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„Trăim un moment istoric”. Aceasta a fost afirmația
președintelui Festivalului Internațional de Teatru de
la Sibiu, Constantin Chiriac, la conferința de presă
de sâmbătă, 24 iunie 2023, când actualul ministru al
Culturii, Raluca Turcan, i-a acordat acestuia o
distincție de excelență din partea Ministerului
Culturii, în prezența fostului ministru Lucian
Romașcanu, cel care a inițiat demersurile încă de la
începutul anului. Prezența Ralucăi Turcan și a lui
Lucian Romașcanu marchează o premieră în istoria
de 30 de ani a FITS, practic este pentru prima dată
când fostul și actualul ministru al Culturii au fost
prezenți în fața presei împreună, la festival.

A fost o clipă de celebrare a excelenței, așa cum se
cuvine și cum e cazul să se întâmple din ce în ce mai
des în spațiul public românesc. Mesajul transmis a
fost totodată unul de continuitate între toate
valențele a ceea ce înseamnă guvernare, dar mai ales
a ceea ce înseamnă înțelegerea spiritului. Astfel s-a
exprimat moderatorul conferinței de presă, Octavian
Saiu. Ministrul Culturii, doamna Raluca Turcan,
care se simte și la propriu, dar și la figurat acasă la
Sibiu, a fost invitată prima să ia cuvântul: „Vă
mărturisesc că ziua de astăzi este la fel de
emoționantă și de onorantă cum au fost toate clipele
începând cu deschiderea FITS, deoarece sunt de
aproape 20 de ani o prietenă a acestui festival, care se
află la a treizecea ediție. Am fost an de an alături de
maestrul Constantin Chiriac, alături de echipa
excepțională a FITS, care reunește oameni de cultură
excepționali, colaboratori extrem de muncitori. Anul
acesta, sunt și în calitate de ministru al Culturii. Vă
dați seama câtă emoție apasă pe un om care se
identifică cu sufletul și cu toate eforturile acestui
festival, care an de an a urmărit să fie mai bun, să
ridice ștacheta mai sus, să aducă oameni de cultură și
artiști care să exceleze. Aș face un arc peste timp,
chiar discutam cu domnul președinte Constantin
Chiriac, la spectacolul excepțional de drone din 

„Văd pentru prima dată în istoria postdecembristă un dialog între
un ministru și alt ministru. Există o continuitate și o dorință ca
excelența la nivelul acestei țări să poată da roade”

prima seară, că în primul meu mandat de
reprezentant al acestui minunat județ Sibiu am avut
chiar primul an de parteneriat cu Ambasada Japoniei
în organizarea acestui festival. Iată că a continuat să
rămână partener an de an. Anul acesta a fost
sărbătorit parteneriatul strategic dintre România și
Japonia și, prin FITS, am fost parte la acest an de
relevanță politico-diplomatică excepțională. Pot
spune, ca partener al FITS, că adevărata forță
motrice a acestui festival este domnul Constantin
Chiriac și dacă domnia sa nu ar fi fost un om de o
asemenea anvergură culturală, de o asemenea
apreciere națională și internațională, de o asemenea
tenacitate și capacitate de catalizare a energiilor
pozitive, FITS nu ar fi reușit să strălucească și să fie
parte la dezvoltarea culturală a orașului Sibiu. Dacă
stau să mă gândesc bine cât de emblematic a ajuns
orașul Sibiu la nivel internațional, o parte
semnificativă se datorează și FITS. Domnul
Constantin Chiriac este un adevărat ambasador al
culturii românești și a reprezentat România la cele
mai înalte niveluri și în fața unor oameni de cel mai
înalt rang. I-a fost oferit Ordinul Național „Pentru
Merit” în grad de Cavaler, Cavaler al Ordinului
Național al Legiunii de Onoare, din partea statului
francez, iar Guvernul Japoniei i-a acordat Ordinul
Soarelui Răsare, o onoare rară care subliniază
impactul personalității sale în domeniul artistic.
Domnul Constantin Chiriac este un lider
incontestabil în domeniul cultural și, când spun asta,
subliniez viziunea culturală pe care o are pentru tot
ceea ce înseamnă frumusețe și performanță artistică.
A urmări an de an ca performanțele să fie din ce în
ce mai atrăgătoare, a urmări an de an să aduci un
festival internațional de teatru aproape de oameni, în
mijlocul lor, arată o viziune de lider cultural. Nu
cred că este o exagerare să afirm faptul că FITS
este în acest moment unul dintre cele mai relevante
festivaluri de teatru din lume. Iar Sibiu, prin festival,
este unul dintre cele mai atrăgătoare orașe europene, 

Constantin Chiriac
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care reușesc să atragă energii pozitive și să se
dezvolte prin cultură. Eu mă aflu în misiune publică
de aproape 20 de ani și nu cred că există dezvoltare
mai sănătoasă a unei comunități decât cea prin
cultură. Aceea este o dezvoltare pe termen lung, care
aduce oamenii mai aproape de interesele comunității
și-i determină să-și unească eforturile pentru binele
comun. La începutul acestui an, ministrul Culturii,
domnul Lucian Romașcanu, a inițiat demersul de a
oferi domnului Constantin Chiriac o distincție de
excelență care consemnează printr-un trofeu și o
diplomă toate trăirile noastre pozitive și toată
aprecierea pe care o avem față de munca dumnealui,
față de performanța domniei sale, de viziunea, de
capacitatea de deschidere a culturii pentru oameni și
față de rolul pe care îl are la consolidarea unui
renume emblematic pentru orașul Sibiu și pentru o
reputație din ce în ce mai bună pentru țara noastră.
Permiteți-mi, domnule Constantin Chiriac, să vă
înmânez această distincție din partea Ministerului
Culturii, să vă asigur că aveți în el un partener de
cursă lungă, iar acest parteneriat va transcede numele

și poziția ministrului Culturii. Acest parteneriat
este obligatoriu, pentru că dumneavoastră creați
această obligație, ca o instituție care Cel care a
avut inițiativa nobilă a acestei recunoașteri,
prieten al FITS, în calitate neoficială de
participant la conferința de presă, domnul Lucian
Romașcanu, a spus:

„Noi am fost tot timpul tributari Cotrocenilor
când trebuia să dăm ceva cuiva și atunci am zis să
refacem, la nivelul Ministerului Culturii, ceva, o
distincție, o decorație. Am înființat o diplomă de
onoare și o distincție de excelență. Domnule
Constantin Chiriac, sunt bucuros să vă anunț că
este prima distincție de excelență pe care o dă
Ministerul Culturii, iar pentru că diploma este
pictată de pictorița Mirela Trăistaru, iar trofeul
este creat de marele maestru al sticlei, Ioan
Nemțoi, acestea sunt în sine obiecte de artă care
vin să răsplătească un om cu adevărat special. N-o
să te laud foarte tare, pentru că zic printr-un
cuvânt ce reprezinți: instituția Constantin Chiriac.
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Și când spui „instituție”, le spui pe toate. Îi
mulțumesc doamnei ministru, pentru că facem un
act de normalitate și, în paranteză fie spus, îmi cer
iertare în numele organizatorului că suntem aici
doar fostul și actualul ministru, mă gândeam că era
bine să fi fost prezent și viitorul ministru. Eu am fost
al 27-lea și al 31-lea, doamna este al 32-lea, deci ne
schimbăm mai tare ca antrenorii de la Steaua. Ideea e
că dacă nu putem avea continuitate prin oameni pe
poziții, că așa e politica românească, măcar să avem
continuitate pe proiecte și ceea ce ne-am propus să
facem și-i mulțumesc doamnei ministru că și-a arătat
disponibilitatea de a duce mai departe ceea ce a fost
bun în ceea ce a fost mai înainte. Felicitări,
Constantin Chiriac, meriți din plin și sper să te țină
Dumnezeu sănătos, astfel încât să avem ocazia să ne
vedem aici și peste cinci și peste zece și peste 20 de
ani”, a afirmat Lucian Romașcanu.

Conferința de presă a fost continuată cu un moment
de reculegere în memoria celui care a fost George
Banu, prieten al FITS și nu numai. De altfel, fostul
ministru al Culturii Lucian Romașcanu declara
pentru Aplauze: „E o mare tristețe. L-am cunoscut
pe George Banu, personal, la Sibiu, în 2017. Destul
de târziu, deși suntem buzoieni amândoi și am
absolvit același liceu, la o diferență de niște ani.
Pentru mine a fost o revelație, pentru că pe cât este,
era - e greu să vorbești la trecut -, de mare și de
important în lumea artei, pe atât era de smerit și de
modest în lumea pe care o descria atât de bine. A fost
o lecție de normalitate. Afirm și ca ministru lucrul
acesta, pentru că te trezești, nu neapărat prin merite
personale, dar te trezești politic într-o poziție care
poate la un moment dat să te facă să pierzi aderența
la sol și atunci când vezi asemenea uriași, asemenea
monștri sacri, cu câtă normalitate și cu câtă decență
se raportează la mediul din care provin, înveți și
încerci să le urmezi exemplul și sper că am reușit.
Mi-e dor de dumnealui. Timpul n-a mai avut
răbdare”.

În finalul conferinței, președintele FITS, domnul
Constantin Chiriac a spus: „În 2013, după criză, când
România a trecut prin momentul în care s-au tăiat
lefurile oamenilor, am fost singurul teatru care oprea
fiecare reprezentație la momentul la care era 75 la
sută consumată, iar unul din actori venea în față și
spunea «Dragii noștri, noi suntem plătiți cu 25 la sută 
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mai puțin. Deci normal, după 75 la sută ar trebui
să oprim aici spectacolul. Dar dumneavoastră
sunteți rațiunea noastră de a fi și vom juca mai
departe». Din păcate, acest exemplu nu a fost
urmat de toate celelalte instituții de cultură din
România. Ar fi fost o revoluție. Din păcate, s-au
copiat de la Sibiu evenimente, nu concepte, nu
ceea ce înseamnă cu adevărat aducerea la viață
prin cultură a unei comunități. Am pus tema
festivalului atunci #crize, cultura face diferența.
Anul următor, tema a fost #dialog. Pentru că era
nevoie de dialog și era un semnal disperat pentru
clasa politică, pentru toată lumea, că România
avea nevoie de dialog. Dumnezeu lucrează prin
oameni, iar la ediția din acel an a venit George
Banu, alături de Dan Hăulică și am avut o
conferință împreună în care am invocat dialogul.
Domnul Hăulică a spus: «Constantin, am venit în
fața lumii, suntem însuși dialogul». Am făcut un
mic arc peste timp pentru a arăta ce înseamnă
instituția dialogului și, de fapt, de a marca cu
adevărat importanța nu a acestui premiu pe care
l-am primit, ci faptul că văd pentru prima dată în
istoria postdecembristă un dialog între un
ministru și celălalt ministru și că există o
continuitate și o dorință ca excelența la nivelul
acestei țări, și din nefericire vorbim aici numai de
cultură, să poată da roade. Chiar mă rog pentru
asta. E un moment istoric”, a încheiat Constantin
Chiriac, care a menționat discret, printre
declarații, faptul că Teatrul Național „Radu
Stanca” din Sibiu împlinește 235 de ani de
existență.
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Privirea orei în care nu știam nimic unii de alții

Spectacolul nonverbal Ora în care nu știam nimic unii
de alții, regizat de Leta Popescu și Bogdan Spătaru
după piesa de teatru postdramatic omonimă scrisă de
Peter Handke în 1992, prezintă bucăți de viețile
cotidiene ale unui mare număr de personaje cu
meserii, preocupări, năzuințe, niveluri de educație și
atitudini diferite. Textul lui Handke se aseamănă cu
un documentar observațional și are în jur de 450 de
personaje surprinse în momente banale (o banalitate
atât de autentică, încât le face să devină intrigante),
multe dintre ele fiind, în montarea de pe scena mare
a naționalului sibian, transformate în stereotipuri
specifice spațiului românesc contemporan (bătrâni
cocoșați cărând saci de rafie, parveniți, polițiști
indiferenți, corporatiști dezorientați...) sau în
referințe culturale occidentale și americane (Tarzan,
Charlie Chaplin și chiar și personajul biblic Moise).
Decorul sugerează coloanele crem, impersonale ale
unei clădiri din piața centrală a unui orășel oarecare,
fără să facă referință la vreun spațiu geografic
anume, în cadrul căruia spectatorul devine un soi de
voyeur.

Teatrul post-dramatic se distinge prin adresarea
către latura emoțională a spectatorului și mizează pe
capacitatea de receptare intuitivă a acestuia,
neglijând în mod voit dimensiunea rațională și
calculată, coerența, păstrarea momentelor

subiectului, a elementelor constitutive, în mod
tradițional, ale teatrului (acțiune, personaje, joc
mimetic, crearea de iluzii...). În aceeași cheie,
spectacolul Ora în care nu știam nimic unii de
alții nu își propune să ne livreze o poveste, nici un
fir narativ sau un puzzle pe care să îl completăm
pe parcurs, ci ne oferă mici bucăți fugare din
realitățile unor indivizi pe care nu avem timp să îi
analizăm; așa cum, zilnic, facem parte, vrând-
nevrând, din viețile altora, fie și numai ca
observatori involuntari.

Un element recurent al spectacolului este critica
adusă atât naționalismului (un tricolor strălucitor
este târât pe scenă, un număr mare de steaguri
naționale apare într-un moment solemn ratat,
parodiind, totodată, prezența primarului,
polițistului și preotului la evenimentele
provinciale fastuoase), cât și cea a religiei, în
special ca instituție (pe scenă nu lipsesc preoții
ortodocși, călugării catolici, martorii lui Iehova,
musulmanii – de parcă s-ar încerca o cuprindere,
în câteva episoade, a tuturor cultelor). Chiar dacă
spectacolul presupune o constantă aglomerare a
scenei (atât prin prezența actorilor, cât și a
numeroase obiecte de recuzită) și urmărește
deschis ilustrarea cât mai multor categorii sociale,
cred că această perspectivă ironică (resimțită nu 
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exclusiv în cazurile menționate anterior) se află într-
o oarecare neconcordanță cu convenția propusă – ne
este întreruptă libertatea de a contempla pe cont
propriu realitățile care ni se înfățișează pe bandă
rulantă și ne sunt sugerate opinii și chiar livrate
judecăți de valoare. Astfel, intervine implicit și riscul
de a puneetichete; chiar dacă este evident că nu
vedem oameni în carne și oase, personaje cu
personalități și istorii bine conturate, ci doar
instantanee umane, cred că este important să fim
îndemnați, ca spectatori, să simțim empatie față de
aceste prezențe de pe scenă, nu să avem senzația că le
cunoaștem și le putem descifra strict în urma
aspectului fizic și a câtorva mișcări – renunțarea la
această tendință spre esențializare ar fi utilă pentru a
nu pune un semn de egalitate între stereotip și
realitate.

Spectacolul ajunge temporar într-o direcție clasică,
dramatică, în cele câteva cazuri în care scoate din
condiția de anonimitate unele personaje, făcându-le
recognoscibile pentru public. În aceste situații,
spectatorul este inevitabil tentat să caute un sens în
apariția neașteptată a lui Charlot pe scenă, nefiind
încă suficient de obișnuit cu experiența teatrală 
postdramatică și neputând să se detașeze de
obișnuința procesului de interpretare rațională.

Combinația, cel mai adesea cu o miză comică,
dintre direcțiile metafizice sau suprarealiste și
referințele din realitatea imediată (de exemplu, în
cazul unui personaj îmbrăcat în alb, cu o tentă
transcendentală care, într-un moment de
tensiune, după o nu foarte lungă așteptare, scoate
și dezvăluie publicului o sticlă bere Noroc la 23L)
duc spectatorul într-o zonă de mijloc, undeva
între real și oniric sau între real și posibil, care,
indiferent de tipul de umor pe care acesta îl gustă,
poate avea un efect puternic, de mix potențial și
sesizabil de lumi.

Pentru mine, cea mai relevantă chestiune de
analizat în urma vizionării acestui spectacol ține
de natura și puterea privirii. Din ce unghi privim
și în ce fel redăm ceea de vedem? De ce privim și
vedem într-un anumit fel? Care este
responsabilitatea artistului care înfățișează o
realitate și / sau o ființă umană, indiferent cărei
categorii îi aparține aceasta și care sunt percepțiile
artistului asupra ei? Cum putem avea o privire
totodată critică și empatică?

Iulia Kyçyku
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Romeo și Julieta. Stilistică goth-glam

Romeo și Julieta, după textul omonim al lui William
Shakespeare, în regia Luminiței Țâcu, de pe scena
Teatrului Național „Mihai Eminescu” din Chișinău,
a dovedit, pentru a câta oară, perenitatea și
prospețimea ideatică a acestui text emblematic, de o
construcție dramatică riguroasă. Majoritatea
montărilor păstrează nucleul poveștii de dragoste
atemporale pentru a malaxa forma, cadrajul în
cronotopuri dintre cele mai variate: balet, operă
rock, varietăți, povești de cartier etc. Nici
reprezentația montată de regizoarea de la Chișinău
nu s-a dezis de această intenție, spectacolul
propunând o versiune dinamică, actuală, dar fidelă
textului original transpus în limba română de Anca
Ignat și Alexandru M. Călin. Montarea păstrează
integralitatea și succesiunea plot-ului dramatic al
tragediei celor doi tineri îndrăgostiți, cu câteva
inserturi care țin tot de acest proces al actualizării, al
reconfigurării unui spațiu și timp recognoscibil, ușor
identificabil de către afectivitatea și empatia
publicului.

Dacă textul rămâne în parametrii referentului
original, asupra căreia regizoarea aplică doar câteva
tușe minore de „contemporaneizare”, adevăratele
indicii care scot personajele shakespeariene din
cronotopul lor „literar” sunt costumele – negre,
stilizări eclectice care fac o paranteză în timp între 

motive vestimentare victoriene și decupaje,
ornamente sau materiale care invocă o lume
glamour goth decadentă. Tații celor două familii
au, astfel, alura unor capi de mafie, mama Capulet
arată ca un star pop hiperactiv, isteric, doica apare
ca un mix între sobrietatea vestimentară victoriană
și trendurile goth recente, Mercutio este un
Marilyn Manson histrionic îmbrăcat în piele
neagră, care își punctează monoloagele cu
fragmente din La Bohème de C. Aznavour,
Paris – un dandy gothic, iar Tybalt poartă
accesorii care țin de zona BDSM (ham de piele).
Tot astfel, personajele feminine poartă pălării
stilizate ce le transformă, pe rând în gorgone, în
participante la un convoi funerar sau chiar în
personaje ce încarnează moartea însăși. În partea a
doua, blugii devin emblematici pentru un tip de
transformare socială, similară unei remanieri, unei
revoluții a mentalităților. Din acest peisaj stilistic,
doar cuplul tinerilor îndrăgostiți aduc un
contrapunct, Julieta alternând costumul pe corp
negru cu rochii vaporoase roz și alb, ca o
conotație a transformării, al trecerilor pe care
personajul le marchează. Pe aceeași linie, Romeo
alternează hanoracul, gulerul emblematic al
apartenenței sociale, cu cămașa albă de mire. În
timp ce cuplurile parentale și adjuvanții celor două
familii se înscriu în această sferă a lipsei de măsură,
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cuplul tinerilor îndrăgostiți este portretizat în tușe
care circumscriu atât vârsta, cât și o perspectivă care
sparge cutuma idealizării romantice: Julieta este
organică, naivă, ludică, are manii și tonuri vocale
proprii, exagerări și emfaze infantile, ca și cum
corporalitatea și emoționalul acestei tinere fete nu s-
a fixat încă într-o vârstă sau alta: adolescenta
alternează aproape vertiginos cu tânăra femeie
îndrăgostită, iluzia cu deziluzia.

Verona familiilor Capulet și Montague derivă din
aceeași estetică post-industrială, gotică, scenografia
modulară sprijinindu-se pe câteva repere fixe: schela
metalică ce redă palatul, anexele sale, balconul, masa
de machiaj care iterează convenția brechtiană a
culiselor „la vedere” și masa care sintetizează
cronotopul spațial al casei Capulet, unde are loc
balul, sau „bucătăria internă” unde se consumă
uneltirile, violența domestică etc. Prin contrast,
Romeo este cel echilibrat, idealist, dar capabil de
gesturi extreme în numele dreptății, al prieteniei, al
iubiri.

Atât la nivel formal, dar și atitudinal, montarea
imprimă „societății veroneze” o atitudine colectivă
isteroidă susținută prin exagerări tonale și
comportamentale, prin luxură și lipsă de măsură,
punctată pe alocuri de indici ai unei revolte inerente,
ingenios sugerate de acei meneurs de jeu care agită
pancarte și scandează lozinci.

La nivelul dinamicii scenice, ritmul este susținut,
alert, coralitatea și geometrismul formal al
ansamblurilor scenice derivă dintr-o intenție
aproape coregrafică de a puncta discursul, replicile
actorilor pe scenă prin mișcare, prin schimbări
tonale, scene de luptă și confruntări corporale.

Coeziunea ansamblului este dată și de prezența
personajelor care sintetizează ideea colectivității, a
corului și care își asumă rolul de instanțe ale
teatralității, punctând momentele de început și de
final al poveștii/reprezentației, medierea sală-scenă și
introducând inserturile de care vorbeam mai sus.

La acestea se adaugă elementul muzical, care
întregește tabloul de intenții scenice al montării.
Astfel, avem trei partiții muzicale: laitmotivul
muzical din Prokofiev, sunetul disonant de pian care 

marchează într-o manieră aproape
cinematografică momentele de suspans, pianul
devenind astfel recuzită scenică, dar și motivele
folclorice acapella care contrapunctează
exuberanța barocă a refrenului prokofian. Acestea
sunt, poate, singurele momente în care
personajele se dezbracă (câteodată la propriu) de
convențiile și măștile sociale, pentru a-și arăta
umanitatea. Dacă Dansul cavalerilor, scris de
compozitorul rus funcționează ca fundal pentru
partituri coregrafice de ansamblu, pentru a
coagula atmosfera festivă a balului, refrenele
muzicale au conotații macabre, rău-prevestitoare,
un „ornament” imaterial al personajului metaforic
al morții care se plimbă pe scenă, pregătindu-se de
momentul fatidic din final.

Diana Nechit
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Frumusețea se naște din mișcare 
Mișcarea se naște din muzică

Prezent în cadrul actualei ediții a Festivalului
Internațional de Teatru de la Sibiu, Wolfgang este un
performance filmat în VR, de doar douăsprezece
minute, produs de Fundația ART Production cu
sprijinul JTI, post-producția VR fiind asigurată de
către Les Ateliers NOMAD. În cadrul acestei creații
lirico-muzicale patru interpreți evoluează înt-un
spațiu ce funcționează după regulile muzicii lui
Mozart: Wolfgang cel visător, ColombinO și
ArlechinA, dar și Regina Nopții. Aceste personaje
reușesc să creeze un minunat spectacol coregrafic
născut din ideea și bagheta marelui coregraf român,
Gigi Căciuleanu. Un artist a cărui muncă stă sub
semnul geniului muzicii lui Mozart, Căciuleanu
mărturisește că îi adoră și îi admiră muzica: „muzica
lui Mozart nu este deloc ușurică și el nu e deloc
inocent”. Chiar dacă pare că muzica sa este „una
simpluță și fără substraturi”, aceasta nu este chiar așa.
Pentru a putea descoperi cu adevărat muzica marelui
compozitor, trebuie „să-i scoți esențele, să-i găsești
gândurile ascunse pe dedesubt.” Întorcându-mă la
creația coregrafului Gigi Căciuleanu, îndrăznesc să
spun chiar că muzica este inima acestui spectacol,
căci bătăile sale dau ritmul și pulsul mișcărilor
efectuate de interpreți. Muzica este ceva ce
transfigurează, ceva rafinat, nebunesc și divin,
spunea Friedrich Nietzsche. Grație muzicii, instalația
vizuală ia această formă sub care ea ajunge să fie
prezentată publicului. Mai exact, muzica este
partitura din care performerii își extrag mișcările ce
ajung să trezească emoția în rândul spectatorilor. Cu
alte cuvinte, personajele își construiesc propia
poveste având ca schelet muzica. Precum în piesele
mozartiene, toate combinațiile de mișcări sunt
posibile. ArlechinA (Ana Iacob) și ColombinO
(Bogdan Iacob), personaje ce își împart diferite
trăsături ale celebrelor măști de commedia dellarte cu
același nume, evoluează la început sub formă de
cuplu, dar pe parcurs ei își schimbă partenerii.
Wolfgang cel visător (Lari Giorgescu) face exerciții
și lucrează cu diferite schelete de metal: cu unul ce
are formă de cub, iar cu un altul în formă de 

piramidă. Cât despre Regina Nopții (Lelia Marcu-
Vladu), ea este o prezență nocturnă, onirică și
încântătoare. Trebuie specificat că, pe întreaga
durată a spectacolului, personajele relaționează
permanent unele cu altele. Numai că, mulțumită
acestei componente VR, spectatorul din sală are
senzația că acestea relaționează exclusiv cu el.
Componenta deja amintită este importantă și
pentru că ea are puterea de a oferi publicului o
experiență onirico-imersivă. Din această ultimă
ecuație nu lipsesc influențele oferite de spațiul în
care se desfășoară momentul coregrafic (creat de
Corina Boboc-Giorgescu), și nici cele ale
eclerajului (ce poartă semnătura lui Sică
Grădișteanu). Că tot veni vorba de spațiu, acesta
este împărțit (parcă) în patru lumi diferite, de care
fiecare personaj în parte aparține. La începutul
reprezentației, momentele lor coregrafice sunt
ușor izolate, dar pe parcursul celor douăsprezece
minute corpurile lor se contopesc, rezultând un
episod de o plasticitate monumentală. Cele cinci
fragmente muzicale semnate de Wolfgang
Amadeus Mozart sunt ușor diferite din punct de
vedere stilistic, ritmurile acestora influențând și
mișcările interpreților care se mulează în funcție
de tempoul coloanei sonore.

Instalația-performance filmată în VR despre care
am vorbit nu trebuie ratată de către publicul
iubitor de muzică și dans (mai ales că această
creație a lui Gigi Căciuleanu se joacă din prima
până în ultima zi de festival). Un adevărat tablou
vizual, senzorial, acest performance se naște din
muzica ce se metamorfozează în diferite forme:
din muzică ea devine gest, iar din gest ea se
transformă în afect. Aici notele cele mai liniștite
sunt cele care stârnesc mișcarea, gesturile care vin
cu pas ușor, de porumbel, trezesc emoția.
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Miracolul flamenco, o stare de spirit

Flamenco este un dans tradițional spaniol, apărut în
Andaluzia și devenit un simbol al culturii spaniole la
nivel internațional. Rafael Estévez și Valeriano Paños
au creat spectacolul Miracolul Flamenco pentru a
aduce un omagiu tradiției, prin împletirea acesteia
cu dansul contemporan, cu scenografia și jocurile de
lumini, rezultatul fiind un spectacol efervescent, la
ciocnirea dintre culturi, cunoscut și sub numele de
The Confluence. Cei doi regizori și scenografi
urmăresc același lucru care se dorește în artă încă din
secolul al XIX-lea, odată cu literatura simbolistă și
modernistă: transformarea artei în idee, într-o
muzică care este capabilă să transmită sentimente
profunde, indiferent de barierele culturale și
lingvistice. Astfel, cei doi, împreună cu cei cinci
dansatori, doi sunetiști și un vocalist, reușesc să
transmită unui public multicultural, internațional
pasiunea spaniolă în raport cu haosul vieții și cel din
sufletul uman.

Modul în care a fost construit spectacolul, la nivel
formal, este unul vădit gândit pentru a scoate în
evidență diferențele dintre tradiție și 

contemporaneitate. Prima parte este una unitară,
în care dansatorii sunt aproape mereu sincronizați
sau își încurajează simultan partenerul care
performează o bucată solo, prin aplauze și bătăi
egale din picior. Muzica este, și ea, în spiritul
unității și echilibrului. Totuși, pe parcurs, muzica
accelerează, devine pe alocuri stridentă (dar nu
neplăcută), costumele negre sunt aruncate și
înlocuite de tricouri și maiouri albe sau verzi cu
croi cât mai îndrăzneț, iar dansul sincronizat se
transformă într-un „haos organizat”, apare
simultaneitatea și jocul scenic. Alegerea textelor
folclorice, care relatează episoade dramatice,
inspiră tablourile create în această parte a
spectacolului. Actorii dansatori sunt acum
disparați pe toată scena, fiecare având propriul
storyline și intersectându-se arareori cu lumea
celuilalt. În final, acțiunea scenică se coagulează
pentru o reîntoarcere la un tot unitar, în care,
aproape lipiți, performerii își încheie numărul.

Un factor crucial în livrarea mesajului constă în
light design. Olga García - AAI este cea care

Hanna Han
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se ocupă de acest aspect, fiind conștientă de
importanța lui într-un spectacol de dans care vrea să
comunice cu orice fel de public, nu doar cel spaniol,
prin intermediul muzicii și al corporalității.
Umbrele, culorile și unghiurile participă toate la
ansamblul spectacolului. Luminile reușesc să
amplifice considerabil starea deja transmisă prin
cântec și dans: atmosfera pasională este acompaniată
de lumini calde, galbene, care cad perpendicular și
îmbracă plăcut corpul dansatorilor, momentele
critice care emană disperare și frică aduc cu sine și
lumini laterale albe care au rolul de a îngroșa toate
tușele și de a accentua mimica actorilor. Totuși,
plăcerea cu care aceștia dansează și se bucură să fie
acolo, împreună, aduce spectatorilor un sentiment
general de bucurie pentru că orice secvență
dramatică este urmată de energie și vitalitate. Cei
cinci ne invită, prin atitudine și zâmbet, să dansăm și
noi (sau măcar să batem ușor din picior) odată cu ei.
Privitorii sunt parte din spectacol, mai ales datorită
faptului că totul se întâmplă acolo, nimic nu este
ascuns după cortină: schimburile de costume, de
lumini sau de decor, inclusiv muzica este produsă pe
scenă cu ajutorul unui vocalist, unui chitarist și a
unui toboșar. Nici surpriza nu lipsește din
repertoriu. Dintr-o dată, solistul vine în mijlocul
scenei și dansează cu unul dintre actori, iar dansatorii
încep să cânte în momentele cele mai neașteptate.

Ceea ce dă, preponderent, personalitate și umanitate
spectacolului sunt dansatorii însiși: modul în care
sunt atât de diferiți unul de celălalt, continua
comunicare non-verbală cu publicul (zâmbete,
priviri, semne, aplauze) și vibe-ul atât de prietenos
pe care îl transmit prin interacțiunile de pe scenă.
Modul în care se aplaudă unul pe altul și dansează
împreună nu poate decât să aducă un zâmbet larg pe
fața spectatorilor. Cel mai important mesaj transmis
este acela al unei stări, pentru că flamenco este mult
mai mult decât un simplu stil de dans. Acesta trebuie
trăit și simțit, iar minunata echipă Estévez/Paños y
Compañía ne-a demonstrat cât de frumos poate fi să
împărtășești cu restul lumii o parte din cultura ta,
fără măcar a folosi ca mijloc de comunicare limba, ci
folosind arta. Flamenco este un miracol tocmai
datorită capacității sale de a transmite o gamă atât de
largă de sentimente în afara oricăror norme și rigori 
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sociale și culturale, ținând de ceea ce este mai
presus de rațiune, și anume de suflet.





A fi împreună în fața neputinței

Dacă traseele postdramatice încearcă
depășirea iluziei și eliberarea de ficțional prin
dizolvarea regimului dramatic, în spectacolul
În măsura imposibilului, regizorul Tiago
Rodrigues propune un teatru al prezenței, în
care, deși construcția dramatică este în
continuare mediată, aceasta se bazează mai
mult pe forța imaginației și sugestiei, dar și
pe un tip de teatralitate în care raportul
dintre spectatori și actori este îmbogățit,
descoperind alte straturi ale posibilităților de
reprezentare.

Actorii, adresându-se direct publicului,
interpretează interviurile date de membri ai
unor organizații umanitare ca Medici fără
frontiere sau Crucea Roșie, angajați în zone
de conflict sau în zone în care suferința
umană sau barbaria sunt metafore ale
imposibilului, ale unor realități greu de
cuprins sau de documentat.

Cei care sunt subiecții spectacolului își pun
problema sensului profesiei lor, dar și a
felului cum acesta poate fi reprezentat la
teatru, într-o manieră ludică la început și, pe

măsură ce participă la interviuri cu regizorul și
actorii, setând un cadru reflexiv și spectacular. Ce
are în comun teatrul cu profesia din domeniul
umanitar? „Nebunia și curajul”, răspunde o actriță
citând răspunsul celui intervievat, dar în definitiv
o profesie, un job, pentru care ești plătit.

Discursul documentat al unor realități greu de
calificat, chiar și într-o lume din ce în ce mai
violentă, este evocator prin forța cu care se
conturează treptat, într-o manieră discretă, strat
peste strat, în profunzime.

Confesiunile se succed, alegeri imposibile, aparent
cinice, situații oribile, decizii insuportabile, realul
irupe pe scenă, mai mult ca realul ia conturul celor
mai abisale frici. Dar, cu toate acestea, într-un fel
delicat, spectacolul construiește un imaginar de
fragilitate și forță în toată complexitatea existenței,
arătând umanitatea în fața terorii și
insuportabilului.

Dramaturgic, referințele legate de misiunile
subiecților în diverse locuri de pe glob sunt
împărțite în două lumi atemporale, cu limbi
diferite, una a posibilului, a armoniei și
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cealaltă a imposibilului, a conflictelor, a lipsei de
reguli. Aceasta esențializare atrage atenția și asupra
pericolului de a transforma o lume posibilă într-
una imposibilă, într-un ordin al plauzibilului,
brusc și iremediabil.

Regizorul povestește cum pe măsură ce vorbea cu
lucrătorii umanitari, admirația sa creștea, dar nu
pentru că i-ar fi privit ca niște eroi, ci pentru că îi
putea cuprinde în complexitatea lor, cu defecte
sau contradicții, în măreția lor, aproape de noi.
Apoi aceste persoane reale sunt aduse pe scenă de
către actori, aproape ca într-o compoziție care se
construiește maleabil în timp real, într-un spațiu al
colaborării cu publicul, într-un spațiu al
proximității și al împărtășirii. Actorii funcționează
ca niște vehicule, corpuri performative ce
construiesc un imaginar colectiv de lumi
imposibile, cu un fundal sonor live excepțional,
într-o teatralitate valoroasă prin simplitate și
distanță. Decorul alb, reprezentat de o pânză ce
particularizează un spațiu moale, fluid, se deschide
treptat, ca un interior organic protector.

distanță. Decorul alb, reprezentat de o pânză ce
particularizează un spațiu moale, fluid, se deschide
treptat, ca un interior organic protector.

Poveștile adunate din zecile de interviuri sunt
valoroase și prin liminalul alegerilor între viață și
moarte, dar și prin forța de a merge mai departe
atunci când realitatea din jurul tău e tabăra de
refugiați, sau cortul în care faci transfuzie unui
copil, cu sângele tău, sau o ambuscadă. Cum să
continui să mergi mai departe atunci când pare
clar că îți va fi greu să încerci să schimbi lumea de
unul singur?

Creat pe scena Comediei din Geneva și jucat în
mai multe limbi, spectacolul apelează la simplitate
și dezvăluire, într-o relație firească a prezenței,
care devine gest de acțiune colectivă în fața ororii,
construind o agora a posibilului, a unui „a fi
împreună în fața neputinței”.

Alina Grau
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Singurătate în doi, în trei, „în câte câți vrei”

Esența teatrului, teatralitatea, spectacularul, sau
orice altă noțiune definitorie artelor spectacolului,
sunt strâns legate de sincretism. În această ecuație
rolul cuvântului începe să se estompeze, să se
distorsioneze, să fie refuzat ca un „spion”
incomod, pentru că aparține literaturii care și-l
asumă, pe bună dreptate. Privind astfel, acceptând
chiar aceste idei ca pe niște axiome, se pare că ne-
am afla într-o reală eroare de percepție. Așa o
demonstrează sala arhiplină de la Centrul Cultural
Habitus unde s-a desfășurat spectacolul-lectură
Celebrarea singurătății, text aparținând Katerinei
Georgieva, regia spectacolului fiind semnată de
Mariana Cămărășan. Și astfel, credem că se
impune o întrebare legitimă, chiar dacă în ultimul
timp a devenit un adevărat clișeu, este această
formulă, teatru? Ar putea fi perceput ca un produs
nefinisat, ca o lectură de lucru a actorilor în
vederea realizării unui viitor spectacol, sau ca un
simplu exercițiu declamativ, ce pare facil, fiecare
considerându-se un cititor, dacă nu talentat,
măcar corect, capabil să intuiască sensul textului.
Răspunsul personal este că nu, un astfel de
spectacol transcende literarul sau simpla lectură și
se poate încadra fără reticențe sau resentimente în
categoria teatrului, din moment ce nimic nu-l
deosebește, ca și intensitate, profunzime, emoție,
de varianta care se bucură și de alte componente
artistice. Un alt aspect demn de analizat este cât
contează, procentual sau nu, imaginea, faptul că
actorul interpretează în fața spectatorului, ca într-
o sală clasică de teatru, în detrimentul sunetului,
ceea ce ar apropia această formulă teatrală de cea a
teatrului radiofonic? Multe astfel de întrebări se
pot ridica, fără însă a explica apetența publicului
pentru ceva ce pare mai monoton, în sens de
abstract, care solicită mai mult imaginația, și este
astfel mai puțin „teatral”. Poate că ceea ce a
convins publicul este firescul mai pronunțat al
spectacolului, apropierea mai mare de o
conversație „reală”, ceea ce îi ajută să se identifice
mai ușor cu personajele, arta actorului având
acum alte coordonate.

În cea mai mare parte cele afirmate pot fi
observații, inutile, redundante, oricum nu ne
ajută să înțelegem „ce este un spectacol lectură”,
dar dau un posibil punct de plecare în analiza
celui menționat, Celebrarea singurătății. Deoarece
cinci actrițe remarcabile ale Teatrului Național
Radu Stanca au vorbit despre subiecte dintre cele
mai familiare: dacă trebuie sau nu să accepte orice
din partea partenerilor lor, cât de puternice, sau
nu, sunt în realitate, care sunt cele mai bune
sfaturi pentru… orice. Personajele nu intră într-o
comunicare reală, ci mai mult își dezvăluie, în
lungi monoloage, suferințele, neputințele, și caută
cu disperare o alinare ce pare că se refuză cu
obstinație. Un text contemporan, despre probleme 
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contemporane în care lumea femeilor e în
nesfârșită confruntare cu cea a bărbaților, dar
aceste conflicte sunt la fel de vechi ca însăși
umanitatea. Ceea ce face acum diferența este
libertatea de a-și afirma drepturile, posibilitatea de
a cere respectarea lor, tatonarea unei
independențe ce le aduce mult râvnita încredere
în sine și în lume. Poate că este un text dramatic
de literatura feministă, poate că sunt prezentate
adevăruri parțiale, subiective, poate că… Singura
certitudine este că niciun dram din cantitatea de
singurătate a fiecăruia nu se lasă disipat, că relațiile
interumane sunt la fel de dificil de înțeles
indiferent de care parte a baricadei te afli.

Ceea ce a reușit regizoarea Mariana Cămărășan
atinge, însă, un standard regizoral calitativ
amețitor. Am asistat la un moment cu o
încărcătură neașteptată, deoarece actrițele păstrau,
parcă, și ceva din personalitatea lor, chiar dacă
personajul își găsea drumul spre lumină ce rămâne 

Ionica Pașcanu
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tulbure, opacă, din moment ce nici fondul 
muzical, nici momentele de euforie, cum ar fi
sărbătorirea revelionului, nu o puteau limpezi.
Subiectul ales este etern, așa cum afirmam și
anterior, dar forma este cât se poate de modernă:
din nevoia de a transpune totul într-un limbaj
actual, preocupări aparent triviale, (un boiler
stricat, rețete pentru diverse boli sau discuții
despre rujuri), reușește să rezulte, să irumpă chiar,
ceva mult mai adânc, mai necesar – cu cine mai
putem împărtăși binele și răul, dacă nimeni nu își
mai asumă nevoile celuilalt și dacă singura
mândrie este să te declari puternic de unul singur?
Devine imposibil de înțeles dacă singurătatea este
o consecință sau o cauză a tot ceea ce macină
sufletele unor oameni pe care relativul confort
material al secolului nostru îi obligă să-și înfrunte
golul sufletesc. Chiar declamarea la unison a
multor replici, un sincron care arată atenție față de
ritmul celuilalt, nu aduce nicio ameliorarea în
dialogul fragmentat, al unui „secol de singurătate”.



„Ce îi deosebește pe oameni de demoni?”

Fiind pregătiți să intrăm într-o explorare a
propriilor noastre gânduri si dorințe, luăm un
loc în sala de spectacol si urmărim cu atenție
spectacolul Faust sub lumina lunii în limba
japoneză, creat, scris, regizat, scenografiat,
interpretat de „persoana care a schimbat modul în
care se desfășoară artele spectacolului în Japonia”-
Kazuyoshi Kushida (opinia este a Președintelui
FITS, Constantin Chiriac), ce este mai mult decât
o introspecție a sinelui. Este o lucrare celebră și
influentă în literatură, o piesă cu o reinterpretare
tragi-comică care dezvăluie povestea unui savant
pe nume Faust care încheie un pact cu diavolul.
Faust este nemulțumit de viața lui și caută
cunoașterea și plăcerea supremă. În schimbul
sufletului său, Faust acceptă să-l slujească pe
Mefisto și să experimenteze toate plăcerile lumești
pe care le dorește, timp de patruzeci de ani,
care vom afla că de fapt se scurg diferit decât este
menționat în „contractul” dintre Faust si diavol. El
devine un inventator autoproclamat și necruțător
în căutarea cunoașterii. Într-o întorsătură
povestită acum într-un ton comic, laboratorul său
izbucnește în flăcări, iar elementul de amuzament
stă într-un detaliu legat de sunetele amuzante ale
găinilor. Toate aceste întâmplări sunt împletite cu
amintirile lui Kushida.

Spectacolul explorează teme precum căutarea
cunoașterii, natura binelui și a răului, consecințele
acțiunilor noastre și condiția umană. Se adâncește
în luptele interne cu care se confruntă Faust în
timp ce se luptă cu dorințele, regretele și
implicațiile morale ale alegerilor sale...

În lumea fermecătoare a lui Faust sub clar de lună,
în care poveștile își iau zborul și realitatea se
estompează, o poveste captivantă se află în
desfășurare. Scena este împodobită cu un
piedestal, cu patru picioare, pe care se sprijină un
craniu misterios, lângă un clopoțel specific
recepțiilor de hotel, care anunță schimbările de
cadru (imaginare), care se produc pe tot parcursul
spectacolului. Pe măsură ce sună clopoțelul,
narațiunea se transformă, iar poveștile dansează cu
rapiditate, sfidând cursul clasic și structura. Prin
prisma unui „spectacol cu poze”, mediul preferat
al povestitorului, scenele se schimbă,
desfășurându-se în începuturi neconvenționale și
fraze fragmentare. Această minune arhaică,
preferată de povestitorul enigmatic,

împletește perfect scene care sfidează coerența și
normele tradiționale de povestire. Poveștile apar
din strălucirea eterică a imaginilor proiectate, 
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întrebare fără răspuns



fiecare începând într-un mod unic și neașteptat,
perturbând așteptările publicului.

În mijlocul acestui haos narativ, întâlnim trei
asistenți ai povestirii, îmbrăcați în negru, ce dau
viață acțiunii alături de lumini magice, sunete
abstracte si păpuși de pluș. Aceste momente
adaugă lejeritate temelor grele, aducând zâmbete
pe fețele publicului, menținând, în același timp,
curentul subteran al situației lui Faust.

Atmosfera se schimbă fără a avea un curs
previzibil, din ce în ce mai întunecată și
misterioasă, oglindind coborârea lui Faust în
întuneric. Iluminarea se estompează cursiv,
aruncând umbre pe scenă, în timp ce Kushida își
aruncă paltonul de culoare deschisă, dezvăluind o
cămașă și pantaloni largi de culoare neagră,
apropiindu-se de public. Asistenții intervin,
oferind explicații despre scenele care se desfășoară,
în timp ce poveștile se împletesc și se schimbă ca
firele multiple într-o conversație. Această
transformare vulnerabilă permite o legătură
profundă cu publicul, pe măsură ce spectacolul îl
apropie de inima luptei interne a lui Faust.

Amintirea câinilor înzestrați cu o abilitate ciudată
de a simți lucrurile înaintea oamenilor, își fac
prezența cunoscută. Ele servesc ca o reamintire a
naturii misterioase a existenței, ridicând întrebarea
despre scopul ființei și esența sufletului. Întrebarea
persistentă a ceea ce se întâmplă cu sufletul după
moarte rămâne în aer, o anchetă profundă fără un
răspuns definitiv.

Printr-o scenă capricioasă care amintește de un
teatru de păpuși, amintirile din trecut prind viață.
Povestea se desfășoară, dezvăluind cum un tânăr a
devenit slujitorul doctorului Faust. Experiența
senzorială se intensifică pe măsură ce spectacolul
se desfășoară, cu mirosurile, sunetele și elementele
vizuale care se îmbină pentru a crea o experiență
teatrală captivantă aducând spectatorul mai
aproape de miezul întâmplării.

Pactul cu diavolul și condițiile lui adevărate sunt
scoase la lumină, în timp ce ecourile bântuitoare
ale unui flaut duc la introspecție. Ce putere se află
în spatele acestui pact? Desenele ca dintr-o peșteră 
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mistică luminează setea de faimă, bogăție și
dorințe nemărginite care conduc omenirea.

După douăzeci de ani lungi de urmărire a
dorințelor sale, Faust se trezește cu mâna goală,
fără a obține nimic de substanță. Deși în mintea sa
mai are la dispoziție încă douăzeci de ani, lucrurile
se desfășoară într-un mod diferit decât anticipase.
Trecerea timpului, transmisă prin spectacolul
acesta fascinant, evidențiază natura efemeră a
existenței umane.

Se accentuează trecerea timpului și se pune
întrebarea: „ce îi deosebește pe oameni de
demoni?” Perioada de douăzeci de ani devine un
gol, o amintire că timpul nu este liniar. Demonul
se află în fiecare individ, pentru că noi suntem cei
care facem alegerile care ne modelează viața.
Influența lui Mefisto se extinde adânc în psihicul
lui Faust și, în cele din urmă, acesta e
reprezentarea fiecăruia dintre noi. Alegerile făcute
de fiecare personaj sunt cele care le modelează
soarta.

Pe măsură ce spectacolul se apropie de sfârșit,
scenele de început reapar, însoțite de amintirile
bântuitoare ale incendiului. Clopoțelul sună încă
o dată, semnificând natura ciclică a existenței, iar
publicul este lăsat să se gândească la tărâmurile
enigmatice ale Faust sub clar de lună. Această
creație, realizată de vizionarul Kazuyoshi Kushida,
împinge granițele teatrului tradițional,
contopindu-l cu o notă de artă de avangardă.
Spectacolul examinează alegerile pe care le facem
și forțele care ne modelează destinele. Cu
interpretările sale uimitoare, povestirile evocatoare
și o narațiune care îmbrățișează natura enigmatică
a vieții, această producție lasă publicul să se
gândească la temele ciclice și atemporale care au
făcut din Faust o capodoperă.



Apă, ce bucurie!

Plasat într-un context post apocaliptic în care apa
devine un element privilegiat, spectacolul pare a
se afla la granița dintre (teatru-)dans, performance și
circ contemporan. Conceptul și coregrafia
îmbinându-se perfect, acrobațiile și luptele
simulate pe scenă transpun nevoia avidă a omului
de a supraviețui și egoismul de care poate fi acesta
capabil în situații de criză. Inclusiv lupta dintre
oameni este reprezentată ca un dans prin care
individul este fie exclus, fie integrat într-o entitate
colectivă, un hibrid care se află într-o
metamorfoză continuă.

Pe toată durata spectacolului, omul pare să
involueze la originile sale animalice, renunțând la
diplomație sau alte metode de dezbateri în
favoarea legii naturii. Corpul omului ajunge să se
modifice prin dans și performance, adaptându-se
și ajungând să devină, la rândul lui, un instrument
de reprezentare, o mașină biologică și un registru
al evoluției, căci, în final, doar un număr redus de
indivizi poate ajunge să domine și să
supraviețuiască noilor medii ostile.

Dansul, acrobațiile ce țin de domeniul circului și
muzica susțin și dinamizează reprezentația.
Muzica aleasă ideal pentru escaladările și prizele
aduse la perfecție ne transpune într-o lume

extrem de vizuală, similară chiar cu
cinematografia hollywoodiană. Lăsând la o parte
clișeele (spre exemplu hainele distruse și decorul
„în ruină”), reprezentația artiștilor nu ne duce
într-un viitor improbabil, îndepărtat, ci într-un
prezent sau viitor traumatizant de apropiat, în care
sursele primordiale vor fi epuizate. Extrem de
simptomatic, relațiile interumane sunt prezentate
direct, extrem de vizual, prin expresivitatea
corporală și facială, lăsând la o parte componenta
lingvistică, care a intrat de asemenea în criză.
Performerii apelează la un nou limbaj, străvechi,
prin care își prezintă aprobarea sau dezaprobarea
prin strigăte, ovații, care ajung să se împletească
într-un tot unitar. Deși spectacolul nu evoluează
dincolo de experimentalismul corporal spre o
latură sau dialog intelectual, artiștii reușesc să
reprezinte pe scenă omul, condiția umană și unul
dintre destinele acestuia. Întreaga istorie (trecută,
prezentă sau viitoare) a umanității ajunge să fie
prezentată pe scenă prin expresivitate, în primul
rând corporală, și mai apoi facială, căile de
comunicare fiind închise și păstrate pentru acel
viitor în care neajunsurile vor fi rezolvate.
Performerii aduc pe scenă dinamism, energie și o
posibilă speranță în această realitate alternativă
post apocaliptică, încercând mereu să repare
neajunsurile (naturale sau sociale).
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Privit ca mit al unei lumi și timp definite de
stranietatea și misterul arhaic, concentrate într-un
spectacol ce evoluează printr-o interesantă
cursivitate stilizată, alură ritualică ce schematizează
în mod teatral compozițiile și situațiile scenice,
Genghis-Han apare ca o compoziție scenică creată
prin prisma unei punți de legătură între orientul
medieval și interpretarea contemporană a acestuia.

Spectacolul este regizat de Delgerbuyan
Uranchimeg, pe baza textului dramaturgului
mongol Uriankhai Damdinsuren. La fel ca și linia
dramei, este trasat conturul unui univers teatral și,
totodată, spiritual care suprapune un moment
„cheie” din istoria mongolă ce îl are în centru pe
legendarul Genghis Han și o formulă de spectacol
ce mizează pe consistența corporală a imaginii și a
resurselor teatrale moderne simplificate, create
doar prin intermediul actorilor.

Evoluând prin tablouri și compoziții create de
forma grupului uman (care primește valențele
unui corp colectiv cu forme în continuă
metamorfoză ce simbolizează fie crearea de
alianțe, fie sudarea sau ruptura de relații
interumane) spectacolul Genghis-Han este nu doar
o entitate fluidă, închegată, creată din resurse
teatrale/coregrafice, ci este un performance
susținut de pulsul ritmului arhaic, de substanța
tribală generată de combinația dintre cântul
specific acestei culturi (o parte importantă a
suportului sonor) și percuția violentă care
antrenează și duce spre sublime culminații
catharctice. Este, astfel, consolidată vizual
acțiunea simbolică, ca strategie ce se dezvoltă și
construiește progresia spectacolului. Îmbinarea
acestor elemente transferă teatralitatea spre o
dimensiune poetică a narațiunii, completată de un
dialog minimal concentrat pe valoarea esențială a
cuvântului ce conturează caracterul epic și,
totodată, performativ.

Energia tensionată a discursului teatral este
menținută continuu de pulsul coerent ritmic pe
parcursul derulării spectacolului, amplificată de
fuziunea dintre corp, elementele de pantomimă și
calitatea melodică dominantă, identitatea sensibilă
a spectacolului. Este vorba de o congruență creată 
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între compoziția stilizat ritualică a formei
colective și gradațiile metrice ale percuției, care
susțin emoțional narativul situațional, proiectând
discursul spre dimensiunea legendară ce
încadrează imaginea personajului istoric Ghenghis
Han. Ritmul și legenda evoluează simultan, mitul
și energia generate de fuziunea muzicii și a formei
colective construiesc anturajul simbolic, ca pasaj
între fantezie și istorie, între starea continuă
de ritual reconstituită prin intermediul resurselor
teatrului modern. Performance-ul este, așadar,
distilat prin date istorice corecte, prin
suprapunerea dintre puritatea temelor folclorice
care definesc trăsăturile acestei culturi cu
eficacitatea spectacolului contemporan,

Legătura între mit și interesele noii teatralități
recuperează în spectacol dimensiuni ritualice
arhaice, apare ca o reușită investigație a
autenticității artistice dintr-un perimetru legat de
un personaj central al istoriei mongole.

Genghis-Han 
O coregrafie narativ-simbolică
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