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Mesajul E.S.
Adrian Zuckerman,

Ambasadorul

Statelor Unite ale Americii

estivalul International de
FTeatru de la Sibiu este unul

dintre cele mai importante
evenimente culturale ale Romaniei,
cu artisti remarcabili din toate
colturile lumii. Statele Unite au
fost intotdeauna bine reprezentate
la festival, iar anul acesta nu face
exceptie.
In cadrul Sezonului American din
acest an puteti asculta sublimul
Lagrime di san Pietro, regizat de
Peter Sellars, va puteti delecta
cu spectacolul Dust&Light, in

1n Romania

interpretarea lui Alonzo King,
ori puteti participa la prelegeri
sustinute de catre profesori
renumiti de la Metropolitan College
din New York, Universitatea din
Memphis si Texas Tech University.
Acestia sunt doar cativa dintre

numerosii americani care isi
impartdsesc arta cu publicul
festivalului din acest an.

Multumirile mele sincere lui

Constantin  Chiriac si  echipei
sale pentru munca grea pe care
au depus-o pentru festival. Fara

eforturile lor neobosite, festivalul
nu ar fi un mare succes. Ne
bucurdm, chiar si in conditiile
actuale, cd au reusit sd ofere spiritul
Festivalului oamenilor din intreaga
lume. Astfel cd, va rog, bucurati-va
de festivalul virtual din acest an si
sper sa ne vedem cu totii la Sibiu
anul viitor.

Aveti grija de dumneavoastra
si  sanatatea  dumneavoastra!
Dumnezeu sd vd binecuvanteze!



Dunas:

poemul intalnirii Mariei
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Pageés

cu Sidi Larbi Cherkaoui

Adriana Barza-Carstea

unas a luat nastere din intalnirea

celor doua universuri coregrafice,

universul dansului contemporan
al lui Sidi Larbi Cherkaoui si cel al dansului
flamenco al Mariei Pagés. Ce-l face unic
este tocmai acest duo compozitional al
unor dansatori si coregrafi de exceptie,
atipici, cdrora le place sa treaca peste
limitele specificului artei lor. Sidi Larbi
Cherkaoui, de origine marocand dupa tata
si de origine flamanda dupa mama, este
recunoscut si apreciat pentru creatiile sale
in colaborare, pentru dialogul intercultural,
pentru libertatea de interpretare si pentru
preocuparea sa pentru teme existentiale.
Pentru el limitele geografice au fost
intotdeauna usi deschise pentru colaborare
si explorare. Stilul sdu inovativ reiese din
aceastd mixturd de elemente venite din
diferite culturi, religii si stiluri pentru a
evidentia tema sau ideea centrald. Intr-un
interviu spunea ca el nu amesteca culturile,
ci le traduce, le traduce prin limbajul
dansului contemporan. Spunea ca in Dunas
nu a fost interesat de definitia flamencoului,
ci de miscarea de flamenco si ca se intdmpla
un lucru minunat cand aceste miscari sunt
aduse in aria contemporanului, ele devin
naturale, parte din limbajul nostru actual.
Maria Pagés (dansatoare si coregrafd
de exceptie a artei dansului flamenco)
forma

experimenteaza o coregrafica

deschisa, o forma intr-o permanenta

legatura cu traditia, dar si cu contemporanul.

In spectacolul Dunas intra intr-un frumos
dialog al seductiei prin expresivitatea,
mijloacele, radacinile si sufletul artei sale.
Inspiratia pentru acest spectacol vine din
imaginea dunelor de nisip din desert aflate
in permanentd metamorfozare. Desertul
devine imagine simbolicd pentru existenta
noastra, a unui necunoscut in continua
transformare, avem libertatea de a alege
o directie, dar asumandu-ne riscul de a ne
pierde. Metamorfozarea peisajului vine
din miscarea particulelor fine de nisip
sub actiunea vantului, ele se pot grupa sau
dispersa, asa cum si noi ne putem pierde
sau regasi. Apare si aceasta reflexie asupra
acceptdrii transformdrii vietii si a relatiilor
(descoperire-intalnire-conflict-despartire-
regasire).

La nivel vizual imaginea dunelor de nisip
este transpusd cu ajutorul unor panze
usoare, de culoarea nisipului, suprapuse si
in continud miscare, miscarea acestor panze
devine o extensie a miscarii interioare de
cautare si regasire prin celdlalt. Corpurile
dansatorilor devin una cu aceste dune.
Cei doi artisti au introdus in discursul
coregrafic

imaginea supradimensionata

a corpului in miscare, proiectii video,
jocuri de lumini si umbre, dialog la nivel de
brate si chiar desenul in nisip ca mijloc de
sustinere a demersului corporal-interior.
Trecerea dintr-o scena in cealalta se face
aproape insesizabil prin emotia gesturilor
transformarea continud

efemere, prin

a lucrurilor si a formelor, prin prezenta
dorintei de a se pierde si de a se regési in
celdlalt. O scena superba din spectacol ar
fi aceea cand Maria Pagés misca bratele
intr-o dinamica specificd dansului flamenco
(cand fluidd, cand senzuald, cand oprita
brusc, cand fragmentata), iar din aceasta
dinamica se genereaza o imagine, pentru ca
aceasta imagine sd genereze o multime de
reflexii, ganduri. La inceput, se realizeaza
o prelungire a bratelor ei pe o proiectie,
transformarea lor in crengi, ramuri si, la
final, se ajunge la imaginea completd unui
arbore, arborele vietii,

Un element esential al compozitiei
spectaculare e muzica superba compusa
de Szmon Brzoska si Ruben Lebaniegos
in interpretarea live a doi solisti (care
ne cuceresc cu inflexiunile hispanico-
orientale) si patru instrumentisti. Muzica
reprezintd radacinile celor doi coregrafi
si creeaza o armonie intre cele doua lumi,
cea arabd si cea a flamencoului si sustine
calatoria intalnirii dintre cei doi. Contine
si insertii de text specifice flamencoului,
muzicii evreiesti clasice si medievale si chiar
evocarea drumului ciatre Compostela.
Compozitia spectacolului pare a fi un poem
cumulte substraturi de mijloace de expresie,
o poezie in care fiecare vers contine
substanta intregii poezii, dar de fiecare data
e exprimata corporal altfel. E poezia scrisa
in urma intalnirii dintre Maria Pagés si Sidi
Larbi Cherkaoui.
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Caida del cielo. Rocio Molina

Puritate a formei corpului si

metamorfoza

Alba Stanciu

irtuozitatea in dansul flamenco este

mereu o conditie, iar spectacolul

Caida del cielo imbind aceastd
calitate cu o teatralitate sublimat narativa.
Este un periplu coregrafic prin contraste,
in care personajul feminin exprima o paleta
larga de afecte, dar mai presus de toate
etaleazd posibilitati nelimitate ale acestei
arte.
Debutul spectacolului este dominat de
acorduri stridente, de atmosferarock, in care
isi croieste drum o linie melodica vocala cu
accente ale muzicii traditionale spaniole.
Acest preludiu agresiv este neutralizat de un
moment de silentiozitate, stapanit de vidul
scenei, din care este treptat decupata silueta
statuara a personajului feminin aflata intr-o
postura cvasi-imponderabila. Corpul artistei
anuntd din primele clipe codul teatral al
dansului, activat din energia creata de cele
mai mici detalii corporale. In mod silentios,
este pregatit dansul, corpul este prelucrat
prindiferite forme, liniare sau contorsionate,
exprimand starea de posesiune artistica
a performerului in transa care vibreaza,
tremura, este (rait de spasme si extaz. Rochia
devine extensia liniei corpului, contribuind
la miscari fluide, desenand spirale, linii
sinuoase, pana cand corpul renunta la ea,
reliefand forma umana purd, sculpturald,
feminina.
Spectacolul decurge ca o serie de
transformari a dansatoarei de flamenco,
cu treceri prin configuratii si desene al
gestului coregrafic, dinspre feminin spre
masculin, cu preluari de functiuni muzicale
in scene unde corpul si pasii sunt folositi
ca instrumente de percutie. Apar jonglari
cu ritmul, contratimpul, pand la momente
de epuizare si prabusire simbolica, urmata
de regenerare si cautare de configuratii
noi. Rocio Molina traseaza o dramaturgie
performativa trasatd ca evolutie intre
situatii antagonice, intre instrumente si

corp, pana la momente culminante de
fuzionare a celor doud registre. Un moment
aparte al spectacolului este reprezentat de
interventia actiunii si zgomotului banal,
cotidian (performerii consuma chipsuri).
Sunt create aluzii la formula consumabila,
gratuit sexualizatd, vulgarizata si ieftind a
formei de dans flamenco, practicata in multe
situatii.

Folosit ca interval intre tablouri, recitalul
de percutie paveaza atmosfera unei noi
configuratii teatral coregrafice, pregatind
un alt moment creat in alura unui dans
al strazii. Acesta mentine autenticitatea
artistica, pasiunea si extazul dansului
marginal, fara artificii sau alte formule
decorative, in care sunt prezente doar
vocea, pulsul ritmic al batailor din palme
si  corpul performerului, regenerand
puritatea artisticd a dansului flamenco.
Acest moment de catharsis este sustinut
de virtuozitatea tehnicd, de configuratiile
expansive ale corpului in stare de posedare,
in care emotiile devin demonice, moment de
reintoarcere la traseele clasice ale dansului,
rupte de contemporaneitate sau de alt reper
comun. Formula este continuatd pana in
finalul spectacolului, ce revine la consistenta
acusticd a instrumentatiei electronice cu
inflexiuni rock. Pe acest fond, dansul face
eforturi sa se adapteze intr-un nou corpus
acustic, efort care consuma, epuizeaza, rupe
eficacitatea autentica de flamenco.
Spectacolul prezentat de compania Rocio
Molina apeleazd la formule inedite de
teatralizare a dansului traditional spaniol,
redimensioneaza textura coregrafica, prin
simboluri, oscildri intre elemente ritualice,
ablutiuni si situatii comune. In acest context,
esential este corpul dansatoarei, aflata
intr-o continua cautare de forma, expresie,
puritate artisticd si autenticitatea stilistica
a dansului.

sustine
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Victor sau copiii la putere.

Inocenta pierduta

Diana Nechit

manuel Demarcy-Mota a montat la

Théatre de la Ville, Victor ou les enfants

au pouvoir de Roger Vitrac. Drama
suprarealistd pe linia lui Jarry, al carei erou
absolut este Victor, un copil de noud ani,
devine, in montarea regizorului francez, o
lectura plina de contraste, de o simbolistica
profunda, care ilustreazd resorturile
subconstientului, zonele ascunse, decadenta
si maretia varstei copilariei, si care demasca
un anume prototip familial. Familia
burgheza pare a fi, initial, desprinsd din
teatrul lui Feydeau: ipocrizie, infidelitati la
tot pasul, conveniente sociale, ostentatie,
adulter, minciuna si ipocrizie, ascunse sub
stratul gros si fals al mondenitatilor. Dar,
in textul lui Vitrac, burlescul este repede
inlocuit de violenta unui ras furios, de un
ras al revoltei, al rebeliunii. Osciland intre
registrul comic si cel tragic, textul lui Vitrac
este si o provocare lansata scenei, pe care
Demarcy-Mota o acceptd intr-un mod
ambivalent.
Eroul piesei, Victor, isi serbeaza aniversarea
celor noua ani, moment care declanseaza
o metamorfoza teribild. Copilul, un model
de cumintenie pana atunci, devine un

wcopil teribil”, in filiatiunea lui Cocteau.

F

Victor devine regizorul unei drame ai
carei protagonisti sunt incarnati de catre
invitatii la petrecere: Copilul teribil, Tatal
nedemn, Mama cea buna, Femeia adultera,
Incornoratul, Batranul Bazaine (referinta
la maresalul francez ldrgeste derizoriul
si inspre armatd). Aceastd reconstituire
scenicd 1i da ocazia pentru a releva
infidelitatile tatalui sau, pentru a deconspira
adevarul cu multa insolenta si cu o anume
placere sadica. Astfel, cu multa finete, lasa
sd transpara cruzimea piesei, concept pe
care Vitrac il mania cu mult entuziasm,
inscriindu-se intr-o descendenta electiva
a lui Artaud insusi, care a montat piesa in
1928 (durerea fizica pe care ne-o poate da
vederea talpilor goale care calca pe cioburile
unei vaze de Sévres, sufocarea provocata de
inec care dureaza suficient de mult, incat
spectatorul sa inceapd sda se ingrijoreze).
Toate aceste exemple sunt concentrate in
prima scend, magnifica, si prin talentul
celor doi actori care ii interpreteazd pe
copiii, Victor si Esther. Actorii adulti care-i
interpreteaza pe cei doi copii, fara a incerca
nicio clipa sa parodieze varsta personajelor
incarnate, relevata si prin costumsiatitudine
(cdmasa alba si pantaloni trei sferturi), sunt

Iy AQUA

CARPATICA

EISTUL

PURITATII

extraordinar de veridici in ipostazele care
demistificd inocenta copilariei, devenind
niste adevarati tirani, lucizi si cinici.

Victor este un copil instabil, care apartine
perioadei schimbarilor si care deconspira
certitudinile familie burgheze din anii ‘30,
un provocator. Replicile acestui personaj,
care se detaseazd total de prototipul
copilului angelic, cuminte si de familie
bund, contin o imagisticd puternica, sunt
fragmentate, merg spre un teren minat
care aminteste de absurdul lui Ionesco.
Replicile celorlalti se finscriu in zona
falsului, a stereotipiilor de limbaj. Victor
are toate atributele adolescentului crud,
pe linia Teoremei lui Pasolini, sau ale acelor
kids rebeli ai lui Larry Clark. Victor are si
carura unui erou shakespearian, pe linia lui
Hamlet, dar care incarneaza cu o placere
aproape sadica toate infantilismele proprii
varstei: distruge obiecte, ucide, are accese
de grosolanie, da mastile jos (personajele
poarta masti pe cap), dand relief resorturilor
ascunse ale sexualitatii, ale fantasmelor
generate de obedienta in fata regulilor,
ale  exhibitionismului,  voyeurismului,
nevrozelor, masochismului, despre care
pare sa stie deja totul.

™




Partenera lui de joaca, Esther, il secondeaza
magistral si este, pe rand, papusa de carpe,
virago, Ofelia. Intre cei doi se instaureazi un
frisonde anarhie senzualasi dureroasa. Forta
acestui cuplu este dezamorsata de sosirea
parintilor. Universul adultilor este plin de
personaje burlesti, eroice, infricosatoare.
Victor manuieste, dupa bunul lui plac, sforile
acestor marionete monstruoase, bal frenetic
si mortuar. Aprinde facliile, lanseaza
petardele, isi distrugejucdria, universul pana
la disolutia propriei persoane

Scenograful Yves Collet a creat pentru
aceasta reprezentatie un spatiu postmodern
impresionant, de tip instalatie, un cub de
sticla alb, transparent, cu pereti mobili.
Spatiul scenic este completat printr-unbazin

cu apd acoperit cu frunze moarte. Deasupra
spatiului de joc pluteste amenintarea unei
radacini vegetale inversate, un copac
suspendat, dezradacinat din pamantul fertil-
simbol al ideii de genealogie, de familie si
care anunta dezastrul, aneantizarea din
final. Umbre uriase de contureaza pe peretii
sceneisiconferaun plus de mister atmosferei
angoasante. Luminile onirice creeaza o
atmosferd fantastica, atemporald. Dincolo
de perfectiunea vizuala a dispozitivului
scenic, au existat si anumite constrangeri
fizice, acustice, generate de elementele
scenografice, dar care au contribuit la
senzatia de disconfort al personajelor,
devenind astfel, un plus al montarii.

un mix de

Reprezentatia genereaza
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© Jean Louis Fernandez

suprarealism si tragedie greaca care

dinamiteaza din interior familia. Acest
drum al destructiei familiale este pavat
cu adevaruri de necontestat: ipocrizia,
minciuna, falsul sunt tot atatea forme ale
superficialitatii, ale lipsei de substanta a
acestei forme vide care explodeaza, in cele
din urma, asemenea vasului spart de Victor
la inceputul reprezentatiei sau a corpului
sdu, la finalul acestei. Violenta parentala si
putregaiul constiintelor aparin plina lumina,
atunci cand aparenta farsei ne permite sa le
trecem cu vederea sau sa ne prefacem ca nu
le vedem deloc!
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Povestea printesei deocheate

Diana Nechit

ovestea printesei deocheate malaxeaza

in substanta ei spectaculard imagini

si simboluri noi, inedite, dar si altele
mai vechi, deja recurente in estetica lui
Purcérete. Spectacolul este in integralitatea
lui un exercitiu de intertextualitate ludica in
care aluziile vizuale si auditive din Kill Bill se
intersecteaza cu scene desprinse din istoria
filmelor cu si despre samurai, iar tehnicile
desprinse din cinematografie, cam ar fi stop-
cadrul si miscarea in ralanti pun in valoare
o rochie care merge singura. Pe canavaua
unei formule teatrale fixe, constrictive
chiar, teatrul kabuki, regizorul decupeazd o
poveste ce coaguleazd epic, conferd suport si
pretext succesiunii de cadre vizuale, la limita
dintre grotesc si monumental.
Stilizarea modernd se simte atat la nivelul
prelucrarii unor elemente din estetica
si tehnica kabuki intr-o viziune ludica,
detabuizantd, imbogatita cu elemente
preluate din estetica occidentald, cat si la
nivelul unui figurativ si al unei cinetici ce

fcoca o 0 @ nir @

genereaza serii de imagini animate, comice
prin ipostazieri situationale si prin artificii
ce tin de machiaj, tehnica travestiului,
de caricatural precum si de o reinvestire
imagisticd luxuriantd a corporalitatii
protagonistilor, dar si a expresivelor tablouri
de grup. Deasemenea, prezenta unui narator
de tip brechtian, care nu numai povesteste,
dar si expliciteazd sau comenteazd pe
alocuri, se incadreazd tot in estetica teatrului
occidental. Materia textuala care coaguleaza
armonios tot acest conglomerat vizual si
sonor este oferita de o serie de intamplari
preluate din libretul din secol XIX al lui
Tsururya Nanboku al IV-lea, autor cunoscut
pentru apetenta lui pentru macabru, pentru
scene si personaje fantastice, supranaturale
si grotesti. Spectatorul avizat recunoaste o
mare parte din conventiile teatrului kabuki,
noh si bunraku: spatialitatea deschisa si
perspectiva  panoramica, interpretarea
rolurilor feminine de catre actori barbati

si a celor masculine de catre actrite,

dizolvarea centrului scenic si a introducerii
elementului ,,drum” ca substitut al podului
de flori stilizarea decorurilor, predilectia
pentru exces si kitsch.

Naratiunea de tip secvential, fragmentar,
recreeazd traseul acestui personaj, traseu
intersectat de o retea de actiuni secundare
organizate in planuri textuale diferite. Toate
elementele teatralitatii, toate elementele de
suport prezente in scend vin sa interfereze
cu suita evenimentialda ce o are in centru
pe Sakura. Prima naratiune, prezentata in
scena-prolog, traseaza cateva cadre din
povestea de iubire a calugarului Seigen si
a preaiubitului sau discipol, Shiragiku. Cei
doi protagonisti pun la cale o sinucidere
ritualicd, dar aceasta nu este dusa pana
la capat, iar calugarul supravietuieste. A
doua naratiune se situeaza intr-un timp
viitor, dupa saptesprezece ani de la aceasta
intamplare. Apare sufletul recuperat al
discipolului, reincarnat in ipostaza printesei
Sakura, fiica lui Yoshida, in interpretarea



aceluiasi actor care reda iluzia feminitatii
intr-un mod care prezerva si conventia,
erotismul si confuzia voita.

Spectatorii veniti sa asiste la reprezentatia
lui Silviu Purcarete intra in atmosfera inca
de la accesul in spatiul teatral, conceput
special pentru exigentele unui asemenea
tip de teatralitate. Functional, dar si
decorativ, stilizat si tehnologizat, spatiul
scenic, dar si cel public se muleazd perfect
pe sincretismul spectacular, pe pendulari
intre traditie si modernitate, axe pe care
se sprijind tot esafodajul reprezentatiei.
Alianta creativa dintre Silviu Purcarete si
Dragos Buhagiar se resimte in structura
monumentald a intregului, dar si in
detalii. Predilectia pentru monumental,
pentru un ceremonial flamboiant, care
reaminteste pe alocuri de serbarile galante
ale clasicismului-baroc francez de sec. XVII,
alterneaza cu stilizari si constructii aeriene,
fluide, aproape acvatice, cu volumetrii
cinetice ce dubleazd, completeazd sau
contrapuncteaza pretextul textual, prin
ingrosare si deformare comica. Cadrele de
interior sunt continuate in planul indepartat
al scenei prin niste apendice scenografice
suprarealiste, ce recreeazd un univers
marin, acvatic fluid, aproape transparent,
sustinand corporalitatea personajelor din
prim-planul  scenic. Platforma rotativa
mixeaza corul florilor de cires, alcatuit din
personajele feminine si grupul bérbatilor,
in costume negre si cu bastoane, tablouri
care conjugd un simulacru oriental cu o falsa
distinctie occidentala. Costumul este un
element major al constructului scenografic.
Din nou, acelasi sincretism formal ce
imbina elementele stilizate ale chimonoului
traditional la care se adauga costumul de
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ceremonie ale samuraiului, specific teatrului
kabuki, dar care prin anumite stilizari ar
putea foarte bine fi perceput si dintr-o zona
a unei stilizdri baroce, tipice maestrului
de ceremonii din serbarile galante.
Spatiul scenic este populat cu personaje
suprarealiste prinse intr-o cineticd celulara
si care se divid si se recompun la infinit.
Printesa Sakura, de exemplu, este ipostaziata
printr-o senzualitate echivoca, vulnerabild
si candida, de o frumusete stranie. Atat
recuzita si registrul parodic devin din ce in
ce mai evidente, printesa imitd plutirea din
teatrul noh, iar rochiile cu motive florale
sunt din musama sau din folii de staniol.

Un alt element expresiv este folosirea
travestiului, atat la nivelul protagonistilor,
cat sila celal personajelor grup. Ofelia Popii,
actrita principala, orchestreazd magnific
maimulte partiturimasculine, atat de diferite
ca si registru. In ipostaza preotului Seigen,
care poartd pecetea tragicd a unei vieti de
vinovitie si a carei remuscare i se citeste in
priviri, este cand trista, cand amara, reusind
sa coaguleze intreaga drama existentiala a
acestui personaj. Conventia travestiului este,
totusi, dereglata prin folosirea pe scena a
numelor reale ale actorilor, element cu efect
comic si care scurtcircuiteaza cursivitatea
discursului verbal si situational. Apogeul
sincretismului formal si estetic este atins
la finalul spectacolului care populeaza
spatiul de joc cu o parada carnavalesca,
hipnotica ce reface atmosfera unor scene
din melodramele operei orientale cu toate
exagerdrile si stridentele coloristice si
de machiaj. Prezenta meselor de machiaj
la vedere pe scena, precum si imprecizia
voitd a firului narativ pe alocuri, servesc
la crearea unui efect de teatru in teatru,

dar si unei pliceri enorme de a se juca
cu conventiile teatrului kabuki. De Ila
referintele ironice, dar mereu atasante,
la filmele cu samurai, la scene care aduc
aminte de comicitatea desenelor animate, la
care se alatura conventia actorilor europeni
care se machiaza, pentru a intra in scend in
roluri de kabuki, totul converge spre crearea
unui spectacol care pune sub o prisma
deformatoare, dar tandra, conventiile
spectacolului de kabuki.

Grupurile pluricelulare de personaje ofera
un acompaniament sincronic, dar si unul
tranzitoriu, coagulant, care reconstituie
unitatea fragmentelor de discurs narat din
poveste, precum si a discursului ilustrat
scenic. Grupul are interventii de tip coral
si asigurd cursivitatea intregului. Muzica
(semnatd de Vasile Sirli) este un alt element
de sustinere si creeaza un decor sonor
cand comic, caricatural, cand dramatic,
expresiv. Instrumente de suflat, stilizari ale
instrumentelor traditionale sunt manuite
expresiv de grupul din dreapta spatiului
de joc si conferd contrapunctul necesar
evolutiei evenimentiale. Nu se poate delimita
estetica lui Purcdrete de valentele stilistice
alesocului, mai ales vizual, cu elemente ce tin
de monumentalitate, dar mai ales de grotesc,
de un suprarealism supradimensionat. Toate
aceste elemente, insd, conferd o plastica
ce violenteaza retina spectatorului, prin
neputinta includerii ei intr-un singur cerc
al privirii. Principiile simultaneitatii si ale
polifoniei sunt si de data aceasta liniile de
fortd ale perceptiei spectaculare.




Aplauze

Antigona vs.

Diana Nechit

roiectandu-si  reprezentatiile in
spatiul auster al unui refractar din
secolul al XIlI-lea, o fosta manastire
din Orasul vechi al Wroclawului, Song of the
Goat Theatre (Teatr Piesn Kozla), co-fondat
in 1996 de catre Grzegorz Bral si Anna
Zubrzycka, a produs o serie de ,adaptari
muzicale” a partiturilor majore ale culturii
universale, inclusiv. a miturilor antice
(Chronicles: A Lamentation, 2001; Lacrimosa,
2005), Shakespeare (Macbeth, 2008; Songs
of Lear, 2012), dar si Cehov (Portret of the
Cherry Orchard, 2013). De asemenea, au
produs spectacole de tip concert, inclusiv
Return to the voice (2014), care se bazeaza
pe muzica traditionald scotiana. Compania
este adepta tendintei sonice din teatrul
de avangardd, care vizeazd sd conteste
intelegerea traditionala a teatrului, care este
initial derivata din conceptul de theatron,
indreptandu-se spre o intelegere noua,
bazata nu pe evolutii vizuale spectaculoase,
ci pe unde sonore care sdrbatoresc polifonia
vocald. Metoda de lucru promovata de
catre companie, dar si de citre scoala de
actorie adiacenta, presupune integrarea
tuturor practicilor actoricesti intr-o unitate
organica comuna.
Pentruanespune povesteamiticaa Antigonei,

inspirata de Sofocle, compania pune in scena
un savant amestec hipnotic de naratiuni,
corale polifonice, coregrafie si muzica
interpretatd la violoncel. Miscarile de dans
contemporan ale dansatorilor, combinate in
diferite forme (solo, duet, grup) de-a lungul
reprezentatiei, sunt tot atatea posibile
interpretari ale tragediei Antigonei, care
devine atemporala, bucati dintr-un puzzle
universal al ideii de sacrificiu, de filiatiune,
fraternitate, doliu, moarte, disparitia
civilizatiilor, eroism si fatalitate. Tragedia
devine, astfel, una comunitara, egalitara,
care sterge contururile pozitiondrilor
divergente in fata acestei eroine tragice
destul de controversate. Anty-Gone: ,,Am fost
anti, dar nu mai sunt”. Predeterminatul anti-
directioneaza receptarea intr-o semantica
a luptei, a corectarii, a reparatiei morale
atasate tuturor ,bolilor” de care a suferit
Umanitatea, dar si a ideii de indoiala, de
rezistentd in fata impulsurilor contradictorii
care au scindat individul, atat la nivelul
celular, al fiintei, dar si la cel pluricelular,
al societatii. Figura Antigonei, multiplicata
prin aceste figuri dinamice, coregrafice, ale
contestarii, devine un simbol al pluralitatii
identificarii cu modelul tragic. Aceeasi
polifonie se resimte si la nivelul constructiei

© Krzysztof Bielinski

coregrafice, miscarea initiala si initiata de
catre un dansator fiind reluata, multiplicata,
disecata de catre ceilalti.

Muzica, textul, dinamica dansatorilor
sunt elemente care au generat coregrafia
acestei reprezentatii, care depaseste
zona unui spectacol de dans, devenind
un exemplu de sinergie intre muzica si
dans. Calitatile vocale ale muzicienilor
le completeaza pe cele ale dansatorilor
fiind
preponderent ornamentald, derivata din

si invers, miscarea dansatorilor
necesitatile registrului muzical. Dispozitivul
scenic prezinta un dublu aliniament: corul
in spate si dansatorii, in fata. Corul este
distribuit, la randul sau, in doua parti (la
stanga, femeile si la dreapta, barbatii), intr-
un semicerc al carui punct de tensiune este
ilustrat de intromisiunea instrumentistului
si a violoncelului. Cantaretii sunt dispusi
pe niste cuburi negre, invesmantati in
robe negre, ce amintesc de ideea de doliu
si de ceremonial. Podeaua alba devine un
ecran pe care performeazd dansatorii, dar
si un dispozitiv de captare a unor proiectii
sugestive. Cromatica ramane in registrul
alb-negru, confera

care sobrietatea si

dramatismul necesar reprezentatiei.
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Cainele fara pene

Poem coregratic al conditiel

compozitie

coregrafica ce se

deruleaza in mod simultan pe doua

planuri, o structura ce evolueaza
ca si conjugare intre dansul derulat in
perimetrul scenic si proiectii, reprezinta
primul impact de imagine creat de Deborah
Colker si spectacolul Cdinele fara pene.
Coregrafia este construita ca o metafora
a conditiei umane, o formula cu valente
suprarealiste, in care imaginea proiectata
(Claudio Assis) expune, pe rand, peisaje
aride, desertice, dominate de praf si noroi, in
care apar cu ultimele eforturi ale mentinerii
vietii, siluete umane ca forme contorsionate,
ca linii subtiri absorbite si topite in lutul
peisajului.
Poemul lui Jodo Cabral, Cao Sem Plumas
(Cdinele fara pene) din 1950 este suportul
temelor pe baza carora se dezvolta
coregrafia, ofera o imagine a Braziliei unde
saracia, disperarea decurg in mod paralel
cu asprimea naturii, cu seceta si pamantul
Colker

textura poetica a discursului coregrafic,

ars. Deborah impune aceeasi
a formei umane intr-o continua stare de
deconstructie si reconstructie, urmarind
in acest parcurs valoarea cuvantului si
acestuia In

transformarea compozitie

corporala individuala si de grup. Dansul este

investit cu o esentiala dimensiune ritualica,
cu rafinate violenfe expresive, impletiri de
membre, alunecari de la forme antropomorfe
catre trimiteri zoomorfe si figuri compozite
create din constructii umane. Figurile
sunt primitive, animalizate de conditiile
aspre ale naturii, sunt prinse intr-o lupta a
supravietuirii, aflate intr-o continua stare
de suferinta si lipsa de speranta. In acest
anturaj, imaginea corpurilor este fluidizata
prin prezenta lutului, prin efectul simbolic
si universal al acestuia, dar totodata ancorat
in realitatea marginala a Braziliei. Imaginile
sunt pertinente diverselor interpretari, in
care este subliniatd implicarea distructiva
a oamenilor in natura, efectele toxice ale
industriei, eliminarea vegetatiei, actiuni cu
consecinte totodata autodistructive.

Spectacolul creat de coregrafa Deborah
Colker concentreaza o gama larga de
resurse de imagine, de sunet, dar, mai
presus de toate, de expresivitati datorate
fizionomiei corpului performerului, prin
care aceasta creeaza serii de compozitii
sugestive, miscari de animale sau elemente
corporale ce trimit la fragilitatea flexibila
si vulnerabila a plantei, prinsa in valtoarea
naturii.  Discursul

fortelor coregrafic

evolueaza in formule alerte, stabilind mereu

noi coduri si imagini simbol, sugerand o
metafora a viului, care uneste toate aceste
intr-o  unitate

componente organica.

Corpul si intreaga compozitie umana
reactioneaza la fiecare impuls sonor, ritmic
sau melodic, sunt investite cu sensibilitate
care se transforma in formule si coduri
autentice expresive, construiesc in acest
mod legaturile de substanta intre oameni,
animale si plante, toate acestea luptand cu
lutul si praful. Cu toate acestea, spectacolul
impune un puls vital fluid, antrenat de
forma si expresivitatea stilizata, prin care
este prelucrat la nivel coregrafic, instinctul
supravietuirii, tema dominanta a intregului
discurs spectacular.

In spectacolul companiei braziliene este
subliniata atat prioritatea compozitiei
coregrafice, cat si imaginea in relatie
cu componenta umana. Densitatea
simbolurilor si a detaliilor prezentate pe
parcursul spectacolului obliga un mod de
a privi aceste imagini, ce sunt investite cu
valoarea unui veritabil manifest impotriva

degradarii naturale si, totodatd, umane.
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Conditia lumii artei.

Tendinte majore privind modul

In care meg
virtual mod

spectacolul

ul

Ana-Maria Dragomir

herme Forum a adus laolalta viziuni

arhitecturale si teatrale ale unor

invitati cu experiente profesionale
pe cat de diverse, pe atat de complementare
in contextul interesului comun de a re-
imagina relatia dintre spatiul urban, teatru
si tehnologiile digitale in post-pandemie.
Discutia a fost moderatd si stimulata de
catre Tateo Nakajima, membru Arup, o retea
de experti globala uriasd, inter- si trans-
disciplinara, care are ca piatra de temelie
curajuldeagandiimaginativ noisolutiiintr-o
lume care se afla in continua schimbare.
Fiecare dintre invitati a impartasit exemple
si viziuni din perspectiva unui palmares
de experiente profesionale de dimensiuni
Plecand de la
manifestul-premisa al autoarei Naomi Klein

literal monumentale.
,this changes everything..” (,asta schimba
totul..”), Nakajima inrdmeaza forumul in
jurul mai multor provocari. Astfel, este
momentul sd examindm ce functioneaza
bine si ce nu, in arhitectura si infrastructura,
sd intrebam toate intrebarile legate de ce
avem nevoie de cladiri, sa evaluam si sa
valorificam impactul tehnologiilor in arte
siin societate, s exploram relatia cu mediul
prin prisma sustenabilitatii si a rezilientei,
adresand, in acelasi timp, problemele create
de diferitele inegalitati si sa scuturam
inertia sistemicd. Nakajima argumenteaza
ca, pentru a avea un impact, trebuie sa
regandim sistemele, insd cd in aceste
demersuri traditia este, de obicei, ultimul

spectacol nefericit. De aceea, trebuie sa
reinventam intr-un mod fericit.

Invitatii din aceastd intalnire a forumului
au fost Anthony Sargent, pana de curand
director al festivalului canadian de arte
Neil Hubbard,
partener al Heatherwick Studio, un grup

performative Luminato;

de arhitecti care construiesc si transforma
spatii prin a studia teatralitatea cladirilor si
potentialul lor holistic experiential; Alison
Friedman, directoare artistica in cadrul
West Kowloon Cultural District Authority
din Hong Kong, un proiect in constructie al
unui hub cultural international; Fahrudin
Salihbegovic,
Studio for Electronic Theatre care cauta

regizor  co-fondator  al
sd aducd spectacolul in lumea digitala
prin intermediul teatrului cibernetic; si
Takashi Kudo, membru al teamLab, un
colectiv creativ de animatori, arhitecti,
matematicieni si programatori, care cauta
sd dizolve granitele fizice prin artd si
tehnologie.

Punctele de vedere ale invitatilor nu ar putea
fi incadrate intr-un spectru liniar, deoarece
niciunul dintre ele nu pot fi considerate
in vreun fel conservatoare. De exemplu,
Sargent a adus in discutie felul in care
ubicuitatea ecranelor in cotidian (si efectul
pe care aceasta il produce asupra perceptiei
umane) poate fi folositd ca punct de pornire
in proiectarea scenografiei spectacolelor.
O astfel de strategie ar raspunde tesaturii
pluraliste a lumii actuale. Pe de alta parte,

iul construit fizic si
eleaza lumea artelor

perspectiva lui Hubbard a vizat proiectarea
de
identitate, ca metafora pentru ceea ce

arhitecturald in jurul conceptului
semnifica spatiul pentru utilizatorii sai, in
acelasi timp in care ar permite o reconectare
cu natura si posibilitatea diversa a utilizarii
sale. Cateva exemple ar {i Learning Hub din
cadrul Nanyang Technological University
din Singapore, care cautd sd incurajeze,
reflecte si sd inspire spiritul de colaborare si
conexiune in spatiul educational, sau Vessel,
un spatiu urban in Manhattan, New York,
care cauta sa confere fond felului in care
cetdtenii se relationeazd cu imprejurimile,
prin a facilita descoperirea orasului prin
noi perspective. Nascut in Iugoslavia,
Salihbegovic a cautat sd indexeze experienta
umana prin suprapunerea naratiunii vizuale
celei dramatice, pornind de la experienta
traumatica, precum pierderea sensului
identitatii in urma disparitiei propriei
tari. Mergand mai departe, Salihbegovic a
dezvoltat teatrul cibernetic din convingerea
ca spatiul digital ofera instrumente noi care
ar trebui explorate in paralel cu posibilitatile
spatiului fizic. Astfel, teatrul cibernetic
testeazd potentialul noilor tehnologii prin
augmentarea spectacolelor cu proiectii
video codate in tesatura reprezentatiei, in
timp real de catre programatori. Interventia
lui Kudo a adaugat o dimensiune inedita
discutiei. Colectivul creativ teamLab a
deschis in iunie 2018 ,Borderless”, primul

muzeu de arta exclusiv digitala. Viziunea
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initiald a fost de a conecta prezenta umana
cu arta intr-un mod organic, in asa fel incat
vizitatorii s-ar percepe ca fiind parte din
lucrérile proiectate. In ,Borderless” totul
este digital, arta este reprezentatd ca forma
care nu poate fi controlata, lucrarile de arta
comunica intre ele, vizitatorii de obicei se
ratdcesc, numai pentru a regasi drumul spre
iesire prin a se orienta dupa ce li intereseaza,
iar prinaceasta cautare se conecteaza cuarta
dinlauntrullor. Experienta,Borderless” prin
urmare ar putea fi imaginata ca fiind una
profund fenomenologica, unde sinele este
perceput ca arta. Prin dizolvarea perceptiei
granitelor concrete, precum distanta, de
exemplu, dintre arta si privitor, arta si corp,
arta devine o experienta profund senzoriala.
Astfel, Kudo lanseaza o provocare prin a
intreba cum s-ar putea traduce o astfel de
experienta in spatiul urban? Cum ar fi sa
ne conectam cu arta in timp ce ne miscam
prin oras? Cum ne-am putea imagina spatiul
construit ca o interfata care ne-ar permite
conectarea cu orasul? Ce s-ar intampla daca
nu ar exista limite intre arta si public?

S-ar putea argumenta ca interventia lui Kudo
a sunat ca o manifestare a reflectiei Louisei
Herron asupra dependentei mostenirii
noastre de curajul de a exprima viziuni
diferite despre cum ar trebui sa arate un
oras. La intrebarea lui Nakajima daca teatrul
viitoruluieste dependentdespatiul construit,
raspunsurile invitatilor au luat o forma care
a impletit dezbaterea cu cautarea de solutii,
precipitandu-se intr-un efort colaborativ,

OR A CHANGING WORLD

pentru a imagina aceasta relatie organica cu
arta, in manifestarile sale diferite, in cadrul
spatiului construit. Friedman a sugerat
ca ar fi important, mai degraba, sa ne re-
imagindm organizarea spatiului. Pe de alta
parte, Sargent a argumentat cd, intr-adevar,
tehnologia ne permite printre cele mai
extraordinare experiente. Exemplul ilustrat
a fost cel al comunitatii construite in jurul
festivalului Luminato, prin dialog direct
cu publicul, in timpul difuzarilor online a
diferitelor proiecte artistice. Insa, a intrebat
Sargent, va inlocui mediul virtual radioul sau
cinematograful? Cum vor convietui aceste
medii? Salihbegovic a ridicat problema
lipsei de flexibilitate a cladirilor vechi,
intreband cum ar putea fi reconfigurat
spatiul in functie de public. In contextul
tehnologiei curente, Salihbegovic considera
cd e ca si cum abia bajbaim potentialul
spatiului teatral. Mai degraba, am putea
explora flexibilitatea spatiului de productie,
deoarece deschide mai mult loc creativitatii.
Hubbard a argumentat, in schimb, cd, desi
flexibilitatea este importanta, exista riscul ca
prea multa flexibilitate sa duca la pierderea
identitatii unui loc. insa, de asemeni, este
o provocare interesanta sa transformi un
spatiu cunoscut in ceva neasteptat. Kudo a
adaugat ca spatiul digital este, prin definitie,
unul imaginar, unde posibilitatile sunt
infinite, si prin care dimensiunea vizuala
si accesul la informatie, ne expandeaza
limitele imaginatiei. In acelasi timp, intr-
un efort sincer de a diminua orice posibila

anxietate legata de coabitarea mediilor,

Kudo argumenteaza ca melodia sa preferata
este Radio Ga Ga, adresand astfel demersul
reinventarii intr-un mod fericit pentru
traditie, prin reafirmarea pluralismului.

In concluzie, nu ar fi dificil de imaginat
aceasta intalnire Therme Forum ca punct de
pornire a conversatiilor despre comunitate
si artd in diferite spatii universitare si
pre-universitare. intr—adevér, nu este
neobisnuit sa intalnim pe retelele sociale
continut sponsorizat care promoveaza
aplicatii mobile ce permit transformarea
radicala a spatiului construit surprins in
fotografii, in unul augmentat cu elemente
fantastice. Mai mult, deja pentru cateva
generatii, experienta digitala a antrenat
un obicei de a rezolva probleme complexe
si a flexa muschii creativitatii. De exemplu,
imaginatia multor tineri este deja colorata
de lumile suprarealiste din platforma-joc
Minecraft, care se intind la infinit pe masura
ce sunt explorate, si pe care le viziteaza sau
le construiesc uneori impreuna cu prietenii,
alteori chiar in cadrul salilor de curs, inca
din primii ani de scoald. Ar fi interesant
de imaginat o lume, unde re-intalnirea cu
spatiul construit, in context post-pandemic,
este, de asemenea, colorata de prezenta
artei, in pluri-manifestarea sa, ca interfata
pentru o conexiune mai profunda cu orasul,
comunitatea, celalalt si, bineinteles, cu

sinele.
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Asteptandu-l pe Rambuku

Andrei C. Serban

n text teatral poetic-experimental

care mizeazd, mai degraba, pe

calitatile sale stilistice i mai putin
pe definirea precisa a unui conflict poate fi
privit, in fata deciziei de a fi montat pentru
scena, din doud perspective divergente.
Pe de o parte, un astfel de text tinde sa
starneascd o atitudine de mefientd, din
moment ce materia sa poeticd de una
singurd, nesustinutd de un cadru actantial
mai precis, riscd sd pard, in concretizarea sa
scenicd, poate prea elitista, prea ermetica,
prea de nisa pentru a atinge si sensibilitatea
celor neinitiati. Totusi, pe de altd parte,
anumiti regizori vad in astfel de ocazii o
modalitate ofertanta de a explora spatii,
imagini compensatorii, vazind in aceste
structuri literare prilejul unei libertati totale
care, desi nu dau o cheie de lectura textului-
sursa, impresioneaza prin convingerea,
aproape misticd, cu care adancesc acest
ermetism. Bineinteles, o libertate totala nu
duce mereu inspre o retetd de succes; pana
si automatismul suprarealistilor obisnuia sa
treacd printr-un filtru, inainte de a sfarsi pe
hértie sau pe panza. Prin urmare, astfel de
texte experimentale par sd se potriveasca
de minune acelor creatori de scend care stiu
intotdeauna sa gaseasca masura in delirurile
lor onirice.
Mihai Maniutiu este un astfel de regizor
versatil si indrdznet care, dincolo de
pasiunea sa pentru textele canonice ale
literaturii universale, pe care reuseste sa le
vivifice printr-o interfatd vizual-muzicala
excelentd, nu ezita sa se apropie si de o
zond mai experimentald a dramaturgiei
contemporane. Din fericire, un astfel de
pariu s-a dovedit mai mult decat inspirat,
reusind sa obtina in 2018 Premiul UNITER
pentru Cel mai bun spectacol.
Rambuku duce, astfel, mai departe cu
succes cateva din obsesiile structurale ale
lui Mihai Maniutiu, propunand publicului
un construct spectacular de teatru-dans

hipnotic despre criza spirituala a unui cuplu
care, din disperare, se proiecteaza intr-
un paradis fictiv si ingelator. Inspirandu-
se din dramaturgia norvegianului Jon
Fosse, regizorul impinge problematica
unui cuplu incapabil sa-si transgreseze
sau sa dea un sens propriei suferintei prin
intermediul comunicarii intr-un spatiu
difuz, aparent acvatic, in care universul
cotidian este bulversat de intruziunea unei
lumi fantomatice. Premisele scenaristice
sunt pe cat de simple, pe atat de greu de
supus unei receptdri radicale, monocorde.
Pe scurt: Ea i vorbeste Lui, cu certitudinea
disperatd a uneiloane d’Arc, despre viziunea
unei salvari totale de la suferinta cotidiana.
Aceastd salvare este (in) Rambuku. Cine sau
ce este acest Rambuku? - greu de spus, tot la
fel cum este greu de inteles care este, de fapt,
natura conflictului interior al celor doua
personaje ce preiau multe din atributele
personajelor  din  teatrul  absurdului.
Rambuku este prezentat fie ca un loc al
ingerilor, fie ca o fiintd eterica in al carei
trup gazduieste sufletele celor suferinzi. Tot
astfel, Rambuku poate fio stare extaticd sau o
retrdire cosmarescd a unei istorii marcate de
carnagii, ca si cum doar contopirea cu marea
suferintd a umanitatii poate dizolva carnea
in spirit pur. In acelasi timp, incapacitatea
de a delimita cu precizie intelesul acestui
concept-laitmotiv, care devine un fel de
mantra in pseudo-dialogul celor doud
personaje, deschide o paleta ampla de
interpretari a spatiului in care se petrece
actiunea. Cuplul central asteaptd sau cauta
asteptand o epifanie in intimitatea spatiului
domestic, in apele inselatoare ale unui vis
sau ale unei viziuni, la usile unui purgatoriu
imaginar ori in paginile unei carti care,
pe parcurs, devine un fel de obiect-simbol
incarcat cu nuante liturgice, amintind de
traditia in care omul dezvolta de-a lungul
vietii cu propria carte de rugaciuni o relatie
aproape organicd, flind, in cele din urma,

ingropati impreuna. El priveste cum Ea isi
spald corpul, cu convingerea unei purificari
totale, pregatindu-se pentru intalnirea
suprema cu acest Rambuku, care, asemenea
lui Godot, prinde viata si capata forma doar
prin procesul asteptarii indurate cu stoicism
de ceilalti. Spre deosebire de Godot, insa,
Rambuku chiar apare pe scena, epifania se
produce.

Mihai Maniutiu orchestreaza doua spatii
complementare ce impart perimetrul scenic
pana in momentul final al coliziunii: pe
de o parte, profanul acestui poetic talking-
without-speaking al cuplului, pe de alta -
universul Rambuku tradus prin ritualuri
coregrafice realizate fie in fragmente
solistice, fie In structuri coral-sincronice.
Coregrafa Andrea Gavriliu, prezenta si ea pe
scenad, in calitate de reprezentant al acestui
spatiu sacru, stilizeaza pe marginea unei
psalmodieri, unei litanii ebraice solemne si
sfasietoare (reimaginate de Mihai Dobre)
gesturi desprinse din cultura mozaica,
pentru a conferi concretetea corporald
acestei muzici a sferelor ce 1i conduce pe
cei doi protagonisti inspre revelatia finala.
O revelatie care, de asemenea, este greu
de tradus ca un act de mantuire sau ca
o proiectie nihilistd asupra universului.
Spectacolul culmineazd cu un tablou
tragic, aproape dantesc - trupurile celor
aflati in cautarea acestui paradis sufera o
ultimd purificare, o ultima ablutiune, isi
leapdda invelisul exterior, hainele de hartie
se topesc de pe scheletul pur al acestor
suflete care sfarsesc intr-o masd amorfa de
corpuri ce amintesc de experienta Shoah-
ului. Spectacolul se incarca de o atmosfera
escatologicd, punctatd de pasteluri reci
de albastru si galben, in timp ce aerul se
impregneazd de solemnitatea mortuara
a unui locas de cult care, chiar daca nu
ofera raspunsuri concrete celor care il
contempla, incarca spectacolul cu o senzatie
coplesitoare.
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Ora spaniola / Copilul sivrajile
Dramaturgia muzicala, de la
grotesc la magic

Alba Stanciu

rezenta diversificatd, din punct
de vedere stilistic, a spectacolului
de operd pe scena Festivalului
International de Teatru de la Sibiu este o
fericitd alegere. Editia XXVII cuprinde
mai multe spectacole apartinand acestui
gen. Montarea celor doua opere intr-un act
create de Maurice Ravel si puse in scena
de regizorul Tompa Géabor reprezintd un
moment aparte, in sensul sublinierii valorii
teatrale a operei, intr-un context dominat de
cel mai inalt nivel al teatrului si dansului.

Ceea ce demonstreaza regizorul prin
viziunea sa asupra celor doud opere, Ora
spaniola si Copilul si vrdgjile este valoarea
dramaturgiei muzicale ca si coordonator al
fiecareicomponente ce creeazateatralitatea.
Textura sonora impresionista, armoniile,
discursul melodic al partiturii genereaza
un univers teatral, determinat de ethos-ul
imaginii artistice a sunetului. Consistenta
cu valente volumetrice a suportului armonic
dominat de disonante si intervale sonore
cvasi-caustice caracteristice compozitorului
francez, mentine in permanenta o atmosfera
stranie, trasaturile unui perimetru destinat
fie evenimentelor nefiresti, dar comice (Ora
spaniola), fie unui univers naiv al fanteziei

puerile (Copilul si vrajile), in care personaje

fantastice populeaza scena. Ambele lucriri
muzicale traduc prin intermediul sistemului
sonor (prin alura facila si usor frivola a
vodevilului) nuantele comice ale situatiilor
scenice, conturate nu doar teatral, dar mai
ales prin nuantele vocii. Aceasta subliniaza
caracterul bouffonesque al personajelor,
continuele farse si jocuri care oscileaza intre
naiv si grotesc, dominate de expansivitatea
discursului melodic, care accentueaza (sau
stimuleaza) fiecare detaliu al relatiilor dintre
personaje sau obiectiv scenic. Dramaturgia
muzicala foloseste sursele sale specifice,
instrumentale, timbrale, dinamice, care
traseaza personalitatea conflictelor tematice
tonale si instrumentale, generand o paleta
larga si totodata bine inchegata a comicului.
Prin filtrul unei teatralititi relaxate a
vodevilului, cum este cazul primei opere,
Ora spaniold, Tompa Gabor exploreaza
cele mai rafinate particularitati muzicale,
punctuatiile accentelor, raportul creat intre
sunet si cuvant sau exclamatie, afectele voit
exagerate comice datorate interventiilor
detasate ale liniei melodice, dar mai ales de
efectele timbrale ale instrumentelor. Muzica
gaseste corespondente in gest, relatii,
obiective, situatii esuate, dar comice si
foarte alerte. Din aceste trasaturi armonice

RT PROIECT

cu esentiale valente textuale decurg scene
amoroase, derulate intr-o dinamica alerta,
jocuri cochete, sustinute de un anturajscenic
cu o imagine stralucitoare, confortabila, de
boudoir.

In acelasi cadru, urmatoarea opera intr-un
act Copilul si vrajile este transferata intr-o
lumedevis, populatade personaje compozite,
colorate, cu forme flamboaiante. Regizorul
utilizeaza intr-un alt registru dramaturgia
muzicala, stralucirea spectacolului
devenind generata de elementele magice, in
care grotescul este transferat spre sublim.
Orchestratia gaseste raspuns in cromatica
spectacolului, imaginea teatrala apare
ca replica la inflexiunile modulatorii cu
consistenta armonica.

Viziunea regizorala a lui Tompa Gabor apare
ca o formuld muzicald de punere in scena.
Aceasta este construita dupa ratiuni ale
compozitiei si, mai ales, ale stilului. Regia
este definita prin prisma raportului dintre
scena si muzicd, in cele mai subtile detalii
ale imaginii si discursului teatral, sustinuta
de cromatica sunetului regasita in coerenta si
dinamismul teatral muzical ce consolideaza

structura compozitiei scenice.
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Ora spaniola & Copilul sivrajile

Ionut Scurtu

ra spaniola & Copilul si vrdjile sunt

singurele doud opere ale celui

mai citat compozitor francez ai
anilor 20, Maurice Ravel, si pot constitui
o introducere foarte relaxatd si accesibila
in lumea operei, deoarece sunt constituite
intr-un singur act (si acela, de nici o ora -
ca punct de referinta, discutabil cea mai
cunoscutd opera din toate timpurile, Nunta
lui Figaro alui Mozart, dureaza peste trei ore)
si au subiecte populare: prima dintre ele e o
comedie, iar a doua se constituie pe un trop
oniric foarte recurent, mai ales in cultura de
divertisment de masa sau destinat familiilor.
Din anumite puncte de vedere, spectacolul
de la Teatrul Maghiar de Stat imparte ceva
cu televiziunea. Ora spaniold ¢ o comedie
despre escapadele sexuale ale unei sotii de
ceasornicar. Ceva din scenografie aminteste
foarte mult de un univers cu reguli Looney
Tunes (seria de desene animate de la Warner
Bros care l-a introdus pe Bugs Bunny in
chintesenta pop). Spatiul ceasornicariei este
inhabitat aproape exclusiv de ceasuri care
ocupd tot felul de functii (chiar un evantai
de multiple ori). Premisa e absolut ridicola
fizic si, in acest sens, invoca aceste legi de
taram de desen animat - ideea ca un singur
om care poate ridica aproape intr-o mana
ceasornice (in care s-au ascuns oameni) e
punctul narativ central, e premisa absoluta
fard de care actiunea nu ar avea loc si
care nu constituie doar un micro-moment
umoristic, pe langa o actiune centrald, iar

asta il face foarte ridicol (in cele mai bune
feluri). Senzatia e emfatizatad de faptul ca
poti vedea obiectele mutate, actiunea se
constituie in niste tropi foarte nepasatori la
ideea de legitimitate fizica. Intr-un fel, chiar
e un episod de desen animat pentru adulti. in
general, lumea culturala e foarte preocupata,
in moduri foarte discutabile, de cele mai
multe ori de respectabilitatea subiectelor
(sexul e de multe ori o tema derizorie,
considerata insuficienta sau saracacioasa,
daca nu chiar vulgara; mai ales in apdrarea
materialului devenit canonic, exista o
tendintd de ,a eleva side ail absolvidela teme
pur sexuale). Avand in vedere cd industria
e oricum extrem de problematicd in acest
teren (si majoritatea produselor culturale,
unele chiar si de calitate ireprosabila, nu se
sfiesc de la a face glume sexuale dintre cele
mai grosolane, absolut gratuite si ca un fel de
aface provocator cu ochiul inspre audienta),
e extrem de multumitor sd vezi un spectacol
atat de confortabil in propria temd, atat de
ludic in ea si, in principiu, atat de nevinovat.
Firul evenimential nu e avangardist in
legdtura cu sexul, ba, dimpotriva, e foarte
relaxat.

Copilul si vrdjile e destul de conventional
si, din nou, usor asociabil cu o multime de
tropi si universuri onirice recurente. Aici
este vorba despre visul unui copil (din clasa
burgheza, cel putin, dupd scenografie si
universul extins integrat: gradina, pisici,
propria canapea in camerd) ca exacerbare

© Bird6 Istvan

a propriilor angoase (in acest caz, cd ar fi un
copil obraznic), visul stand sub intemperia
marginii dintre realitate si fantezie. Chiar si
pentru cei neinteresati de aceasta tipologie
de univers, sunt mici momente de geniu prin
lapidaritatea si elipticitatea lor, desi, in mare
parte, universul e hiper-infantilizat (avem
mate lovite, cesti sparte, libelule fara aripi
sau o scend, din nou, neasteptat de sugestiva
sexual cu un ceainic), exista un moment
foarte inconfortabil al unui fel de cortegiu
de tarani care canta despre oi fantastice
pierdute (greu sia nu aiba o oarecare
rezonanta legatd de traumele istorice ale
secolului trecut). E clar cd structura are un
potential pentru un discurs mai grav, dar,
in acelasi timp, ramane in teritoriu familiar
si, in cele din urma, impéciuitor. Pentru un
public imersat in aceste conventii, Copilul
si vrgjile va fi foarte satisfacdtor pentru
public, chiar daca va avea micar inserate
niste momente ceva mai ambivalente care
vor constitui un fel de scurtad mostra a ce ar
fiputut fi.

Adaptarea lui Tompa tine foarte mult de o
zona a asumdrii interesului in divertisment
si cred ca e timpul ca nu fiecare calatorie
sa fie un prilej de revelatii spirituale
transformatoare. Ora spaniold & Copilul
si vrdjile, cu siguranta, pot fi interpretate
in diverse chei si formule de profunzime,
dar stau foarte bine si in premisele lor
situationale, arhisuficiente si doar in acest
statut.
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u-1intoarce si celalalt obraz

Ainile sunt scutul nostru, dar

arma celuilalt sunt tot mainile.

Dar la fel de bine poate fi si
invers. Spectacolul de stradd Little joy, o
productie belgiana, ne invita sa-i cunoastem
pe cei trei actori-dansatori (Francesca
Imoda, Amadeus Pawlica si Jack Wignall)
in timp ce-si contureaza scena improvizata
in aer liber cu o banda in dungi albe si rosii.
Momentul e chiar amuzant, avand in vedere
gesturile si interactiunea cu cei prezenti,
care devin suport pentru infasurarea
acestei benzi. Odata ajunsi in scend, cei trei
se uita binevoitor unii la altii. Doi dintre ei
se apropie unul de celdlalt si te astepti ca
interactiunea lor sa se transforme intr-un
dans. Teoretic asta e, dar propriu-zis vedem
cum incep sa-si dea palme cu nemiluita. Aici
apare primul efect pe care-l intentioneaza
spectacolul.
Suntem in permanenta expusi la violentd,
incepéand cu desenele animate si terminand
cu buletinele de stiri, nu ni se mai pare
deloc iesit din comun sa vedem cadavre,
rani, batai, impuscaturi, explozii sau alte
gesturi de rautate fata de cei din jur. Ceea
ce nu ne mira deloc intr-un film, bunaoara,
in acest spectacol, mai ales la inceput, ne
bulverseaza. S-ar putea ca acest fapt sa fie
motivat de cunoasterea motivelor; intr-un
material video sau spectacol dramatic stim

exact motivul pentru care se produce actul

de agresiune - aici, insd, acesta lipseste.
Adevarul este ca orice forma de violenta este
intotdeauna nemotivatd. Pentru ca de ea ne
putem lipsi oricand, fara exceptii, daca acest
compromis s-ar realiza de ambele parti.

Un alt gand important pe care ni-l strecoara
acest spectacol de miscare este acela ca
agresarea cuiva nu poate niciodata sa
provoace drept consecinta o fapta buna. Fie
pentru a se apdra, fie pentru a se razbuna,
orice fiinta care este atacata isi pune in
functiune instinctele. Interesant este ca
niciunul dintre actori nu este doar victima
sau doar agresor, fiecare dintre ei trdieste
aceste ipostaze alternandu-le si procedeaza
cu celalalt in exact aceeasi maniera in care
s-a procedat cu el. Aspectul care tempereaza
atmosferadeviolentaeste celludic. Gesturile
actorilor nu sunt propriu-zis periculoase,
miscarea este exageratd intr-o masurd
rezonabild, asa incat spectatorul sa simta
doar un disconfort, fara a fi traumatizat
psihologic de ceea ce vede. De remarcat
este muzica si coloana sonord, care ne duc
inconstient cu gandul la senzatiile pe care
le traim atunci cand vizionam un film mut.
Efectele loviturilor insa nu lipsesc deloc,
acestea suntinterpretate live la o constructie
deosebit de ciudatd cu diverse obiecte de
pseudo-percutie, lovituri de metal, clopot,
capace etc., care contribuie si mai mult la
amuzamentul spectatorilor.

© Verena Leo

Pe parcursul intregului spectacol, nu
inceteaza sa persiste in minte gandul ca
realizarea unui astfel de spectacol inseamna
multd munca, o stransa conexiune intre
actori, ore nesfarsite de repetitii si un
antrenament fizic impresionant. Regia si
coregrafia i apartin lui Joshua Monten,
care a reusit sa exploateze un subiect intr-o
maniera atat de speciala, incat nu doar a
valorificat importante aspecte sociale si
psihologice, dar a stiut s dozeze forta si
energia create in scend si sa puna limitele
necesare, incat sa atraga spectatorii, sa-i
intrige, sa le strecoare un disconfort care sa-i
retind de la violenta sinu sa-i instige la ea.

A urmari un asemenea spectacol nu e deloc
simplu. Ganduri si senzatii contradictorii,
care sunt, in esenta, lupta interioara dintre
instinct si educatie, ne fac sd ajungem la
intrebari importante pe care sa le privim
altfel, in urma participarii la aceasta mica
bucurie. Pana la urma, care e bucuria, de
fapt? Ca n-am fost noi batuti, ca loviturile
erau un joc, ca a fost muzica interesanta,
cd ne-am descarcat de emotiile negative
in verva actiunii sau ca am invins natura
primitiva din noi? Fiecare are dreptul sa
se bucure de orice, dar ce frumos ar fi sa
ne bucuram de faptul ca ne putem simti in
sigurantd in preajma semenilor nostri.
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Printesa de cartier.

Tragedia moderna

a cartierului

Diana Nechit

oncursurile de dramaturgie sunt

poate, in ultima vreme, cea mai

buna si credibild sursa pentru texte
puternice si pulsatile, scrise cu urgenta si
patima pe care ti-o da pulsiunea scrisului.
Tot prin intermediul acestor concursuri
se configureaza si niste noi teritorii
dramaturgice, stilistice, dar si de continut,
care tin de o particularizare a simtirii si
a scrisului. Poate cea mai sincerd forma
de expresie a scrisului este dramaturgia.
Imposibilitatea artificiului stilistic formal,
nevoia credibilitatii si a verosimilitatii,
folosirea unui nivel de limba crud, nealterat
de conventionalism, acuitatea dialogica,
nevoia de emotie transferd scriiturii
dramatice un plus de adevar care lipseste,
in mai micd sau mai mare masurd, din
celelalte genuri. Un dusman de necontestat
al scrisului este confortul, plenitudinea
si siguranta de sine, infatuarea stilistica
si tot ce ingroapd scrisul sub lespedea
formalismului si al conventiilor stilistice de
ultima moda. Aceasta ar putea fi o explicatie
posibila a lipsei de substantd dramatica
a unor texte care vin dintr-un Occident
mult prea infuzat de artificialitate, de
textualism si de pastisare a unor forme deja
consacrate, prea corecte, prea conforme si
prea aseptice. De laborator. Spatiile mici,
zonele de claustrofobie sociala si politica,
zonele liminare interetnice si interculturale,
mixajul si metisajul, asprimea si juvenilul
interumane neformatate,

unor relatii

nepoluate de conventii sociale permit
acestor noi spatii literare, dramaturgice in
speta sa acceseze o scriitura genuina care
tine strans intre chingile ei toata gingasia si
violenta sentimentelor si emotiilor la limita,
toate cele nerostite si inghitite, macinate
si urlate in cele din urma cu patima si cu
adevar.

Conceptia de laborator a Prinfesei de cartier
a aparut in stadiul de idee in 2013, dar

scrierea ei propriu-zisa a fost initiatd in
cadrul ,Laboratorului de Dramaturgie”
organizat in 2016 de Centrul National
de Dramaturgie din Belarus. Piesa a fost
finalizata in februarie 2017, selectatd pe
lista scurtd a Festivalului de Dramaturgie
Tanara Liubimovka-2017. Lansarea la apa a
acestui text a fost urmata de o serie intreaga
de premii pentru dramaturgie, dar, si mai
important, a devenit suportul textual al unor
montari variate si succesive ale unor tineri
regizori, foarte apreciati in spatiul teatral
rus, in cinci teatre din Rusia si culminand
cu montarea de la celebrul Teatru A. S.
Puskin din Moscova, prima montare avand
cinci nominalizari la premiile ,Masca de
aur” 2018. Autorul, Andrei Ivanov este un
nume cunoscut in spatiul literar si revuistic
rus, detinator al unui palmares de premii
impresionant si al unei cariere extrem
de variate din perspectiva formelor si
tipurilor de investire creativa practicate:
scenarist, dramaturg, regizor, jurnalist, a
fost nominalizat, in 2018, la categoria ,Cel
mai bun dramaturg” la Premiile Teatrale
Nationale ale Rusiei ,Masca de aur”.

In spatiul romanesc patrunde, in primul
rand, gratie gustului si simtului textual
si dramaturgic al Ralucai Radulescu, un
adevarat descoperitor de pietre pretioase
din spatiul literar, dramaturgic rusofon,
traducator si passeur al unor texte excelente
catre spatiul dramaturgic, dar si teatral
romanesc.

Printesa de cartier este un text de o
frumusete cruda, nealteratd a emotiilor si
a sentimentelor, ce pare o combinatie intre
West Side Story, PygmalionsiGalateea, Poveste
din Bronx, cu o structura si o constructie
dramaturgica de tip scenariu de film ce ofera
o perspectiva aproape cinematografica a
constructiei evenimentiale. Spatiul urban,
marginal al cartierului, loc al pierzaniei, dar
si al unor flori frumoase, salbatice si crude,

pierderea inocentei sunt doar cateva dintre
temele acestui text de o frumusete amara,
sdlbatica, ale carui cuvinte brute, neslefuite,
pline de emotie, mi-au ramas inca lipite
de corpul meu sensibil. Personaje extrem
de bine conturate, aproape emblematice
pentru imaginarul acestei noi forme de
spatiu modern, la limita dintre urban si no
man’s land, cartierul, o lume violenta, cu
relationari de tipul vanzare-cumpdrare,
mercantile, cu protectori si retele de
influentd, barbati frumosi si naiv, candizi
si labili in fata noilor structuri economice
si de putere, fete frumoase si violente care
isi pierd inocenta si candoarea mult prea
devreme, fiinte abrutizate si alcoolizate,
toate prinse in conflicte si relationari
puternice, implozive si explozive, la limita
dintre iubire si urd, dintre candoare si
violentd extrema. Poate forta terapeutica a
acestui tip de text, puterealui de identificare,
de recunoastere a unor tipare extreme ale
unui cotidian prezent in imaginarul colectiv
al multora dintre noi sa reconcilieze nevoia
de veridicitate, de emotie purd cu o oferta
dramaturgica care s-a dus prea mult inspre
concept, textualism si abstractizare. Emotii
a fleur de peau, necenzurate, prinse intr-un
limbaj veridic si o scriitura de fortd care
nu deranjeazd nicio clipa sensibilitatea
spectatorului, chiar daca selectia lexicala
fidelizeaza matricea textuald a mediului
social si spatial al personajelor.
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