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Mesajul E.S.
David Saranga,

Ambasadorul

nul acesta, pandemia
Coronavirus ne tine departe
de scenele Festivalului

International de Teatru de la Sibiu.
Cu toate acestea, nu ne va tine
departe de magia FITS.

Vom duce dorul frumoaselor locuri
din Sibiu, dar ne vom regasi cu totii
online, intre 12 si 21 iunie.

Cu fiecare editie, colaborarea
culturald dintre Israel si Roméania
continua sd creascd. Artisti din
Israel vor oferi si in acest an
spectacole  captivante  pentru
publicul festivalului.

Israelului
1n Romania

Companiile de dans contemporan
Kibbutz, Vertigo si Amir Kolben
se vor muta pe ecranele voastre,
pentru show-uri extraordinare.
Va invit sa le urmadriti cu aceeasi
pasiune pe care ati demonstrat-o si
in salile arhipline din anii trecuti.

De asemenea, trei experti din
Israel isi vor impdrtasi expertiza cu
membrii platformei de cercetare in
domeniul artelor. Yinam Leef, Amir
Kolben si Michael Klinghoffer, de
la Academia de Muzica si Dans din
Ierusalim, sunt invitatii platformei
internationale de cercetare FITS.

Doresc sa-l felicit atat pe prietenul
meu, domnul Constantin Chiriac,
cat si pe toti membrii echipei
festivalului, pentru mobilizarea lor.
Munca lor neintrerupta si pasiunea
pentru cultura ne vor asigura o
noud editie de succes.
Lafelcamotto-ul FITS 2020, vainvit
sa ramanem Empowered si sa gasim
un prieten in cultura fara granite,
in aceste vremuri cu provocari.

Va urez tuturor cele mai bune
ganduri si ne vedem pe sibfest.ro in
iunie!

Va multumesc!
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Lagrime di San Pietro,

Peter Sellars

Polifonie vocala si gestuala

Alba Stanciu

nteresul regizorului american Peter

Sellars pentru muzica renascentista

laicd, pentru madrigale, este justificat de
optiuneaartistului pentru cele mai complexe
creatii apartinand acestui repertoriu, ceea
ce determina cautarea de solutii scenice
mereu inedite, dar mai ales pure si simple.
Aceste strategii sunt menite sa redea un
univers spiritual, in cheia unei sobrietdti cu
ralente franciscane, ceea ce demonstreaza
si montarea colectiei de madrigale ale lui
Orlando di Lasso, Lagrime di San Pietro.
Intregul discurs poetic ce insoteste textul
muzical este concentrat in cea mai eficienta
expresie, simplitatea gestului, generator de
imagine si metafora. Polifonia corala gaseste
rezonanta si consistentd in gestul simbolic,
acesta devenind formula concentrata a
cuvantului si emotiei, a starii extatice,
a beatitudinii, a meditatiei si adoratiei.
vizeaza  structura

Constructia  sonora

arhitecturald  determinata de  reguli
matematice, care va coordona coregrafia
sunetului ce se transforma in gest. Regia
madrigalelor lui Lasso este construitd sub
forma unei coregrafii corale ce functioneaza
ca discurs

polifonic, ce directioneaza

interventiile scenice ale performerilor.

Acestea sunt conditionate de registrul
vocii, de inflexiunile modale ale discursului
melodic ce creeaza stari muzicale, sustin
arhitectonica sonora, creeazd efectul
abisal, prin completare vocala, dialog sau
antagonism intre cele patru registre (sopran,
alto, tenor si bas), ale cdror timbralitate
radiaza spre discursul gestual, in timp ce
sustin un anturaj monumental sonor.

Calitatea spatiala a muzicii renascentiste,
studiatda de madrigalistii secolului al XVI-
lea, ale caror tentative in directia construirii
unor veritabile calitati volumetrice ale
sunetului, conduc spre cele mai rafinate
si inovatoare experimente acustice, in
care prioritar este mersul mdsurat, treptat,
contrapunctic  al  vocilor, calcularea
simetriei si a echilibrului. Din acest punct,
Peter Sellars urmareste o teatralitate a
spectacolului gandita ca discurs muzical
(dramatic) arhitectural, care evolueazd in
mod similar cu forma acestui corpus muzical,
cu orizontalitatea si cu verticalitatea vocilor.
Montarea, dar mai precis coregrafia, unei
lucrari apartinand repertoriului a capella,
a celor 20 de madrigale ce compun colectia
Lagrime di San Pietro, create de compozitorul

Orlando di Lasso, se desfasoara ca tablouri

® v

© Marie Noorbergen

corporale gestuale, fara legdtura narativa
intre acestea, dar care se deruleaza potrivit
aceleiasi formule care uneste gestul si
cuvantul dupa ratiuni ale contrapunctului
vocal.

Leitmotivul regizoral al lui Sellars, de a
gasi formula cea mai simpla prin care sa
materializeze scenic muzica, este investit,
in acest caz, si cu un caracter cvasi-ritualic.
Este creat un text corporal spiritualizat, in
care cuvantul gaseste forma sa de expresie
ca gest esentializat, codificat, stilizat
dupa ratiuni acustice, cu efecte de cori
spezatti, conturdnd imagini naive, acesta
reprezentand cele mai simple semnificatii.
Discursul poetic este concentrat in mesajul
gestului performerului, a carui sincronizare

mentine reguli similare cu cele ale polifoniei.

Ceea ce a demonstrat aceasta viziune
regizorala a lui Peter Sellars este
materializarea  esentei  spirituale a

madrigalului prin cel mai eficient mijloc
de reprezentare scenica. Este o imagine
artistica construita pe gest, pe coregrafierea
discursului muzical creat prin interventiile
contrapunctice ale vocilor, care construiesc
un mod aparte de expresie teatrala.
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Milostivul Shakesp

Natalia Turcan

- . A

e

iesa Masura pentru masura / Measure
de William
Shakespeare in anii 1603-1604, care

Jor measure, scrisa
a avut premiera in decembrie 1604, ne este
adusa in scend de catre regizorul Declan
Donnellan si actorii Teatrului Dramatic
Puskin din Moscova. Inceputul acestui
spectacol n-ar prea semana cu ceva clasic.
Personajele care apar in scend, la inceput,
par a fi niste caractere care infatiseaza
diverse institutii sau tipare umane. De la
primele replici, ne dam seama ca autorii
spectacolului au pastrat versurile, care,
imediat dupa urmatoarea impresie, se
potrivesc contextului si nu par deloc false
sau patetice. Aceasta nu poate fi decat o alta
dovada ca Shakespeare a stiut ce spune nu
doar pentru epoca sa, dar si pentru inca o
jumatate de mileniu inainte.

Acest Duce, foarte grabit, seamdna cu
cineva care pleaca brusc intr-o caldtorie
si-si face bagajele in graba, lasandu-l pe
Angelo, adjunctul sau si unul dintre cei mai
cruzijudecdtori, in locul sdu. Abia de a reusit
sd dispara Ducele Venetiei, ca schimbari
serioase au inceput sa se simtd printre
cetateni. Nemilosul judecator pedepseste
crunt desfranarea si-l condamna la moarte
pe sarmanul Claudio, care se pare ca va fi tata
in curdnd, inainte sa fi devenit si sot oficial.
In acest context, avem conditiile cele mai
potrivite pentru a urmari comportamentul
acestor personaje, dar, mai ales, virtutile si
pacatele lor. Aceeasi intentie o avea si Ducele
Vincentio, care, luandu-si haina de preot,
,a coborat printre oameni” sa vada cum vor
proceda in absenta lui. Impresionanta este
scena din primele minute ale spectacoluluiin
care Angelo, cel atat de drept si de necorupt,

incepe deja sa fie convertit de putere si arata
ca si-o doreste din ce in ce mai mult si ca va
sti sd se foloseasca de ea, atunci cand va avea
posibilitatea.

Deloc strain omului, in general, dar, mai
ales, acest personaj, probabil voit, desi
poate ca nu, l-a facut pe actorul Andrei
Kuzichev sd semene mult cu o figura cat
se poate de cunoscuta in propria sa tara
si in intreaga lume. E foarte probabil ca
anume aceasta asemdnare, care adauga
actualitate spectacolului si care e cea
mai importanta dintre elementele care il
ancoreaza in realitate, va fi fost o motivatie
pentru aprecierea acestui spectacol la
festivaluri, gale teatrale si in cronicile cu
care s-a invrednicit. Alexander Arsentyev,
cu un rol subtil in rasa bisericeasca (si apoi
ca instanta care descurca aceasta incurcata
poveste), stie sa fie la locul potrivit, el isi
face personajul placut si prin aceasta castiga
increderea publicului fatd de spectacol,
la fel precum reuseste sa induca si o stare
de relaxare, chiar de amuzament in multe
situatii. Anna Verdevanian, in rolul Isabellei,
surorii condamnatului Claudio, realizeaza
un rol foarte bine conturat, cu temperarea
potrivita, dar si contraste in comportament,
care nu doar contribuie la buna desfasurare
a spectacolului, dar realizeazd opozitia
perfecta (inclusiv politicd) pentru vice-
Ducele Angelo.

Asadar, ce inseamna dreptatea? Pe cine si
in ce caz avem voie sa condamnam si sa
judecam cu toatd asprimea si in ce cazuri
am putea fi mai indulgenti? Cat ar putea
costa mania sau mila cuiva si, mai ales, cand
viata poate deveni o desfasurare mai tragica
a lucrurilor decat moartea? Personajele

care

© Johan Persson

lui Shakespeare fac, in acest caz, alegeri
serioase. Intreg parcursul spectacolului,
desi piesa este anuntata a fi comedie, este,
totusi, cat se poate de grav. Publicul simte
permanent amenintarea de a fi condamnat
pentru ceva ce mai ieri nu era considerata
o crima, la fel cum simte disperarea omului
care ,ii cere tot lupului sa-1 salveze de lupi”.
Istoria acestor personaje nu lasa publicul
sd se relaxeze prea mult, la fel cum nici
momentele tratate cu umor nu sunt lipsite
de o incarcatura morala. Din fericire,
Shakespeare isi salveaza personajele cu o
intrigd la care mai adaugd pe parcurs un
fir narativ, acela al logodnicei lui Angelo,
Mariana - o gdselnita ingenioasa prin care
se va deznoda povestea. O moarte tragica
pentru cei care si-au cautat dreptatea ar
fi fost mult prea dureroasd. Cu ce ar mai
ramane omul dacd nu cu vesnica speranta
ca va fi reascultat si ca i se va face dreptate.
Desi, din pacate, astfel de cazuri grave se
rezolva mult prea rar la fel de fericit ca in
cazul acestui spectacol, teatrul isi mai are
locul in vietile noastre tocmai pentru a nu ne
arunca in disperare.

Dac-am fi mdcar pe jumdtate la fel de
indulgenti cu greselile celorlalti, pe cat
suntem cu pacatele noastre am invata nu
doar ce inseamna mila, ci linistea, smerenia,
bucuria de a trai, dar si bucuria pentru faptul
ca traieste si celalalt. Puterea e mult prea
perfida pentru a f{i incredintata celor care
si-o doresc prea mult, la fel cum adevarul
care nu ne convine nu ne deranjeaza sa fie
neglijat. Masura s-ar cuveni sa fie aceeasi
pentru toate, justa si clara, dar nu atat
pentru a-l nimici pe cel vinovat, cat pentru
a-lrespecta pe cel pagubit.
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Teatrul inseamna viata

Natalia Turcan

ntalnirea dintre Octavian Saiu cu Declan

Donnellan, regizor, si Nick Ormerod,

scenograf, de care ne-am putut bucura
la FITS online 2020 a inceput involuntar
cu o discutie filosofica. Avand in vedere ca
atat cei care participau direct la ea, cat si
spectatorii care participau in direct se aflau
in fata ecranelor a aparut intrebarea daca
aceasta interactiune este una veridica sau e
o mimare a realitatii. Aceastd intrebare a dus
imediat gandul spre necesitatile umane, care
nu pot {i recuperate total altfel decat prin
reluarea realitatii in care impartim cu totii
acelasi spatiu. It looks like, butitisn’'t” (,Pare
real, dar nu este”), spune Declan Donnellan,
incercand sa-si explice propria oboseala din
fata ecranului si gandindu-se la anxietatea
pe care ne-o creeazd aceasta interactiune
daca devine singura posibila.
Aceste ganduri nu sunt deloc straine de
ceea ce inseamna teatrul. Mai ales cd acum
traim niste stari psihice complicate, la care
ne raportam cu atat mai greu, cu cat ne
dam seama ca este aproape imposibil sa le
eliminam imediat. Teatrul se simte la fel de
afectat. Pe langa frica personala a tuturor
de a fi despartiti unii de altii, exista si
durerea care se resimte in tacerea asternuta
dintre teatru si spectatorul sdu, stare pe
care incearca din ce in ce mai mult sa o
depaseasca prin transmisiunile online. A
devenit oare teatrul un produs, care poate

{i reclamat, ca oricare altul si prin care i se
promite consumatorului fericirea? ,Asa
a fost de la inceputurile din antichitate!”
remarca Nick Ormerod, care o spune sincer,
dar si degajat, amintindu-ne ca teatrul
inseamna si placere si distractie si bucurie si
fericire, intr-o masura decenta si rezervata
oarecum, pentru a lasa loc si altor meniri ale
sale.

Lafeldefiresc, datorita gazdei Octavian Saiu,
dialogul alunecainideea de conceptualizare,
remarcatd nu doar in raspunsurile
regizorului, dar si in spectacolele pe
care le monteazd. Se dovedeste, insa, cd
a conceptualiza inseamna mai degraba a
ucide, decat a dezvalui. Faptul ca folosim
limbajul si stim sd denumim, sd explicam,
nu este neapdrat un avantaj al nostru. E
atat de periculos sa credem ca le stim pe
toate, incat ar trebui sa mai lasam loc si
pentru mister. Pentru ca ,We don’t have the
right to understand everything.” (,Nu avem
dreptul sa stim totul.”). Oare un regizor care
monteaza un spectacol stie totul despre el?
Se dovedeste ca, inclusiv datoritd legaturii
stranse dintre Nick Ormerod si Declan
Donnellan, nici nu e neaparat nevoie sa-si
explice totul, de cele mai dese ori munca pe
care o fac impreuna, in special in procesul
de creatie, se realizeaza printr-o comunicare
lipsita de cuvinte. De vis ar {i aceasta stransa
conexiune dintre un regizor si un scenograf,

© Johan Persson

care sd simta reciproc ce e mai bine, pentru
ca o piesa de teatru sa prinda viata in fata
spectatorilor in cea mai frumoasa forma a sa.
Deloc intamplator, aceasta conversatie a
alunecat spre montarile bazate pe textele
lui Shakespeare. La intrebarea de ce anume
Shakespeare, regizorul Donnellan a spus
simplu - ,,pentru ci e despre noi”. In procesul
de lucru, spun artistii, ,noi incercam sa
facemlucrurile pe cat de clare posibil, pentru
a putea ardta ceea ce trebuie sd raimand un
mister.” De acest lucru ne putem convinge
vizionand spectacolul Mdasura pentru masura,
realizat alaturi de trupa Teatrului Puskin,
din Moscova. A vorbi, reiesind din tematica
shakespeariana, despre limbaj n-ar fi deloc
inoportun, intrucat a-l readuce pe acest
mare clasic in scena inseamna (sau poate nu)
o transformare, o ajustare a limitelor. Pand la
urmd, invitatii ne spun c fiecare limbaj este
atat de dificil, incat faptul in sine ca folosim
limbajul ar trebui sa fie o problema. Totusi,
aceste ganduri, cat se poate de filosofice, ne
duc spre final la ideea ca teatrul este un loc
in care impartasim din vietile noastre. Exista
ceva mistic In aceastd artd, care se creeaza
nu in scena, nu in culise, nu la cabina, ci
in spatiul acela atat de mic intre scena si
sala, unde se intalnesc actorii cu publicul
si reinvatd sa traiasca viata cu bucuria si
intensitatea pe care le merita.
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Virtual-corporal,

0 coexistenta magica

Adriana Barza-Carstea

pectacolul Pixel, in regia artistica si

coregrafia lui Mourad Merzouki, este

un spectacol unic prin compozitia
si energia lui. Unicitatea lui reiese din
intersectarea elementelor din arta virtuala
cu corpul dansatorilor in miscare, din
aplicarea principiului prin care miscarea
corpului creeaza si metamorfozeaza spatiul
si prin diversitatea de stiluri si expresie din
miscare a dansatorilor. Spectacolul are un
succes rasunator datorita acestui frumos
dialog care se creeazd intre imagine-corp,
virtual-fizic si combinatiei de tehnici de
miscare diferite: hip-hop, dans contemporan,
echilibristica,

acrobatie, contorsionare,

capoeira, patinaj. Dansatorii companiei
Kéfig, 11 la numar, creeazd microuniversuri
estetic-energetic unice, parte dintr-un
macrounivers compus din fuziunea virtual-
concret, imagine-expresie corporala.

Pixel cuvantul derivat din prescurtarea
expresiei ,picture element” este definit
ca fiind cel mai mic element al unei
imagini. Spectacolul pare a fi compus
dintr-o multitudine de pixeli care sunt
analizati si procesati individual. Fiecare
pixel are universul lui si face parte dintr-un
intreg unitar. Structura macrouniversului
spectacolului are la baza aceasta traiectorie:
realitate concreta, fizicdi - realitate
virtuala - realitate expresivd / univers

vizual — univers sonor — univers corporal.

Debutul spectacolului se face prin intrarea
dansatorilor in spatiul scenic printr-un mers
ralanti, parcdatraside o fortd, denecunoscut,
iar, pe rand, ajung sa intre intr-un dialog cu
spatiul virtual si sd dezvaluie prin miscare
universuri diferite. La finalul spectacolului,
armonia acestui macrounivers virtual se
destrama, se prabuseste si parca ii absoarbe.
Impotrivirea si fuga lor se face tot spre un
necunoscut, spre intuneric.

Forma miscarii corpului in timpul dansului
se naste din energie. In acest spectacol,
energia aceasta devine vizibila prin imagine,
prin miscarea acestor puncte si linii de
energie, acestor pixeli luminosi ce creeaza
imaginea graficd a unei lumi surprinzatoare.
Miscarea dansanta directioneaza miscarea
pixelilor luminosi in spatiu si este cea care
uneste toate elementele spectaculare, iar
corpul devine un vector de expresivitate in
raportul concret-virtual. Spatiul imaginar
devine vizibil prin intermediul tehnologiei
virtuale, prin productia digitala creata
de Adien Mondot si Claire Bardainne.
Reprezentarea vizuald a acestui spatiu este
asemdnatoare cu

foarte reprezentarea

imaginilor onirice, cu modul lor de
desfasurare, cu dinamica si compozitia
lor. Spatiul vizual devine o platforma de
proiectie virtual-graficd a interiorului,
a spatiului interior (cu stdri, framantari,

ganduri). Spatiul sonor, compus de Armand

Amar, pare a fi un spatiu oniric, atat de
potrivit spatiului vizual-corporal. Tranzitiile
dintre scene se fac prin intermediul migrarii
multitudinii de pixeli luminosi proiectati in
spatiul scenic, mai precis, pe covorul scenic
si pe voalul transparent dispus ca fundal.
Acestesurse de lumina minuscule si miscarea
dansatorului  influenteaza  compozitia
imaginii proiectate si, de multe ori, nu se
poate distinge limita dintre podea si fundal,
dintre tridimensionalitatea corpului uman si
tridimensionalitatea imaginii. Totul devine
un spatiu unitar, un spatiu al iluziei optice.
La nivel de tranzitii, totul se compune pe un
echilibru subtil intre energie si poezie si este
uimitor cum un impuls corporal sau o reactie
fizica poate genera acea energie necesara
geometrizarii spatiului. Spre exemplu, la un
moment dat, exista o scena in care grupul
amenintd nonverbal o persoand si este
surprinzator de vazut cum acest impuls se
transforma vizual intr-o forma geometrica
maiabstractd, colturoasa si pe care oregasim
si in constructia corporald a miscarilor
dansatorilor. Tot spatiul se transforma, se
geometrizeazd, iar dansatorii par sadeseneze
spatiul din energia si miscarea lor.

Pentru a crea acest spectacol a fost nevoie de
cativa ani de cercetare si de un concept care
sd faca posibila intalnirea Concret-Virtual
in acelasi spatiu. Corpul in miscare devine
sufletul acestui spatiu hipnotizant.
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Doomsday flower

Configuratii corporale

zoomorte si transa colectiva

Alba Stanciu

xperimentele din sfera dansului

contemporan  orienteaza  arta
coregrafica spre cele mai neasteptate
cercetari si combinatii. In acest sens, o
compozitie ce permite evaludri la granita
dintre dans contemporan, stare ritualica
si transa colectiva, cu extinse explorari ale
posibilitatilor miscarii, defineste prima
impresie a spectacolului creat de coregrafa
Andressa Myiazato.
Inca din primele momente ale derulirii
spectacolului este trasata atmosfera arhaica,
aproape sacrd, in care muzicianul este nu
doar artist, ci este investit cu un rol magic.
Creeaza muzica, sunete in diverse inaltimi
acustice si ritmuri cvasi-sincopate, brute,
folosind cele mai neobisnuite si vechi
instrumente de suflat si percutie. Ritmul
devine factorul activator al intregului
discurs coregrafic, tensiunile ascendente
devenind suportul prioritar al conceptiei
coregrafice. Este creata o alura specifica
prin instrumentatie, in special datorata
percutiei metalice, purtatoare de inflexiuni
armonice cu consistentd pentatonica,
ce permit trimiteri spre zona asiatica.
Discursul ritmic si acustic stimuleaza
investigatii de cautare a sursei autentice,
a radacinilor tribale in diverse zone
geografice neoccidentale. Instrumentatia
specifica folosita in acest spectacol (percutia
arhaicd, scoica ce produce sunete) sunt
conjugate cu alura improvizatorie cu
rezonante de jazz a orchestrei catre care
aluneca frecvent discursul melodic si ritmic.

Aceastd imbinare dintre miscarea corpului,

raspunsul instinctiv al formei umane la
impulsul creat de percutia melodicd, creeaza
un efect de eficacitate performativa, de
totalitate creata intre corp si sunet, intre
vibratia timbrului si rezonantele acesteia in
raspunsul corporal.

Silueta umana isi face aparitia trecand
prin diverse formule zoomorfe, explorand
individual fie zborul, fie starea acvatica,
fie etapa patrupedd sau corpul reptilian,
antrenand in acest proces cele mai sensibile
simturi. Membrele corpului performerilor
functioneaza ca liane in cautare de forme
noi, elastice, adaptabile coordonatelor
spatiului. Este subliniat pulsul vital intr-o
etapa  pre-umana, inter-dependentele
create intre membrii grupului pe baza de
explorare reciprocd si sudarea ulterioara
intr-o formula de grup monolit. Din acest
punct este dezvoltata starea de communitas,
circulara, suspusa unei stari de posesiune,
de adunare in jurul unui formule umane,
reprezentand pilonul de sprijin, nucleul de
energie ce coordoneazd acest grup, ca un
organism intreg si viu.

Subtilitatile timbrale ale instrumentelor
ritmice genereaza configuratii corporale,
in care este cdutata miscarea pura inainte
de orice antrenament corporal, fluidul
magnetic animalic ce activeazd mintea,
musculatura si miscarea performerului.
Formulele ritmice repetitive, neintrerupte,
activeaza expansiunea treptata a miscarii
corpului, tensiuni ascendente, cautand
in permanenta forma unita. Este creat un

raport de completare intre corporalitate si

ritm, acesta activand cele mai subtile reactii,
forme umane si relatii vizuale plastice create
de miscarea de ansamblu a grupului, mizand
in permanenta pe dimensiunea ritualica a
compozitiei, evoluand catre catharsis, catre
starea exploziva a totalitatii performance-
ului.
Spectacolul prezentat face parte din
recentele explorari in artele performative,
indeosebidans, in cautare de solutii originale
bazate pe surse autentice, valoroase prin
corectitudinea reconstituirii lor, dar in
acelasi timp subtil prelucrate, cu o esentiala
eficacitate asupra sensibilitatii audientei
contemporane.
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Muzica exilului

Ionut Scurtu

uzica exilului e o coproductie

belgiana-franceza-armeniana

care nu e neapdrat extrem
de convingatoare in ceea ce sugereaza
titlul - una dintre temele majore e puterea
regeneratoare a unui popor prin traditie,
aici specific muzica religioasa armeniana
conservata de diaspora ca o contra-culturala
amemoriei privitoare la genocidul armenian
din secolul XX.
in fapt, documentarul traverseaza destul de
multe registre dintre care cel mai substantial
e unul care seamdna, mai degraba, cu un
film oarecum etnografic prin conventii.
Ii urmarim pe protagonisti, cuplul Aram
Kerovpyan si Virginia Patty Kerovpyan,
expertiin muzicd modald religioasa, membri
ai diasporei pariziene, intr-o expeditie intr-o
Anatolie in care urmele poporului armenian
au fost aproape dizolvate. Spun etnografic,
documenteaza

fiindca realizatorii nu

procesul neaparat dupa vreun plan
(interviuri sau surprinderea unei tipologii
de imagine, o oarecare sensibilitate spre o
zona mai specificd), ci mai mult filmeaza
procesul vizitelor efective. Astfel, se nasc
multe momente foarte reminiscente ale unui
comic neintentionat de calatorie - secvente
lungi care urmaresc, mai degrabd, procesul
de traducere dinspre ghid inspre grup. E
neasteptat de mult, de parca te-ai alatura
unui tur filmat si momentele emotionante
sunt lapidare - greu de zis daca e inhibarea
in fata camerei sau dacé protagonistii nostri
sunt atat de familiarizati cu procesul (si e

destul de evident ca au mai fost prin astfel
de tururi), incat, evident, emotia nu mai e
la fel de vizibila si la de la prima mana, ci e
mai degraba o observatie tacuta. Ceea ce ne
aduce, cred, la teza substantiala a filmului,
care este, in opinia mea, una dintre cele
mai importante discutii despre cultura in
contemporaneitate si care e, regretabil,
foarte putin prezenta in produse propriu-
zise, chiar dacd este teoretizata in conferinte
sau lucrari academice. Rama filmului e
reprezentata de asocierea dintre cuplul
protagonist si teatrul ZAR din Polonia si de o
posibilacolaborare,invederearealizariiunui
spectacol despre genocidularmenian, in care
cei doi ar fi ghizi in privinta muzicii, dar si
un fel de sfatuitori in legdtura cu identitatile
si chestiunile etice greu de echilibrat, atunci
cand un grup incearca sa vorbeasca despre
un altul. Membri ai teatrului reitereaza
de-a lungul documentarului ca ei nu vor sa
aproprieze cultural experienta armeniana,
ci ca, mai degraba, incercd sa extraga un
fel de generalitate aplicata, un fel de fond
comun pe care sa il integreze si care e, de
asemenea, intr-un contact cu tema extinsa
a mostenirii genocidului secolului XX, in
general. Si rezultatul pare a indica acest
demers - Virginia spune explicit cd ideea
nu o sa fie prezenta in mod vizibil si nici
macar neapdarat sugerata in produsul final,
ci ca se creeaza o raportare la tema prin
proces, o atitudine umana la suferintd, ca
interactiunea si cunoasterea dintre membrii
teatrului (dintre care unii chiar ii insotesc in

© Borak Films

calatoria din Turcia) si diaspora e in proces,
nu in rezultat. Si, intr-adevar, e complicat
de speculat fara sa fi vazut spectacolul,
dar micile imersiuni din piesa de teatru
prezente in film (si care sunt nevorbite,
sunt, mai degrabd, imagini cheie), care
introduc tot felul de stilizari ale torturii, sunt
foarte recognoscibile intr-o sensibilitate si
paradigma oarecare despre genocid, dar au
ceva intuibil, desi neverbalizabil, cultural
specific.

Muzica exilului incepe o conversatie si e
valoros dintr-o prisma oarecum didactica,
desi nu ofera in mod necesar raspunsuri
nici despre teoriile schimbului cultural,
nici despre cum sau de ce oamenii pot
deveni asa de salbatici unii cu altii (cu
prezumptivul cliseu atasat cd nimeni nu
le are). E foarte posibil ca, de fapt, ceea ce
pare sd fie autosuficientd sa fie respect
pentru protagonisti. E adevarat ca publicul
e mereu doritor al unui fel de exacerbari
legate de acest gen de subiecte, dar ca poate
aceasta atitudine, mai linistita, neintruziva,
oarecum neutra in selectia materialului sa
fie cel mai bun raspuns in fata exploatarii
pentru divertisment (si aici, cand spun
divertisment, evident, nu ma refer la ceva
comic, dar la ceva care e creat special sa
incite la o reactie specifica si, aceea, de
obicei, in surplus si aproape dictata —un film
la care sa mergi si sa plangi de la inceput
pana la sfarsit).
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Kori Kori

Corul inimilor libere

Diana Nechit

ompania Oposito surprinde, de

mai bine de douazeci de ani, prin

coloristica sa vie, atat cromatica,
cat si sonora, strazile si bulevardele marilor
orase, de obicei, tacute si cenusii. In aceasta
perioada de izolare, poate mai mult decat
oricand, le simtim lipsa, poate mai mult
decat oricand, frenezia si iuresul imagistic
si sonor putand fi un panaceu impotriva
insingurarii si a bolii. Conceput de regizorul
Jean-Raymond Jacob, titlul spectacolului
semnifica Inimd inimd intr-o limbd inventata
de cdtre trupd, una din excentricitatile
benefice care au asigurat succesul acestei
companii. Reprezentatia nu este una
conventionald, nu vine, prin mijloacele de
expresie specifice teatrului de stradd, sa ne
spund o poveste, cu un inceput si un final,
ci pune in scend umanitatea insasi, in toata
diversitatea ei. Actorii vin din zone diferite
ale artelor spectacolului: dans, opera,
cabaret, circ, iar toate aceste multiple fatete
spectaculare sunt subsumate unei partituri
eclectice stilistic, dar unitare ca simt si
emotie.

Intr-o

perioada a  individualismului,
compania Oposito alege sa pund in valoare,
ideea de grup, de coralitate. In istoria
teatrului, corul reprezinta, de cele mai multe
ori, multimea, martorul pasiv sau activ, dar
de prea putine ori stapan pe propriul destin.
Kori Kori reinterpreteaza valentele corului,
dandu-i substanta unui cor de oameni liberi.
Fata de reprezentatiile monumentale proprii
acestei companii, Kori Kori este un spectacol
coral, intimist aproape, care prezintd
spectatorilor o succesiune de sase tablouri
alegorice, festive, liturgice, sentimentale,
razboinice, solemne. Cei optsprezece
actori, femei si barbati, echipati cu un fel de
scaune metalice, se apropie, se distanteaza,
reproduc scene de luptd sau de seductie cu
trecdtorii pe care se prefac ca-i provoaca.
Nu doar ritmurile interpretate de catre
cei patru muzicieni se schimba (cantece
slave, argentiniene, dar si fanfard militara,
charleston, Klezmer), ci si costumele, pe
masura ce reprezentatia continua: tinute
colorate, machiaj de circ, pantofi de step,
intr-un mix carnavalesc si plin de farmec.

Kori Kori reinterpreteaza valentele corului,
dandu-i substanta unui cor de oameni
liberi. Coregrafa Nathalie Pernette a creat
pentru acest spectacol mai multe scenete,
numere de pantomimd, melopee antrenante,
sau bufonerii, care creeaza atmosfere si
sugestii ale unor célatorii imaginare in spatii
exotice, cum ar fi strazile din Buenos Aeres,
o serbare populara, un cabaret, un camp de
lupta, drumul exodului.

Un spectacol generos si poetic, care, fara
a fi didactic, spune povestea unor femei si a
unor barbati, in miscare, reproducand felii
de viatd. Spectacolul de strada este un limbaj
artistic modern, cu radacini cosmopolite,
puternic inspirat din ideea de libertate si de
generozitatea teatrului, dar si din energia si
energia caldtorie, a intalnirii cu celalalt. Kori
Kori provoacd intalniri, creeazd conexiuni,
amestecd stilurile si culturile, revendicandu-
si vointa de a continua sa spuna povesti
oraselor care devin, astfel, parte din poveste.
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White room

Avatarurile fictive

ale realitatii virtuale

Diana Nechit

iesa White room a fost scrisd de

Alexandra Badea in 2016 pentru un

proiect filmic adresat studentilor
de la Saint-Etienne si a cunoscut mai multe
montari in spatiul francofon, printre care si
cea filmica realizata de Cyril Teste in cadrul
Laboratoire nomade d'arts scéniques. Textul,
de o mare sensibilitate, aduce in scend o
(Drealitate virtuala, cu inflexiuni ale unui
umanism cald, interogativ si reflexiv si mai
cu seama ipostazieri sensibile ale solitudinii
moderne. Spatiul scenic, sau, mai degraba,
spatiul fonic a fost invadat pe rand de voci
fluide, asemdnatoare unor siluete albe,
neutre, ce se deplasau aproape imperceptibil
inspre posturile lor, inspre acele camere
albe, impersonale de chat, la care face
referinta textul Alexandrei Badea. Suprafete
albe populate cu proiectiile imaginarului
nostru, cu avatarurile fictive si fictionale
ale identitatilor noastre schizoide. Angoasa
intalnirii  cu  celalalt, imposibilitatea
comunicarii, nevoia de iubire, de tandrete,
solitudinea aproape programatica la care
ne supunem, din fricd sau din neputintd,
sunt tot atitea teme specifice actualitatii
noastre, sensibilitatii moderne a tinerilor
de astazi, teme recurente in propria noastra
existenta sia caror prezenta in textul lecturii
a creat o complicitate sensibila intre lectura
si text, o articulare verbald fluida, cursiva,
insinuanta.
Un dublaj muzical inspirat, ales de catre
regizor si din temele muzicale ale unor

filme emblematice pentru cultura moderna
a contribuit si el la crearea atmosferei
intimiste in care s-a derulat spectacolul-
lectura. Realitatea palpabild, concretetea
cotidianului creeazd adevarate manii si
complexe indivizilor, a devenit un mediu
claustrant, opresiv, care blocheazd omul
la nivelul exteriorizarii sale. Sciziunea
profunda intre real si fictiv, intre diurn si
nocturn, intre palpabil si virtual strabat
ca un fir rosu textul White room. Textul
proiecteaza o (irealitate fictivd, distopica,
angoasanta pe alocuri, aproape septica care
contrasteaza cu sensibilitatea discursului,
dar si cu modulatiile suave, melodioase,
aproape de perfectiunea unor partituri
sintetice, ale vocilor actorilor. Constructia
textuala polifonica, distributia secventiald,
scenaristica a partiturilor textuale permite
o dubld coerenta textuald, cea interioara,
proprie fiecarei secvente, incluse intr-una
de tip macro, la nivelul ansamblului ce poate
servi si unei intentii modulare de repartitie
textuala.

Fara a fi lirica, scriitura in tuse precise a
Alexandrei Badea, are o fluiditate sensibila,
o sinusoidald aproape obsesiva, care iti
ramane in memoria afectivd. Nu este
vorba doar de selectia lexicald, de suportul
ideatic, ci si de o melodicitate interna, o
cursivitate secventiala aproape vizuald, ce
scoate textul de sub incidenta strictd a unei
delimitari receptive doar prin lectura si il
prezintd drept un corpus textual rotund,

finit, cu individualitate si reprezentabilitate
proprie. Aceste capsule izolate destinate
comunicdrii virtuale sunt reprezentarile
spatiale emblematice ale izolarii omului
contemporan. Comunicarea nu mai este una
intre indiviziin carne si oase, ciintre profiluri
a caror existenta este controlatd, stearsa sau
(re)activata dupd bunul plac al unui Demiurg
tehnologizat. Existenta in afara acestui tip
de comunicare in retea este prohibita, fiind
calea sigura spre alterarea unei stari de bine
virtuale, artificiale. Odatd inregistrat pe
platforma White room, profilul personajelor
devine o entitate artificiala, un avatar ce
se supune unor comenzi prestabilite, unor
scenarii configurate in prealabil si pe care
nu le mai poti controla. Devii propriul tau
avatar si trebuie sa iti traiesti experientele
in mediul tau natural, controlate de ochiul
impersonal al camerei web. Fara nicio
tendinta didactica, moralizatoare, textul
Alexandrei Badea prezinta, cu o emotie
lucidd, contenitd, implicatiile acestei
dedublari existentiale, la care mai mult sau
mai putin aderam cu totii, uneori pana la
limita depersonalizarii.
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Sulki si Sulku poarta conversatii

inteligente

O atitudine fata de o

contemporaneitate naiva si

superficiala

Alba Stanciu

ramaturgul francez Jean-Michel
Ribes si piesa Sulki si Sulku poarta
conversatii inteligente, la prima
vedere, starnesc controverse: pe de-o parte,
datoritd temelor expuse, iar, pe de alta parte,
prin limbajul brutal al lucrarii. Spectacolul
de lectura bazat pe piesa dramaturgului
francez pune in scena doud personaje, Sulki
si Sulku, doud caractere clovnesti, care
prezinta, printr-o atitudine naivd, probleme
stringente ale contemporaneitatii, crime,
genocid, priviteinmodironic, darexpuse fara
rezerva. Temele blasfematoare, problema
terorismului, a artei contemporane etc. sunt
sustinute prin nenumarate date istorice sau
culturale, menite sda bulverseze audienta,
dar, in acelasi timp, s stimuleze privirea
dincolo de text, catre valoarea reald a
informatiei, stimuland o perceptie complexa
si documentata asupra datelor expuse.

Jean-Michel

intervenit, cu alte ocazii, cu idei care sa

Autorul textului, Ribes, a
sublinieze modul sau foarte personal de a
construi un text dramatic, orientat dupa
principiile muzicalitatii. Este vorba de
cursivitatea cuvantului, a frazei, a ideii
dramatice si a stdrii diluat-conflictuale,
creata intre cele personaje, care are ca
obiectiv conturul ethosului dramatic redat

de manevrele cuvintelor. Pe de altd parte,
acesta insista asupra faptului ca regia nu
are menirea de a modifica drama si de a-si
crea propria poveste pe baza textului deja
existent. Este nevoie de o colaborare intre
cele doua forfe creatoare, care sa atinga un
obiectiv comun si benefic pentru substanta
cuvantului si a continutului ideilor. Din
aceasta perspectiva, Sulki si Sulku poarta
conversatii inteligente este o piesa axata pe
eficacitatea cuvantului, pe valoarea replicii
din doud puncte aproape diferite, pozitia
lui Sulki si Sulku, care oferd o imagine
asupra modului contemporan ejer de a privi
situatiile, evenimentele traumatizante ale
istoriei, terorismul, valorile umane, arta.
Este vorba de limbajul comun, everyday,
ce tradeaza perceptii fragmentare si
superficiale, dar, in acelasi timp, extrem de
amuzante, prin care sunt discutate aceste
chestiuni. Personajele, dupa ce au vizionat
lucrarea aceluiasi dramaturg, Musée haut,
Musée bas, se lasa antrenate intr-o discutie
incarcata de dinamism si idei culte, pe baza
reperelor indicate de autor in interviurile
anterioare (le monde a I'invers).

Piesa lui Jean-Michel Ribes aduce in prim-
plan nu numai limbajul contemporan,
dar si modul detasat, ironic si, in acelasi

timp, comic de perceptie si evaluare a
problemelor majore, atat ale istoriei, cat
si ale momentului. Este subliniat procesul
transformdrii modului de comunicare, prin
inserarea de replici cu alura triviala, scurte
si care tradeaza opinii de suprafata. Fie ca
este vorba de zona culturala, fie de discutii
asupra temelor sociale, dramaturgul ofera
trasaturile esentiale, un portret indirect
atitudini  dominante,

al unei specifica

contemporaneitatii.
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