând, de pe o 
strapontină, la propriu, că e ceva. A întâlnit oameni care 
i-au spus că spectacolul acesta că le-a marcat destinul. 
„Oameni care s-au îndrăgostit de teatru, s-au apropiat 
de teatru, și-au găsit vocația, și-au descoperit înclinațiile 
și care au rămas în zona asta în care suntem și noi, 
pentru că spectacolul acesta, grație lui Silviu Purcărete 
și grație geniului Ștefan Iordache, a însemnat ceva mai 
mult decât o seară petrecută la teatru”. 

Teatrul Metropolitan din Tokyo are un spațiu pentru 
repetiții deschis mai mult pentru Silviu Purcărete, dacă 
nu chiar exclusiv a punctat Octavian Saiu. „E o taină, 
e un miracol ce se întâmplă...”  „Am lucrat la Tokyo, 
la Teatrul Metropolitan, de mai multe ori, am fost în 
turnee și am lucrat cu Kuranosuke Sasaki, care este 
o mare vedetă, dar toate lucrurile se petreceau într-
un singur cartier din Tokyo. Visul meu era să ajung 
la Kyoto, n-am apucat niciodată. Actorul Kuranosuke 
Sasaki face parte dintr-una dintre cele mai mari familiei 
producătoare de sake din Japonia și este stabilit la 
Kyoto. Cred că atunci când a venit la FITS, împreună cu 
Constantin Chiriac, a spus că ar trebui ca repetițiile să 
le facem la Kyoto, iar spectacolul să-l jucăm la Tokyo. 
E deci mai mult o dorință. Nu știu dacă o să devină 
realitate.  Ce știu e că voi monta la Tokyo Avarul lui 
Molière într-o traducere japoneză”, a rostit regizorul. 
„Ce-o să înțeleagă japonezii din Molière?”, a întrebat 
Octavian Saiu. „Asta o să vedem”, a răspuns Silviu 
Purcărete. „De regulă, îmi place să văd spectacolele 
acasă, în papuci, pe computer, mai mult decât să mă 
duc la teatru. Deci, personal, sunt fericit să le văd on-
line. În primul rând pe ale mele, dacă e să văd ceva. 
Nu sunt fericit în sala de teatru, unde e cald, unde 
scaunele pot fi incomode. Nu am trăit acea magie de 
care vorbesc toți marii iubitori de teatru, că se întâmplă 
ceva în sala de teatru care numai în relația vie se poate 
întâmpla... Mie nu mi s-a întâmplat. Spectacolele le văd 
cu mai multă tihnă și mai multă înțelegere acasă...”, a 
încheiat Silviu Purcărete, care crede că lucrează eficient 
doar în România, chiar dacă posibilitățile tehnice și 
financiare sunt mai modeste. Dialogul s-a încheiat cu 
aplauze care nu mai conteneau, semn că succesul a 
fost cel scontat.
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Pe Laetitia Casta publicul larg o cunoaște mai degrabă 
din ipostaza de actriță de film și top-model internațional, 
de acea publicul festivalier a avut marea bucurie să o (re)
descopere într-o ipostază scenică de mare virtuozitate 
artistică, interpretând personajul eponim din noua 
producție a Teatrului parizian Rond-Point, Clara Haskil. 
Prélude et fugue.

„Această maturitate a creierului unui copil este cu 
adevărat angoasantă.”

Spectacolul este un biopic inspirat din viața pianistei 
române Clara Haskil, un one woman show cald și vibrant, 
prestația actriței fiind acompaniată live de interpretarea 
pianistei Isil Bengi.

Printr-un text cizelat, printr-o partitură literară minuțioasă, 
autorul Serge Kribus lasă să irumpă la lumină vocile 
multiple ale artistei: copilul, sora, adolescenta, pianista 
precoce, artista desăvârșită, victima unei sănătăți fragile. 
La acestea se adaugă și cele ale anturajului său familiar și 
electiv, ale maeștrilor care i-au nuanțat geniul interpretativ 
la pian, ale întâlnirilor providențiale. Realizatorul și regizorul 
Safy Nebbou descoperă arta interpretativă, dar mai ales 
tragismul unei existențe sub semnul îndepărtării de 
casă, de familie, sub semnul unei sensibilități maladive 
atât fizice, cât și emoționale care au imprimat viața 
Clarei Haskil. Totodată, realizatorul identifică grația și 
sensibilitatea actriței Laetitia Casta, dorința acesteia de a 
reveni pe scenă într-o partitură care să-i pună în valoare 
calitățile și anvergura artistică. Din 1942 și până la moartea 
sa în 1960, pianista româna Clara Haskil a trăit în Vevey, 
Quai Perdonnet. Aici, cu ajutorul prietenilor fideli, își va 
clădi cariera și reputația internațională. Dar, înaintea 
acestei perioade, existența în sine a fost o problemă pentru 
pianista română. Să existe ca și pianistă, să-și câștige 
existența ca și pianistă. Să fie recunoscută. Să existe ca și 
evreică la Paris în timpul celui de-al Doilea Război Mondial. 
Să supraviețuiască unei operații prin trepanație. Să existe 
în calitate de străină în Elveția. Această luptă pe multiple 
planuri, Clara și-a asumat-o și a câștigat-o, posteritatea sa 
artistică, dar și grația, fragilitatea cu care a traversat viața, ea 
continuând să supraviețuiască prin înregistrările care i-au 
captat tușa remarcabilă, prin admirația pe care i-o poartă 
muzicienii, autorii, pictorii, festivalurile și concursurile care-i 
poartă numele. Charlie Chaplin, evocat și el pe scenă prin 
intermediul unor proiecții, a spus despre ea: „...în viața 
mea am întâlnit trei genii, pe Clara Haskil, pe Einstein și pe 
Winston Churchill.”

Spectacolul-omagiu interpretat de Laetitia Casta reușește 
să surprindă scenic toate aceste straturi de viață, toate 

aceste figuri pe care Clara le-a incarnat pentru perioada 
în care a trăit, pentru familia și anturajul său: intimitatea 
și viața publică, iar actrița le desăvârșește printr-o 
partitură vocală și interpretativă nuanțată. Trecerile 
de la un registru la altul, modul în care aceste voci 
se înalță, plutesc și se opresc asupra noastră, vădesc 
o măiestrie deosebită atât la nivelul transfigurării 
scenice, dar mai ales la nivelul modulării registrului 
vocal. Pianul nu poate fi descris... Clara Haskil, cu atât 
mai puțin: subtilitatea interpretării, rafinamentul și 
tehnica perfectă rezistă probei cuvintelor. Dinu Lipatti 
vedea în ea „suma perfecțiunii pe pământ”, o figură 
aproape inabordabilă. Aceasta este provocarea pe 
care regizorul a vrut să o pună în scena în ultima sa 
creație, iar pentru a o încarna era nevoie de o altă 
prezență fizică tulburătoare: Laetitia Casta. Într-o oră 
și douăzeci de minute, readuce pe scenă traiectoria 
unică a acestui copil teribil al pianului, de la momentul 
în care s-a născut la București în 1895, la geniul artistic 
și la suferințele unei femei cu sănătatea fragilă care o 
va tiraniza până la momentul morții sale accidentale, 
în urma unei căzături într-o gară din Bruxelles. Acolo 
unde începe și se termină piesa... Ceața, aburul fin 
care însoțesc prima secvență, se metamorfozează 
într-o scenă poetică, în același clar-obscur, în care 
zăpada pe care Clara a iubit-o mereu se așterne pură 
și protectoare peste pian și peste o întreagă existență 
fragilă. Întreaga sa viață, Clara a suferit din cauza 
trupului său bolnav, dădea câteodată impresia că abia 
se poate deplasa. Doar când se așeza la pian, trupul ei 
se transfigura, mâinile ei primeau și conteneau întreaga 
sa energie creatoare. Prin talentul său, dar mai ales 
prin sensibilitatea și inteligența sa scenică, Laetitia, o 
actriță cu un corp frumos, desăvârșit fizic, reușește să 
ipostazieze fragilitatea altui corp, care îi devine geamăn, 
pe scenă. Expresivitatea lor artistică se contopește 
într-o manieră aproape organică, este interiorizată și 
asimilată total în scenă. Pianista Isil Bengi reușește să 
completeze prin muzică ceea ce cuvintele nu exprimă. 
Pe scenă sunt de fapt trei prezențe feminine, dintre care 
una, cea absentă fizic, le unifică pe toate. Scenografia, 
sobră și austeră, două piane, fum... câteva efecte de clar-
obscur care sculptează prin lumină locurile geografice 
succesive ale periplului său prin viață. Casta îmbracă 
o rochie neagră, sobră, aproape  monahală, o creație a 
designerului francez Saint-Laurent. 

De-a lungul reprezentației, nu ai cum să nu te lași 
purtat de muzică, de frumusețe, să-ți dorești să închizi 
ochii și să lași toată această sensibilitate și forță să te 
copleșească.

de Diana Nechit

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

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

Să dai naștere unei opere de artă nu poate fi o 
întâmplare, ci, de cele mai multe ori, capodoperele 
izvorăsc din ani de căutări și gânduri, din zbateri 
interioare și praguri depășite pe care artistul și le 
impune de-a lungul parcursului său evolutiv. L-am 
văzut pe Silviu Purcărete în 2006 povestindu-ne 
despre visul său, despre un Faust uriaș într-un spațiu 
amplu, dar oarecum ostil, cu o distribuție formată 
din toți actorii Teatrului Național Radu Stanca și toți 
studenții-actori de atunci ai Departamentului de 
Artă Teatrală. Nu am știut atunci că avea să fie pentru 
noi, mulți aflați la începutul carierei noastre, o lecție 
de profesionalism și de viață. Am făcut parte din 
această mașinărie uriașă, fără să știm exact în ce fel 
completăm ansamblul. Spectacolul l-am descoperit 
pas cu pas și fiecare scenă a fost o surpriză, întrucât 
ne dezvăluia conceptul regizorului, atât de bine 
închegat și atât de complex, lăsându-ne pas cu pas 
să descoperim și zbaterile artistului ce a zămislit 
demult această poveste teatrală, revenind la ea, din 
nou și din nou, până când a devenit spectacolul 
de azi. Pe Silviu Purcărete l-am văzut și mai târziu, 
în turnee, la repetiții sau la spectacole: mai ajusta 
câte ceva, se îndepărta puțin să privească din nou 
ansamblul. Fiind perfecționist, ar mai fi schimbat 
ceva și, de fiecare dată, am învățat de la el, cu toții. 
Teatrul de artă, așa cum l-a gândit Stanislavski, 
așa cum l-a reinterpretat George Banu analizând 
scena contemporană, sau așa cum l-a înțeles Silviu 

Faust, o poveste neîngrădită de 
timp

de Doriana Tăut
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Purcărete prin spectacolul Faust, un spectacol 
fără vârstă, teatrul de artă cere artistului un 
sacrificiu. Cere o parte din el și din zbaterile 
lui, care sunt oglindite pe scenă, străpunse de 
privirile și înțelegerea sau neînțelegerea tuturor. 

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

Un aspect, însă, nu trebuie uitat nici o clipă: 
povestea lui Faust este veche de când lumea... 
Povestea este reinventată în diferite culturi și 
ne vorbește despre ființa umană și de natura 
sa curioasă. Faust a trăit atât de multe, încât 
nimic material nu mai are preț pentru el, încât 
timpul său nu se mai împarte între muncă și 
pasiune, încât scopul său primordial a devenit 
căutarea, căci căutarea îi face tot atât de 
multă plăcere ca și fericirea pe care o găsește 
la final. Goethe ne vorbește despre un nivel al 
existenței concentrat pe esența fiecăruia dintre 
noi, o viață a cărui sens este găsirea fericirii iar 
parcursul spre acest ideal este aventuros, viu și, 
desigur, de cele mai multe ori, dureros. Aceste 
zbateri nu sunt specifice doar iluminismului 
german, ci ele există și au existat în fiecare 
dintre noi. Tocmai de aceea Faust, oricând 
își va spune povestea, va rămâne un glas al 
zbaterilor interioare indiferent de epocă, nivel 
de trai, indiferent de context cultural sau 
de modalitate de expresie. Spectacolul se 
adresează chintesenței noastre și unii dintre 
noi aleg să pornească pe drumul deschis de el... 
aleg să caute această fericire, alții poate că au 
alte opțiuni. O dată ce ai văzut, însă, spectacolul, 
nu mai există cale de întoarcere, căci un 
spectacol bun schimbă ceva în spectator, iar 
Faust este mai mult decât un spectacol: este a 
life changing experience.

17



Faust-ul lui Silviu Purcărete este fenomenul teatral care 
„afectează” ireversibil atât arta spectacolului în secolul XXI, 
precum și reperele studiilor de teatrologie. Este o entitate 
„totală”, ce poate fi privită din mai multe direcții, de la 
legătura cu răsturnările normelor performative din secolul 
XX, până la un spectacol al orgiei, al ritualului - în formulă 
fie sacră, fie degradată - al sacrificiului, sângelui, cruzimii. 
Regia oferă șocante situații de blasfemie, de profanare a 
simbolurilor. Noaptea Valpurgiei este un veritabil ritual 
cauzator de transă, de expansiune dionisiacă, în care 
sunt angajate toate sursele teatrale pentru accesarea 
simțurilor audienței. Volumul spectacular este copleșitor, 
de la tulburătoare procesiuni carnavalești, până la etalarea 
erotismului bestial prin scene simbolice de zoofilie. Regia 
urmărește în permanență „eficacitatea” teatrală a ritualului, 
suprapusă ironiei și fanteziei morbide, care declanșează 
o perversă putere de seducție. Apar excese de tehnici 
teatrale, „palimpsest” și „puneri în abis” (mise en abyme), 
prin care este pusă în scenă tragedia omului, a lui Faust, 
care apare ca o marionetă incapabilă de a se putea opune 
forțelor care îl manevrează cu cinism. 

Montarea este dependentă de gigantismul spațiului, 
de substanța brută a materialelor de construcție de 
tip industrial, care devin materiale de producere de 
teatralitate. Mai mult, spațiul este încărcat de panouri 
laterale reprezentând gravuri uriașe cu teme suprarealiste 
(figuri hidoase, fragmentare) executate în tonuri de 
alb și negru în maniera fanteziilor halucinante ale lui 
Hieronymus Bosch. 

Viziunea lui Purcărete aduce în prim plan un amplu 
univers uman plin de contradicții, vulnerabilități și conflicte. 
Momentul este prielnic apariției unui „adorabil” Mefisto 
(Ofelia Popii), jucăuș, sensibil dar și diabolic, un personaj 
care încântă, seduce, stârnește încredere și certitudine. 
Este un grațios maestru al teatralității și regiei, un personaj 
care-l va conduce pe Faust prin Noaptea Valpurgiei, la fel 
cum Beatrice îl ghidează pe Dante. Infernul lui Purcărete 
este un perimetru al orgiei și blasfemiei, al circului, al 
jocului cu focul, cu ritualul sacrificial, cu excesul sexual, cu 
formula grotescă a erotismului. Spectatorul este absorbit 
în această totalitate a performance-ului, este supus 
stimulărilor excesive ale inteligenței, este consumat de 
absorbția sa în ritualul teatral în mijlocul căruia rămâne 
neputincios, buimăcit, în final purificat (linia melodică 
de la sfârșitul piesei, vocea feminină, angelică). Regizorul 
suprapune repere temporale variate, de la Renaștere până 
la fragmente selectate din „imediatul” cotidian, implică 
elemente ale teatrului medieval, miracolul, etc. Personajele 

alegorice sunt tratate într-o rafinată formulă vizuală ce 
mizează pe contrast de tonuri de alb-negru și gesturi 
coregrafiate după maniera corporalității picturale. Un 
element important al teatralității este muzica compusă 
de Vasile Şirli, care creează o gamă stilistică largă ca și 
suport sonor, de la coral gregorian în maniera lucrărilor 
medievale ale lui Hildegard von Bingen, până la 
demonismul sonorităților stridente ale muzicii rock.

Interpretarea personajului Faust de actorul Miklòs 
Bacz aduce una dintre cele mai complexe formule 
de construcție de rol, prin forța expresiei interiorității, 
tensiunea concentrării aproape hipnotice, în care sunt 
antrenate cele mai subtile manifestări ale sensibilității, 
susținute de inteligența vulcanică specifică eroului 
romantic. Este vorba de o meticuloasă abordare 
artistică, axată pe precizie a detaliului, pe un supra-
control al energiei performative, care contribuie decisiv 
la consistența „totală” a spectacolului.

Faust-ul lui Purcărete, la fel ca și Faust-ul lui Goethe, 
fixează un reper intangibil al mitului în spectacolul 
de teatru. Mitul „individualismului modern”, după 
cum îl numește Jan Watt, își găsește plenitudinea în 
spectacolul postmodern.

Faust. Mit modern. Spectacol postmodern

de Alba Stanciu
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Apreciat de-a lungul timpului de către spectatori și critici, 
invitat la cele mai importante festivaluri de teatru din 
Europa, acest spectacol este unul de o longevitate cum rar 
mai poate fi egalată astăzi. La 15 ani distanță de la premieră, 
Faust-ul lui Silviu Purcărete continuă să stârnească 
interesul publicului. Printre cele mai căutate spectacole 
prezente la ediția din acest an a Festivalului Internațional 
de Teatru de la Sibiu, acesta a fost primul sold-out. Având 
în vedere toate aceste date, întrebarea care survine este: 
care sunt principalii factori care îi fac pe spectatori să își 
dorească, în continuare, să fie prezenți în sala Fabricii de 
Cultură de fiecare dată când se joacă Faust?

Având la bază poemul dramatic omonim al lui Goethe, 
spectacolul lui Silviu Purcărete comprimă perfect povestea 
celebrului alchimist care decide să încheie un pact cu 
Diavolul în urma căruia se învoiește să își dea sufletul în 
schimbul bucuriilor pământești. Pe parcursul a două ore, 
publicul face cunoștință cu aventurile și încercările prin 
care trece eroul goethean. Trăiesc, odată cu Faust, scena 
pactului, povestea de dragoste ce se înfiripă între el și 
Margareta, scena Nopții Valpurgice, dar și sfârșitul tragic și 
ridicarea sa la cer. Pentru că nu ar fi fost posibil să prezinte 
întreaga acțiune a poemului în acest interval rezonabil 
de timp, regizorul alege să păstreze din întreaga creație 
goetheană doar episoadele care îi au ca protagoniști 
principali pe Faust și Mefisto. Astfel, aceștia doi pot fi priviți 
drept pilonii pe care se sprijină întreaga reprezentație.
Spectacolul continuă să stârnească interesul publicului 
datorită imaginilor sale complexe, adesea extravagante, 
care șochează și încântă, în același timp, retina 
spectatorului. Toată această abundență de imagini vizuale, 
în dauna necesității cuvintelor, este un element definitoriu 
al esteticii regizorale purcăretiene. În acest spectacol, 
toate imaginile sale se nasc din text, fiind o extensie a 
acestuia în sine. Întreaga reprezentație teatrală este o 
înlănțuire de astfel de imagini: de la figurile amorfe ce 
stau în bănci pe fundalul primei scene și până la oamenii 
în halat cu capete de porc ce îi cheamă pe spectatori să 
participe la noaptea de coșmar a Valpurgiei... Cât despre 
această scenă din urmă, una dintre cele mai importante 
din întreg spectacolul, momentul care îi anunță startul 
este marcat prin deschiderea spațiului scenografic curent 
(sala de studiu a doctorului Faust). Începând din această 
clipă, cadrul în care se desfășoară acțiunea spectacolului 
este continuat în planul îndepărtat al scenei. În acest 
tablou, unde publicul este invitat să se ridice din locurile 
fixe ale sălii și să participe la întreg acest spectacol, 
suntem martori la spargerea celui de-al patrulea perete 
și asistăm la aventurile doctorului și ale companionului 

său, la acea noapte din an în care vrăjitoarele și ființele 
supranaturale prind viață. În această scenă, Purcărete 
reușește să trezească toate simțurile spectatorului. Aici, 
te simți precum în Iad, precum într-un coșmar în care 
prind viață cele mai negre vise. 

Ridicat într-o hală industrială dezafectată, acest 
spectacol mamut pune în lumină, prin intermediul 
scenografiei, condiția mizerabilă a vieții. Mai mult decât 
atât, acest spațiu este unul în care te simți abandonat, 
în care te simți într-o lume complet străină de-a 
noastră. Prin intermediul acestui decor (realizat de 
către scenograful Helmut Stürmer), povestea capătă 
o dimensiune suprarealistă, de coșmar. Privită drept 
o transpunere în imagini a poveștii olimpianului de la 
Weimar, spectacolul lui Purcărete este mai degrabă o 
adaptare liberă după poemul goethean, mitul faustic 
în propria sa viziune. 

În afară de prezența imaginilor care rămân implantate 
în memoria spectatorilor, de ce se mai arată interesați 
oamenii din public de această montare? De ce 
continuă să vizioneze acest spectacol astăzi? Poate 
pentru că, mulțumită acestei reprezentații, mesajul 
central al dramei lui Goethe reprezintă pentru ei o 
nouă temă de gândire. Prin povestea sa centrată pe 
natura umană, povestea lui Faust ne poate face să 
înțelegem mai bine care este scopul vieții omenești. 
Căutarea fericirii supreme este, a fost și va fi țelul 
fiecărui om. De cele mai multe ori, parcurgerea acestui 
drum se dovedește a fi dureros, anevoios și nesigur. 
Totuși, aceasta nu înseamnă că trebuie să ne dăm 
bătuți. Precum Faust, noi toți ne dorim să îi spunem 
clipei (măcar o dată): „Oprește-te, că prea frumoasă 
ești!...”

Un spectacol impresionant datorită multitudinii de 
imagini vizuale pe care le prezintă, dar și veșnic actual 
grație problematicilor abordate de textul pe care îl are 
la bază, Faust-ul lui Silviu Purcărete este un fenomen 
teatral și cultural care nu va înceta să fascineze, șocheze 
și să încânte publicul.

de Alin  Gîrbu

Faust. Un spectacol care nu 
încetează să încânte priviri
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Cum să construiești o cușcă? Ai nevoie de o ruletă, un 
fierăstrău, stâlpi de lemn sau metal, șuruburi, șurubelniță, 
un ciocan, un creion, vopsea, o pensulă și multă 
îndemânare. Lacătul și lanțul sunt obligatorii! Ce trebuie 
să nu uiți este că o cușcă trebuie să îi asigure prizonierului 
și doza de confort de care are nevoie! O cușcă este cu 
adevărat o cușcă atunci când nu are nimic din însușirile 
unei capcane. Ca să construiești o cușcă durabilă trebuie 
să-l convingi pe încarcerat că libertatea există numai între 
gratiile ei și că adevărata colivie începe în afara lor. Știi că 
ai construit o cușcă bună atunci când uiți ușa deschisă și, 
totuși, conținutul ei e încă acolo, zâmbind mulțumit. Știi 
că ai construit o cușcă perfectă, atunci când prizonierul o 
numește „acasă”.

Crede și nu cerceta! Acesta este dezideratul pe care Eugen 
Gyemant își fundamentează spectacolul Deșteptarea 
primăverii de Frank Wedekind. Acțiunea spectacolului 
este transpusă într-un viitor alternativ, care, deși pare 
improbabil, nu e imposibil. Personajele trăiesc într-o 
comunitate ultrareligioasă, în care păcatul trebuie pedepsit 
aspru și pornirile umane trebuie să fie imediat dislocate. 
Sonnenstich, stăpânul absolut al acestei comunități, își 
propune să creeze un paradis după chipul și asemănarea 
sa. Pentru el, instinctualitatea este sinonimă cu animalicul 
și trebuie depășită. Cum? Negându-i existența. Dorința 
adulților de a depăși starea bestială a omului îi transformă 
pe ei înșiși în bestii, în ochii copiilor lor. Totuși, Sonnenstich 
nu are vocație de martir și nici nu dorește să construiască 
o pepinieră de sfinți. În el trăiește nevoia simplă de a 
tiraniza, de a subjuga. Într-o complicitate lașă, ceilalți adulți 
(doamna Bergmann și doamna Gabor) i se supun. 
Copiii sunt primăvara și ei sunt cei care se deșteaptă, 
întrezărind posibilitatea unei alte lumi care ia naștere, 
odată cu maturizarea lor. Totuși, încercarea lor de a duce 
un război fără acces la vreo armă, e sortită eșecului. 
Simțămintele tuturor sunt identice, dar fiindu-le 
necunoscute, nu fac decât să le stârnească teamă și 
rușine. Supunerea părinților lor este cea care încurajează 
lobotomizarea oricărei forme de libertate sau visare a 
tinerilor. 

Moritz simte că e diferit. Atracția sexuală pe care începe să 
o simtă e tradusă în mintea lui ca fiind o boală incurabilă. 
„Boala” lui se dovedește a fi contagioasă. Toți copiii sunt 
încercați de aceleași porniri, dar fiecare dintre ei simte 
groaza de a le verbaliza. Moritz poartă gratiile cuștii în 
interiorul lui, pe când Melchior le întrezărește în afară. 
Melchior se simte captiv, iar nevoia libertății ajunge să 

îl chinuie. El este singurul dintre copii care încearcă 
să lupte cu constrângerile. Wendla este pentru 
Melchior o iluzie a unui moment de libertate. Între ei, 
dragostea ingenuă se amestecă împreună cu atracția și 
curiozitatea. Cei dresați să respecte cu sfințenie regulile 
le încalcă fără să știe că pot exista și alte consecințe 
decât pedepsele celor mari. Pentru ei, corecțiile sunt 
obișnuite și devin banale. Martha e maltratată cu 
sadism de propria familie și toți o știu, dar nimeni nu 
face nimic, din neputință sau nepăsare. Se luptă să 
depășească starea de supraviețuire în care toți ceilalți 
sunt scufundați, nu vrea să trăiască. Pentru alegerile 
ei, este marginalizată de comunitate și acțiunile ei 
sunt privite ca fiind niște diformități. Hanschen Rilow 
și Lammermaier sunt cei care informează autoritățile 
despre derapajele celorlalți, dar nu pentru că ar crede în 
regulile ce le-au fost impuse, ci pentru că obediența le 
aduce beneficii. 

În final, nimic nu se schimbă, totul rămâne la fel. 
Moartea Wendlei și a lui Moritz nu este o tragedie 
pentru comunitate, ci o statistică. Alungarea lui 
Melchior e o altă formă de moarte. Rebelul trebuie făcut 
să dispară, să fie condamnat la anulare socială. Peste 
cei care nu se supun se așază uitarea și toate se reîntorc 
netulburate „la normal”, conservate fiind de înghețul ce 
le stăpânește. 

Lumea e pentru cei cuminți. Lumea merge înainte cu 
cei care știu să creadă. În ce? În orice li se impune, fără 
echivoc. Ca să ucizi ai nevoie de un cuțit, un pistol, un 
ștreang, sau e de-ajuns o idee? Cum să ucizi o sferă? 
Închide-n ea un cub și crește-l!

Când primăvara se deșteaptă-n iarnă
de  Gabriel Muncuș
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Suntem mereu dispuși la compromisuri de orice fel 
pentru a ne simți acceptați într-o lume din ce în ce mai 
indiferentă: aceasta este cheia în care regizorul Silviu Debu 
mărturisește că a construit spectacolul Forma lucrurilor, 
prezentat de Teatrul de Comedie din București la FITS 
2022.

Fiecare spectator e îndreptățit și obligat să-și dea propriile 
răspunsuri la întrebările atât de tulburătoare pe care 
spectacolul, după textul lui Neil LaBute, le aruncă în 
dezbatere ca pe niște alerte de maximă atenție: dacă 
iubirea poate fi falsificată, din moment ce nu ține de, sau 
doar de, rațiune, de ce nu poți intui când iubirea devine 
distrugătoare și, mai ales, cât avem voie să schimbăm 
din obiectul iubirii noastre, pentru a-l face „al nostru”, 
păstrându-i, totuși, datele care ne-au fascinat inițial etc. 
Pentru a nu părea un perfid instigator la dezbatere, sau din 
nerăbdarea de a da și propriul răspuns, consider că mesajul 
spectacolului este că iubirea înseamnă doar, sau în primul 
rând, bunătate. Dar spectacolul este demn de o analiză 
atentă și nu doar de simple panseuri.

O studentă la arte, Evelyn (Anca Dumitra) își propune să 
schimbe lumea cu viziunea ei estetică și, pentru a avea cu 
adevărat un rezultat palpabil, începe în mod pragmatic 
cu un singur om, Adam (Lucian Ionescu.) Înțelegem acest 
adevăr despre proiectul său de disertație din monologul 
final, când își prezintă „opera” și primim, totodată, o 
importantă cheie de lectură: spectacolul reface într-un fel, 
și cu siguranță într-o lumină modernă, mitul lui Pygmalion. 
Orice creator este îndreptățit să-și aleagă uneltele și să-și 
respecte adevărul interior, pentru a putea aduce încă un 
strop de frumusețe în lume, dar întotdeauna va eșua și își 
va macula statutul dacă nu se îndrăgostește de opera lui. 
Este, probabil, unica sa rațiune de a fi și, de asemenea, este 
unicul instrument prin care poate modela suflete și apoi 
forme, iar Evelyn ratează.

Jocul Ancăi Dumitru este impecabil, convingător, nuanțat, 
reușind să ne insufle acea amăgire, că iubirea celorlalți 
ne poate schimba, că evoluția noastră depinde de lucruri 
precum o tunsoare mai potrivită, o haină mai elegantă, 
o formă fizică mai atrăgătoare, că suntem dezirabili dacă 
intrăm în modelul impus de clișeele epocii, pentru ca în 
final să ne conducă, indirect, spre un adevăr aparent banal, 
dar fundamental, că acestea sunt simple forme dacă nu 
reflectă un conținut uman. Autorul protejează însă condiția 
artistului, nu vrea să facă o simplă fabulă moralizatoare ce-
ar putea fi transpusă pe o scenă, atunci când îi permite să 

afirme că un moment din acea încleștare, și un singur 
moment este întotdeauna de ajuns, a fost sincer. 
Dinamica unei relații de tip victimă-călău, la care 
credem că am asistat, se schimbă iar acum știm, încă o 
dată, că artistul este la fel de vulnerabil ca și noi. 
Replica lui Jenny „sunt proastă, dar în acel ceva 
profund uman sunt cât se poate de ok”, o transpune 
imediat în prototipul cu care spectatorul, (speriat de 
tot felul de spectre ale unor realități care i se refuză, 
dar pe care are nevoie să creadă că le poate ordona), se 
identifică. Dar lipsa ei de curaj, insecuritatea, confuzia, 
subliniate printr-un joc actoricesc impecabil de 
Andreea Alexandrescu, o plasează invariabil în ipostaza 
unui antimodel. 

Adam, nume simbolic, al primului om, creat, 
presupunem, ca întruchipând perfecțiunea de către 
divinitate, își anulează statutul prin neputința de a-și 
onora modelul. Poate fi aici o usturătoare critică a 
autorului la ideea că feminitatea desăvârșește prin 
iubire creația, sau că regăsirea în alteritate reface mitul 
androginului. Sau e o posibilă trimitere, lipsită însă de 
orice nuanță discreditantă, la supoziția că femeia ar 
trebui să-și asume crearea vieții doar prin modalitatea 
cu care natura a hărăzit-o. Altfel spus, toți artiștii au 
dreptul să viseze la puterea demiurgică, dar creațiile 
lor vor fi simple cópii imperfecte. Ceea ce n-ar trebui, 
însă, să-i descurajeze, ci să-i oblige la alte și alte căutări, 
necesare nouă, chiar dacă sisifice pentru ei.

Scenografia Clarei Pop este practică și, totodată, vizuală, 
reușind să imprime ideea că suntem un întreg format, 
dar format din „fragmente” și că trebuie să avem 
mereu forța interioară de a ne redispune, reconstrui, 
pentru a atinge perfecțiunea pe care ne-a dorit-o 
singurul mare creator, Dumnezeu.

de Ionica  Pașcanu

Suflet uman din 
cuburi de lego
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Este greu să îmi găsesc cuvintele pentru a putea vorbi 
despre Toată liniștea din lume de Mihaela Michailov și 
Radu Apostol, aceasta nu din cauza unei lipse a lor, cât, mai 
degrabă, dintr-o abundență paralizantă a lor. 

O oază de liniște deschide spectacolul, oază în care Katia 
Pascariu se infiltrează timid, vrând parcă să nu deranjeze 
nimic, ca într-o cameră plină de bibelouri; fiecare pas este 
calculat, înfricoșător de precis, se înăsprește o confuzie 
generală… Ca și cum acest om nu avut vreodată parte de 
un astfel de moment, iar, din această cauză, nu știe cum 
să procedeze ca să îl păstreze cât mai mult. Publicul se 
alătură acestei atenții, reacționând apoi la fel de brusc 
în momentul în care femeia din fața noastră se sperie 
dintr-o dată, ca trezită dintr-un somn accidental. Cel care 
o trezește este Luca, copilul ei de 14 ani, pe care aceasta îl 
roagă, din primele secunde ale întâlnirii, să nu îl trezească 
pe fratele lui, Marc, de 16 ani. Foarte repede ne dăm 
seama, însă, că pe scenă se află doar Katia Pascariu, o 
mamă singură. Treptat, prin interacțiunea cu cei doi copii, 
unul dintre ei se distinge prin comportamentul său, prin 
mușcături ale bolului cu cereale, mușcături asupra mamei 
sau din limbajul complet diferit al mamei față de acesta. 
Marc este un copil neurodivergent, cu o formă severă de 
autism, pe care cel mai mult îl afectează zgomotul, de aici 
apărând toate eforturile Katiei. De fapt, sunt încercări de 
înecare a tuturor celorlalte zgomote, de a-i oferi lui Marc 
unul singur pe care să îl perceapă, unul peste celelalte, 
cunoscut, familiar: glasul mamei.

Scenografia acestui spectacol înțelege și ea nevoia 
de aer, de spațiu a acestei situații, fără pereți care să 
îngrămădească gesturi, fără artificii care să perturbe jocul 
crud, terifiant, doar o platformă ridicată ușor, de un alb 
imaculat, chirurgical, care, printr-o utilizare sensibilă a 
luminii, se supune imaginației, devenind când apartament, 
când parc, când clinică. 

Cuvintele mamei devin mantra pentru copilul ei, fiecare 
acțiune, fiecare imagine, fiecare nouă acțiune este parcă 
gravată prin repetiția interminabilă în mințile noastre, 
gest care, la un moment dat, ajunge să obosească până la 
iritație. Când m-am trezit ca spectator în această situație, 
mi-am dat seama că asta nu mi se întâmplă mie, ci acelei 
ființe pe care o priveam. Eu puteam să trec prin aceste 
sentimente, dar simțeam că nu am voie, pentru că doar 
postura de spectator nu îmi permite. Motivul este măiestria 
actoricească a Katiei Pascariu, purtându-ne printr-un 
întreg carusel de emoții, toate veridice, fiecare atingându-și 
ținta, făcându-ne să râdem printre sughițuri de plâns. Este 
aproape imposibil de descris forța cu care poate oferi unor 
personaje invizibile fețe, siluete, chiar o voce. 

Întrupând o fortăreață a stoicismului, diversitatea ei și, 
în consecință, și a acestui spectacol, poate fi observată 
în momentele de „pauză”. În momentele intense, 
similare cu crizele senzoriale ale lui Marc, un zgomot 
produs de Katia este „suspendat”, urmând să se repete, 
aproape ca un tic. Acest zgomot poate varia de la 
lovirea ușoară a linguriței de cană până la un lătrat 
de câine sau chiar foșnetul roților unui troller, aceste 
elipse a zgomotelor sunt momentele de claritate ale 
mamei, probabil fiind chiar combustibilul care face 
posibilă călătoria ei.

Toată liniștea din lume apare în timpul călătoriei 
cu avionul, elipsa își face loc în realitate, mama 
ațipește, fără să realizeze, trezindu-se, apoi, doar 
cu grija copilului ei, care aflat lângă ea, plânge, dar 
fără zgomot, fără vreo declanșare a vreunui tic, doar 
lacrimi care se preling pe obrazul unei ființe care, 
constant, trebuie sa deznoadă ghemuri de informații 
îmbârligate. Prima dată când plânge, lacrimile nu 
conțin nimic complicat, însăși textura lor denotă 
claritate, motivul lor poate fi generat de tristețe sau 
de bucurie, dar, cel puțin, el este doar unul: „Lacrimi 
de liniște. (...) Nu tremură nimic în el. E liniște!”. Pentru 
el, acolo apare tăcerea pentru prima dată: printre nori 
care seamănă cu niște balene, departe de mașini, uși 
trântite și oameni care, neînțelegând, nu tac, ci dau din 
mâini, fac gesturi, fac zgomot, crispează și sperie.

Liniștea e un zgomot tăcut
de Mihai Trăsnea
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