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De peste 2 milenii, teatrul a modelat, prin puterea sa
de oglindire, comunitățile din jur, însă nu a fost
ușor, traversând de-a lungul istoriei perioade de
opresiune puternică. A reușit să dăinuie datorită
adaptabilității sale la nevoile în perpetuă schimbare
ale societății. Sibiul a început să se preocupe de
aceste schimbări în momentul în care teatrul și
cultura au devenit un motor al comunității locale, iar
construirea unui centru de arte și conferințe s-a
adeverit a fi o necesitate. În căutarea unei soluții
optime pentru complexitatea proiectelor ce urmau a
fi găzduite în el, s-au întâmplat o serie de întâlniri ce
vor genera noi strategii privind experiențele artistice
ale viitorului.

A luat naștere Therme Forum – o structură asociată
Festivalului Internațional de Teatru de la Sibiu
formată din reprezentanți ai Therme Group, după
cum sugerează și numele structurii, reprezentanți ai
ARUP și, desigur, reprezentanți ai FITS.
Evenimentele ce au început să se petreacă sub
titulatura Therme Forum aduc în prim plan
arhitecți, designeri, sociologi, manageri culturali de
talie mondială, ingineri preocupați de tehnologiile
inovative ale secolului XXI și reprezentanți ai
administrațiilor locale interesate de evoluția integrată 

a comunităților prin strategii culturale responsabile.
Mai exact, de 5 ani încoace, nume mari ale domeniilor
mai sus menționate, s-au întâlnit în cadrul FITS
pentru a discuta, testa și înțelege cum societatea în
perpetuă schimbare își reflectă nevoile în artă și cum
arta poate întâmpina exigențele noilor generații de
public expuse deja la fenomene artistice globale – via
internet. Până acum, peste 70 de vorbitori din 21 de
țări și-au expus teoriile, experiențele și au prezentat
exemple de bune practici privind relația simbiotică
dintre teatru și arhitectură, precum și importanța
acestei relații în conturarea unei societăți.

Anul acesta, însă, Therme Group a pregătit publicului
sibian o demonstrație palpabilă a teoriilor dezbătute
până acum: este vorba despre pavilionul Altostrata
printat 3D din PLA biodegradabil pe bază de zahăr.
Cu un design avangardist ce reflectă o ultimă etapă în
evoluția sistemelor constructive, pavilionul întrupează
viziunea Mamou-Mani architects și Arup, augmentată
de puterea digitalizării și a instrumentelor de modelare
parametrică. Inovator nu este doar materialul, care,
expus la condițiile naturale de mediu, se descompune
complet în 6-24 de luni, având marea calitate de a
putea fi refolosit cu pierderi nesemnificative prin
topire, ci cu adevărat valoroasă este tehnica de 
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proiectare. Modelarea parametrică permite
computerului să analizeze milioane de variante
posibile ale aceluiași concept, construit pe baza unor
parametri introduși de proiectant. În câteva minute,
softul poate să genereze variante optime ale
construcției, salvând sute de ani de testare și inovare
care altfel ar fi fost necesari. Intrăm, așadar, într-o
nouă eră a arhitecturii și exemplificarea acestor
tehnici evolutive pe structuri spectaculare în cadrul
Festivalului Internațional de Teatru de la Sibiu ne
onorează și ne încântă.

Poate că detaliile tehnice ale acestor realizări sunt
accesibile doar publicului de specialitate, însă
rezultatul poate fi admirat și testat de publicul larg în
fiecare zi a festivalului, în Piața Huet, unde poate fi
analizat brațul robotic pentru imprimare 3D al
cărui model a fost folosit de cei de la Fab.Pub în
realizarea pavilionului.

Therme Group pregătește în zilele ce urmează o
serie de evenimente ce cuprind instalații
multimedia, expoziții de fotografie, AI data
sculptures, precum și dezbateri difuzate online pe
teme de sustenabilitate, intervenție civică,
responsabilizare a sectorului public dar și a celui
privat în domeniul interferențelor dintre
arhitectură și artele vizuale sau artele spectacolului.

Prin urmare dragi cititori, creați și bucurați-vă de
strategiile ample, cu viziune, care au fost gândite
pentru a ne fascina în FITS, știind că un grup de
experți veghează asupra direcției strategice de
dezvoltare a infrastructurii culturale, asupra
inovațiilor posibile în tehnicile de realizare a
design-ului scenic, arhitectural și comunitar și, nu
în ultimul rând, veghează asupra evoluției
formelor de simbioză artistică și tehnologică în
paralel cu evoluția nevoilor societății umane.
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Unul dintre cei mai cunoscuți, mai jucați, mai
traduși, mai iubiți și mai contestați dramaturgi, Neil
LaBute, invitat la FITS cu un spectacol lectură, a stat
de vorbă cu Octavian Saiu despre modul în care
scrie, despre proiectele pe care le are, despre natura
umană, dar și despre greva pe care Writers Guild of
America, din care face parte, a instituit-o împotriva
apariției inteligenței artificiale. Scriitor complex, om
al paradoxurilor și contradicțiilor, constructor rafinat
al unor povești care chestionează societatea actuală,
Neil LaBute s-a lăsat la rândul lui chestionat la
această întâlnire.

Octavian Saiu: Multe s-au schimbat atât în lume,
cât și în teatru de la ultima noastră întâlnire. Multe
s-au schimbat, la fel cum ne-am schimbat și noi.
Încep
această discuție cu o întrebare, poate simplă, naivă
chiar, la care aștept un răspuns direct și onest, ceea
ce întotdeauna este cazul cu tine. Care este părerea
ta despre ce se întâmplă în lume astăzi, cu războiul
care se desfășoară nu departe de noi, cu inteligența
artificială, cu transformările din teatru, cu evoluția
tehnologiei dincolo de orice imaginație?

Neil LaBute: Cei mai mulți oameni cred că războiul
se întâmplă. Cred că libertatea e
primordială. E moneda de schimb. Credem sau 

sperăm că suntem liberi să facem toate acele
lucruri pe care dorim să le facem. Nu sunt atât de
naiv încât să cred că mulți gândesc ca mine.
Încerc să creez ceva care să suscite interesul, asta
este munca mea. Din atâtea sugestii, poate vei
veni să vezi ceea ce am creat eu și, dacă alegi să
vii, voi încerca să-ți ofer o versiune a acelei
povești de dragoste pe care n-ai mai văzut-o
vreodată. Dragostea nu este întotdeauna un lucru
splendid. Poate fi, dar dragostea nu este ceva
jucăuș, poți vedea cât de mult se întinde înainte de
a se rupe. Asta este ceea ce vom face săptămâna
asta. Pot fi văzuți oameni care abia s-au cunoscut,
care se despart, unii, aflați la a doua întâlnire, alții
care își pun mari speranțe în viitor. Sunt diferite
senzații care pot fi aplicate ca să vezi ce se va
întâmpla cu acești oameni. Toți suntem îngrijorați
de viitor, toți ne gândim la ziua de mâine. La
bani. Unele lucruri se schimbă total, altele deloc.
Acum, de exemplu, eu, colegii și prietenii mei
suntem în grevă. Breasla noastră este în grevă în
America, mă refer la Writers Guild of America,
11.500 de scenariști de film și televiziune, dar și
actorii care nu sunt de acord cu apariția
televiziunii prin streaming și apariția unor noi
tehnologii cum ar fi inteligența artificială. Pe
deasupra, greva oprește producții care au deja
scenariul scris și se trage astfel un semnal de 
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alarmă: nu putem fi înlocuiți de inteligența
artificială. Cineva face o grămadă de bani și nu vrea
să ne mai plătească pe noi. Nu vorbesc despre teatru,
pentru că astăzi teatrul încă respectă textul, într-un
fel în care filmul nu o face. Pot merge la un
spectacol și nimeni nu va schimba un cuvânt fără să
mă întrebe. Dar mi se poate cumpăra scenariul
pentru cinema și apoi s-ar putea să nu-l mai
recunosc. Uneori întreb: ce anume nu ți-a plăcut,
care parte? Titlul? Va fi schimbat, desigur. Dar ei îl
dețin, nu mai este al meu. În cinema și televiziune s-
au schimbat lucrurile foarte tare, în sensul că
scriitorul este cel mai puțin important. Nu sunt de
acord cu asta, mulți oameni nu sunt. Cred că pot
scăpa cu asta, cred că ne pot înlocui cu o mașină. Ca
să facă bani. Problema cu acea lume e că nu se
bazează pe creativitate. Se bazează pe economie. Cât
de repede, sau cât de ieftin putem face ceva. Nu fac
asta pentru actori. Unii merg și filmează scena morții
din prima zi, pentru că atunci motelul a fost mai
ieftin și liber. Asta nu e despre creativitate. Cuvintele
nu mai sunt la modă. Suntem la un pas de a arde
cărțile în America. Nu suntem departe. Cancel
culture este ceva nou, dar e ceva bolnav, apropos de
lucrurile care s-au schimbat. Un „ceva” care
amintește de Inchiziția de odinioară. Sunt optimist,
dar și realist în privința lumii. În același timp,
optimist și realist în privința teatrului și a artei. Nu o
dată am auzit oameni care spuneau că teatrul moare.
De fapt, știți ceva, nu e așa. Nu cred că va muri
vreodată teatrul, tocmai datorită unicității sale.
Conexiunea pe care o avem cu publicul este vie. Nu
e la fel ca la cinema. Cinema-ul poate fi copleșitor,
datorită mărimii ecranului. Mă poate mișca puțin,
dar nu e la fel ca atunci când privești în ochii celui
de pe scenă. Simt mult și în același timp nimic.

Octavian Saiu: Cred că ai punctat un lucru de o
importanță extraordinară pentru toți cei care trăiesc
în această lume, mai ales pentru cei care au sunt
aproape de teatru și pentru cei care cred că teatrul
este un spațiu fundamental al libertății. Se
vehiculează tot mai des ideea de cât de liber poate fi
cineva atunci când vorbește despre ceva, când scrie
despre ceva, când privește ceva, când discută ceva. Și
încă o dată America, tărâmul „libertății absolute”, cu
ghilimelele de rigoare, s-a transformat într-un loc
unde libertatea unuia restricționează libertatea altuia.
Și tot așa, pare că nu se mai termină. Cu nivelul tău  
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de sensibilitate umană, cu dorința ta de a înțelege,
ce anume crezi că împinge lucrurile până la buza
prăpastiei, de ce oameni care ar trebui să fie
înțelegători și raționali plantează sămânța urii? De
aceea cred că au apărut aceste malformații în
politica americană și oamenii reacționează. Nu
mulți oameni au curajul tău de a spune lucrurilor
pe nume cu voce tare.

Neil LaBute: Frica. De cele mai multe ori, frica
este cheia. Sunt atât de multe spații de joc, tu faci
un lucru în felul tău, eu în felul meu, dar s-ar
putea să nu fie loc pentru toată lumea. Sunt tot
felul de povești pe care vreau să le ascult. Încerc să
văd un film sau o piesă de teatru în fiecare zi sau
să citesc o carte. Dar încerc să văd în fiecare
zi un film. Pentru că este mult mai bun decât
orice altceva aș crea eu. Găsesc filme care sunt cu
adevărat bune. Am început cu a fi consumator.
Un cititor, nu un scriitor. Un privitor, nu un
creator. Vreau să fiu distrat în același mod. Merg
acolo ca să văd. Unii merg ca să-i vadă pe alții
eșuând. Nu-mi plac prea tare oamenii de genul
acesta, dar cei mai mulți merg spunând: îți dau
timpul meu, îți dau banii mei, du-mă departe,
transportă-mă, spune-mi o poveste foarte bună.
Acesta este pactul pe care îl fac cu tine în acel
spațiu. Ce poveste merită să fie spusă, aceasta este
întrebarea de acum? Cine o spune? Cine are
dreptul să spună o poveste în afara experienței lui
de viață? Unii oameni scriu despre ceea ce știu
foarte bine. Spun povestea familiei lor, povestea
lor, dar alții nu. Am avut studenți și prieteni care
nu m-au impresionat deloc, ceva nu era bine, dar
era adevărat. Chiar dacă unele lucruri sunt
adevărate nu înseamnă că sunt bune. Sper că e loc
pentru toată lumea. Sigur că e naiv să crezi asta.
Am crescut la o fermă, eram forțat să fac treabă,
dar nu-mi plăcea. Am un frate, eram doi oameni
total diferiți. Acum el deține ferma, iar eu merg
rareori acolo. Nu suntem atât de apropiați. Tineri
fiind, aveam altfel de prieteni. Am crescut
muncind. De la cea dintâi șansă pe care am avut-o
ca să lucrez în teatru m-am confruntat cu
anumite lucruri. De exemplu, universitatea nu
avea suficient spațiu pentru mine ca să pun o
piesă, așa că am început să caut încăperi precum
aceasta. Pot să pun aici un spectacol. Am să scriu o
piesă sau am să mă gândesc la una. Nu-mi place
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foarte tare autoritatea. Nu-mi place să aud
spunându-mi-se „nu”. Bine, ai spus „nu”, dar asta nu
înseamnă că nu voi merge mai departe până spui
„da”. O piesă poate fi pusă oriunde. Nu am un
exemplu mai potrivit decât acest festival. Îmi văd de
treaba mea și mă trezesc față în față cu un cal al
naibii de mare. Îl fixez cu privirea și acel cal îmi
spune o poveste. Fantoma lui Charlie Chaplin, teatru
de stradă, teatru pe o scenă națională, în subsoluri.
Festivalul scoate la suprafață acel spirit. Asta îmi
place și mie. Vreau mai mult de atât. Uneori,
așteptările sunt mai mari. Vin aici și nu sunt
satisfăcut doar cu o lectură, am nevoie de o întreagă
producție. Acum oamenii fac filme cu camera
telefonului lor. Publicul nu a fost niciodată mai
dornic să vizioneze lucruri în felul acesta. Nu mai
merg la cinema. Asta este generația care este dispusă
să urmărească filme pe ecranul telefonului, mai mult
decât la televizorul de acasă. Asta îmi spune că e
timpul pentru noua generație de realizatori de filme.
Nu-ți bate capul cu Hollywood-ul! Du-te și fă ceva
ce-i atrage atenția! Fă asta cu un telefon mobil!
Oamenii se simt îndreptățiți să aibă așteptări la ceea
ce are de oferit o instituție. Ar trebui să fie pregătiți
să facă lucrurile pe barba lor, de unii singuri.
Motivul pentru care am făcut film prima dată a fost
pentru că mă săturasem să aștept să-l facă altcineva.
Eram profesor la universitate, eram obișnuit să fiu în
diferite locuri și să mă întâlnesc cu tot felul de
oameni. Cineva mi-a spus că ar vrea să facă un film
după ceea ce eu scrisesem. Am spus „de ce nu”. Un
an mai târziu încă încercau să facă acel film. După 20
de ani, știu și eu cât timp îți ia să faci un film. La
vremea aceea doar văzusem multe filme. Încă nu
înțelegeam ce înseamnă să faci un film din
punct de vedere financiar, nu dețineam toate datele,
așa că mă tot întrebam ce fac cu scenariul meu de nu
e gata. M-au întrebat apoi dacă le mai acord un an.
Am spus: Glumiți! O să-mi fac singur filmul. Am
avut 25.000 de dolari ca să-l fac. Literalmente
prostia m-a făcut să duc acel film la bun sfârșit, chiar
nu știam cât costă un film. Auzisem de unii oameni
care au făcut filme cu o asemenea sumă. Cred foarte
tare în această expresie, nu știu dacă e specific
americană, dar americanii o iubesc, „întinde-te cât te
țin curelele”. Chiar dacă nimeni nu mai are curele. 

Tatăl meu iubea genul acesta de expresii. Purta
bocanci, așa că putea s-o spună. Ești pe picioarele

tale, o idee specific americană, mergi și fă ceea ce
trebuie să faci. Poate vei omorî câțiva oameni ca
să faci asta, dar vei elibera acest pământ. Sunt prea
puțin însetat de sânge, dar sunt pregătit să-mi
suflec mânecile și să mă apuc de treabă. Pandemia
a fost bună dintr-un singur punct de vedere. A
resetat ceasul pentru mine. După 25 de ani, am
stat și am scris doar pentru mine. Nimeni nu mai
aștepta să termin piesa. Am scris una, dar nimeni
nu venea după ea, nimeni nu aștepta după mine.
Nimeni nu-mi cerea ceea ce am scris. Am avut o
idee și am pus-o pe hârtie. Așa am început și încă
mai fac asta. Nu pentru că cineva cere piese, ci
pentru că am avut o imagine în mintea mea cu
doi oameni care stau la o masă și, dintr-odată,
unul spune ceva și pleacă într-o călătorie. Sunt
fericit că am asta. Eu nu sunt genul care să spună:
„Abia aștept să merg la Cannes”. Asta este cea mai
puțin importantă parte. Este poate important
pentru alții, cărora le poate lansa cariera, dar acele
câteva minute pe covorul roșu sunt prea puțin
importante. Important este să faci ceva care să te
conecteze cu publicul.

Octavian Saiu: Care e următorul pas?

Neil LaBute: Luna viitoare iese un film, Fear the
Night și mi-aș dori să fac un film după Unchiul
Vania, e piesa mea preferată. Am mai regizat-o,
am și adaptat-o pentru un film. Iubesc personajele
din afara piesei, această femeie pe care n-o vedem
niciodată, mama Soniei, prima soție a
profesorului. Dar cine știe ce va urma? Merg
întotdeauna acolo unde e acțiunea.
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Băieții de zinc. Mărturia mamelor

Montarea unui spectacol după romanul Soldații de
zinc de Svetlana Aleksievici – roman document al
mărturiilor celor implicați în războiul sovieto-afgan
(1979-1989) – este un act de asumare și de curaj pe
care Yuri Kordonsky a fost dispus să-l facă. Pe lângă
regia exemplară, o scenografie sobră (Nina
Brumușilă), investită cu o funcționalitate aparte, pun
în valoare un paletar de șapte actrițe cu voci
distincte, perfect decupate în economia
reprezentației (Mariana Mihuț, Dana Dogaru, Ana
Ioana Macaria, Rodica Lazăr, Profira Serafim, Mirela
Gorea, Camelia Maxim).

Yuri Kordonsky optează pentru titlul Băieții de zinc,
titlul care schimbă perspectiva de abordare textuală,
mută accentul pe particularitățile acestor soldați
aduși acasă în sicrie de zinc, pe vârsta lor, iar
poveștile narate scenic refac rechizitoriul mamelor,
al celor care și-au pierdut fiii, aflați la vârste fragede,
în numele unui război absurd și mistificator. Aceștia
erau conduși în urale, cu alai și flori, erau convinși
de către propaganda pro-război că participă la un
exercițiu umanitar, că vor ajuta la reconstrucția
unei țări, iar mistificarea mergea până la o idealizare
a acțiunii personale a acestor „eroi ai construcției
socialiste”, sacrificați în cel mai brutal mod cu
putință. Așa cum o indică și titlul romanului, morții
erau trimiși acasă în sicrie de zinc, închise ermetic, 

pentru ca nimeni să nu vadă oroarea deschisă pe
chipurile lor desfigurate, trupurile lor transformate
în pachete de carne însângerată, pentru a întreține
astfel enorma minciună a misiunii umanitare.

Hermeneutica spectacolului operează selecții și
decupaje în materia romanescă, cu sobrietate,
aproape cu ascetism. Kordonsky găsește
tonalitatea potrivită pentru a nu întina cu nimic
forța confesivă a acestor mărturii, a unei dureri
necosmetizate, organică, recurgând la o montare
austeră, ascetică. Dispozitivul scenic este adaptat
tonalității decupajului romanesc și devine un
spațiu al doliului, al confesiunii, dar și al
întrebărilor, al unui rechizitoriu necesar: o masă
dreptunghiulară, șapte scaune și șapte lămpi cu
lumină caldă, decupând rând pe rând contururile
celor care iau cuvântul, un perete negru în fundal
cu o ușă, recompun acest spațiu funcțional cu
sobrietate și măsură. Scena, astfel construită, este
doar o cutie de rezonanță care amplifică cele șapte
voci feminine, decupând tonuri și accente diferite.
Costumele, desprinse din estetica universală a
doliului, croieli simple, austere, fără nicio intenție
decorativă, devin simple mărci ale unei feminități
surprinse în cea mai tragică ipostază a ei, moartea
fiilor în războaiele absurde ale unei istorii scrise de
către bărbați. 
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Astfel, de la deznădejde la furie, de la consternare la
paroxism, de la rătăcire la evlavie, toate nuanțele
durerii sunt sublimate artistic prin tragedia comună a
mamelor care-și pierd fiii în război, iar perspectiva
narativă, decupajul instrumentat de către regizor,
readuce în prim-plan ipostaza feminină, perspectiva
femeilor asupra războiului, propria lor versiune
asupra acestuia. De la „eroismul” uneori fals, alteori
gratuit al instanțelor războinice, de la „joaca
violentă” a unor bărbați care refuză să crească, istoria
femeilor, a mamelor este una a așteptării zadarnice, a
pierderii, a umilinței și a sacrificiului: violuri, torturi,
jafuri, rușine, frică și moartea celor dragi, toate
aceste stări au fost experimentate de către femei, de-
a lungul secolelor de războaie. Dintre cele șapte
prezențe de pe scenă, doar două sunt individualizate:
Svetlana Aleksievici și o asistentă medicală, restul
sunt doar mame, acele mame fără nume ale istoriei,
care de secole, își plâng durerea și pierderea fiilor.
Cele șapte monoloage rostite pe scenă au ceva din
forța cathartică a tragediei grecești, din măreția
arhetipală a tragedienelor care vin să-și caute fiii
morți pe câmpul de luptă, răzbunătoare, capabilă să
sfâșie și să-și sacrifice propria viață pentru a-și aduce
morții acasă.

Spațiul nu-mi permite o evocare distinctă a
portretelor ipostaziate scenic, dar nu am cum să nu
amintesc câteva tușe care m-au bulversat: jalea
personajului firav și delicat interpretat de către
Profira Serafim, disperarea brutală a unei mame
candide și iubitoare care-și pierde fiul bolnăvicios și
firav, înrolat abuziv, deși nu avea condiția fizică
necesară și care se lovește de toate ororile sistemului
militar, refuzul acestei mame de a accepta evidența
morții fiului, neajutorarea ei în fața unui sistem 

corupt, violența nestăpânită și viscerală a durerii și,
în final, resemnarea duioasă a celei care-și găsește
liniștea lângă mormânt. Sau tragedia
cutremurătoare a mamei care dorește ca fiul ei să-
și fi găsit moartea pe câmpul de luptă decât să facă
față ipostazei unei mame de criminal, să trăiască
cu adevărul dezumanizării operate în sufletul lui
de către război, iar reevocarea estompată a
umilințelor la care acesta a fost supus în război este
pe alocuri insuportabilă chiar și pentru noi,
martori neputincioși, care probăm doar empatia.
Mame care au înnebunit în urma suferinței, mame
care trebuie să trăiască veșnic cu spectrul îndoielii,
al greșelii de percepție, mame care au crezut în
destinul eroic al acestor fiii batjocoriți, mărturii
uneori dezarticulate, strigate până la pierderea
vocii și a suflului, șoptite cu tandrețea vecină cu
nebunia, mame care recunosc abrutizarea și
plăcerea de a ucide, mame care demistifică până la
rană falsele idealuri ale unui eroism de paradă.
Personajul instanței romanești, interpretat
remarcabil de către Mariana Mihuț, realizează
coeziunea partițiilor vocale, fiind un liant al
acestora, prin replici dure, printr-un rechizitoriu
asumat în care vinovații sunt invocați, iar
întrebările rostite rămân în aer mult timp: cine
sunt responsabilii, cine va plăti pentru suferința
acestor femei, la ce folosește războiul, cum ajung
oamenii să ucidă? Cele șapte răspunsuri adâncesc
teza barbariei inutile, a unei distrugeri fără sens,
care rămâne dincolo de orice aparat de
propaganda, dincolo de orice idealizare eroică.
Aceste perspective din interior, implozive, aduc o
reflecție existențială asupra unor întrebări
necesare, ale căror „lecții”, din păcate, nu le-am
învățat nici măcar astăzi.

Diana Nechit
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Un Frankenstein televizat

Regizorul Bastian Kraft ne prezintă o reinterpretare
inedită a celebrului roman Dorian Gray de Oscar
Wilde. Personajele (respectiv protagonistul) se
adresează direct publicului, interacționează cu acesta,
într-o manieră care pare a fi similară cu proiectarea
unor fragmente de interviuri și interogatorii.

Personajele, precum Dorian Gray, interacționează și
privesc prin pânză, prin lentila obiectivului, către o
audiență virtuală sau chiar către creatorul care stă
așezat dincolo de șevalet. Echipa artistică din spatele
spectacolului a înregistrat și redat aceleași conversații
din diverse unghiuri, dinamizând perspectivele,
destructurând și reconstruind realitatea (plană) a
personajelor. Kraft îi construiește lui Dorian un
adevărat loc de joacă singuratic, compus dintr-un
colaj de realități, perspective, temporalități și chiar
memorii, în care el se poate manifesta fără a se simți
judecat de restul lumii.

Similar cu viziunea lui Wilde, în acest spectacol ce
poate fi clasat ca fiind postmodern, arta devine un
nou cosmos, o realitate în care Dorian este creat de
Basil „as we speak” și finisat în grădina cu trandafiri
de lordul Henry. Protagonistul devine un produs
artistic, material, estetic al celor doi, astfel că Dorian
devine cel mai „real” individ (sau entitate) a
spațiului (docu-)ficțional.

În această mozaic al realităților artificiale, Dorian
este singurul real, obiectul central al unei lumi
estetizate. Dorian evadează din portretul său
dintr-o lume ficțională în care restul personajelor
nefinisate nu pot să evadeze. De aceea, Sybil nu
este niciodată reprezentată, iar restul personajelor
sunt prinse pe pelicula filmului, fără a se afla într-o
poziție de „veto”. Străbătând mereu diverse
planuri spațiale, temporale, narative etc.,
protagonistul își definitivează condiția de
„Frankenstein” al autorului englez Oscar Wilde.

Portretul lui Dorian Gray devine noua esență a
personajului, noul demiurg (sau, mai bine spus,
noul monstru) creat de și pentru artă. Arta devine
noua realitate, cea veridică, în care Dorian,
prototipul hibrid, devine un cyborg, un monstru
al lui Frankenstein (meta)modern blocat într-o
lume a ecranelor, virtuală și, mai ales, plană.

Pe lângă faptul că „aurul” de pe pielea
protagonistului reprezintă frumusețea, ea
reprezintă definitivarea, apropierea
protagonistului de perfecțiune, de condiția
demiurgică. Pe toată durata spectacolului ne
confruntăm doar cu creatorii (Basil și Henry) și
arta pe care au creat-o aceștia (Dorian Gray),
adusă la cel mai înalt grad al estetizării. Tocmai de 
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aceea, prezența altor personaje, precum Sybil
Vane, devine irelevantă. Fata de care
protagonistul se îndrăgostește se dovedește a fi un
alt produs artistic, Dorian fiind atras mai mult de
sensibilitatea personajelor, decât de multifațetarea
umană.

Dorian chestionează și străbate permanent
încadraturile plane ale scenei, dintr-o pictură în
alta, în găsirea plăcerii hedoniste supreme și a
secretelor pe care le ascunde componenta
dionisiacă a vieții umane. Pânza albă care pare a fi
mereu prezentă în proiecții sublinează lipsa
(evadarea) creației, „adevăratului” Dorian Gray.
Pactul faustic pe care îl încheie protagonistul cu
„reflecția” sufletului său dă naștere unui hibrid, 
unui monstru compus, la rândul lui, din bucăți de

Andreea Pălăcean

11

caleidoscop, pe care le adună în timp ce se bucură
de o nouă viață a valpurgicului, definită de „aici și
acum”. Dorian Gray, de fiecare dată când ajunge
să analizeze portretul, de fapt se privește în
oglindă pentru a-și vedea adevăratul chip
sufletesc. Similar cu logodnica sa, Dorian prinde
viață doar pe „scenă” (virtuală), regăsindu-se
amândoi în condiția de produse ale esteticii și
artei, în general.

Recurgând la salturi spațio-temporale, Dorian
Gray leagă două lumi aparent diferite, realitatea și
ficțiunea, amestecând și jonglând cu aspectele
celor două, pentru ca, în final, să se se regăsească
mereu prins la mijloc, fără posibilitatea de a adera
oricărui cosmos.



Atunci când personajele au nevoie de terapie

O nouă zi a FITS30, un nou spectacol-lectură, sau
o nouă întâlnire cu miracolul. Și cum poate fi
definită altfel participarea la spectacolul The end
has no end (Sfârșitul fără sfârșit, trad.n.), pe textul
lui Neil LaBute, regizat de Bogdan Sărătean, sau
la dezbaterea care i-a urmat și în care însuși
autorul a adus lămuriri despre procesul creator, sau
numeroase alte completări, atât de interesante
pentru orice spectator.

De altfel, în aceeași zi, scriitorul fusese și invitatul
lui Octavian Saiu, într-o conferință a festivalului
în care dezvăluise cât de importantă este lectura ca
evocare a unei persoane dragi, amintind cum
citise Pe aripile vântului, celebrul roman scris de
Margaret Mitchell, pentru a se simți mai aproape
de mama sa, care iubise această carte mai mult
decât pe oricare alta. Deducem că avem cu toții
nevoie de o regăsire prin fascinația cuvântului, a
ficțiunii, și atunci, de ce să nu se întâmple la fel
chiar și cu personajele?... Și ele au traume,
neîmpliniri, nefericiri, și doar lipsa noastră de
imaginație nu ne lasă să înțelegem că un personaj
nu trăiește doar în și pe parcursul câtorva pagini.
Dacă acceptăm confesiunile multor autori, despre
personaje care vin de undeva, de departe și se
impun cu o forță asupra căreia nu au niciun
control, așa cum ne învăța și binecunoscutul text
al lui Luigi Pirandello, atunci trebuie să ne
imaginăm ce se întâmplă cu acestea și după ce s-a
terminat povestea dintr-un text. Din spectacolul
lectură amintit aflăm că și ele au insecurități legate
de imaginea fizică, au puseurile de agresivitate pe
care nu și le pot controla mereu, că sunt victimele
nesfârșitei lupte dintre femei și bărbați și multe
altele.

Partea dificilă a mesajului textului este că aceste
conflicte nu pot fi depășite cu ușurință, nici chiar
cu terapie, sesiunea lor încheindu-se în ceartă și
cu retragerea celei care conducea ședința, dar nu
lipsește nici dimensiunea pozitivă a unui posibil
final fericit al piesei: apariția unei noi vieți, a unui
copil, aduce o bucurie atât de copleșitoare că orice
disensiune se estompează. Sau, pentru cei dintre
noi care nu am avut o astfel de șansă, semnul
pozitiv este că ficțiunea și realitatea nu trebuie
considerate universuri incompatibile, că ne putem 

crea propria lume compensatorie. Mai mult ca
sigur că nu era nevoie de participarea la un astfel
de eveniment ca să cunoaștem acest adevăr, dar nu
e nimic mai reconfortant decât să ți se dezvăluie,
negru pe alb, că problemele tale sunt problemele
tuturor. Fie pentru că nu ești singurul care suferă,
fie pentru că poți oricând să te alături unei ședințe
de grup și astfel să te debarasezi de complexele
presupuse ca imposibil de depășit. Dacă lupta
dintre femei și bărbați este „cartoful fierbinte” în
cultura americană, ca, de altfel, în oricare alta, dar
de acolo vin semnale permanente de acutizare a
conflictului, este interesant de dezbătut de ce s-au
prezentat la această ședință doar personajele
masculine care au suferit umilințe în „piesele lor”,
iar cea care o conduce, mai mult sau mai puțin
eficient, este un personaj feminin. Să fie oare
feminitatea mai capabilă de compromis, mai
empatică, mai dornică de a-i ajuta, și, de ce nu, 
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salva, pe ceilalți? Pentru că acesta este clișeul
cultural care a predominat, secole de-a rândul. Iar
răspunsul, intuit de spectator, este că „nu”. Cea
care conducea ședința se dovedește la fel de
obosită de nedreptățile vieții și dornică de a se
elibera printr-un puseu emoțional și chiar o criză
de personalitate. Și aceasta după ce fusese
„spiridușul” cel bun, adică cea care le aducea
mereu cafea și gogoși „pacienților” ei, grijă avută
în afara obligațiilor financiare ale celor care
veneau la terapie, doar din dorința sinceră de a
crea un cadru puțin mai fericit. Suferința ei este
subliniată și de interdicția ciudată impusă
pacienților, aceea de a nu spune „scuze” deoarece
considera că, astfel, rămân ancorați în trecut și este
imposibil să îmbrățișeze viitorul. Scuzele arată o
greșeală a trecutului care bântuie prezentul și
anulează viitorul. Acest posibil adevăr este atât de
bulversant, încât ni se pare greu să-l acceptăm și
ne dorim să nu-l fi auzit, pentru că suntem puși
acum în fața unei adevărate provocări: cum
anume să nu mai greșim, pentru a nu mai fi puși
în această postură, de a ne simți vinovați. Mai
mult decât atât, eficiența ședinței de terapie se
profilează doar după ce fiecare și-a aruncat
tot amarul, s-a confruntat, la propriu și la figurat,
cu sine și cu ceilalți. Prin urmare, idealul rezolvării
problemelor doar pe calea dialogului și rațiunii
devine nu doar utopic, ci, mai mult, o utopie
îndepărtată.

Un personaj cehovian din Unchiul Vanea spune,
într-o formulare la limita dintre ironie, filosofie,
înțelepciune, „au sâsâit gânsacii”, după ce
conflictele dintre personaje au luat sfârșit, ceea ce,
din păcate, nu e aproape niciodată sinonim cu „s-
au rezolvat”. E posibil, astfel, ca singura noastră
terapie este să fim lăsați să ne eliberăm demonii
într-un cadru „special amenajat”, iar cel mai
potrivit, dintotdeauna, pentru acest proces dificil
este cadrul literaturii. Și acum datorăm un elogiu
teatrului, scuzându-ne că nu îl prețuim niciodată
suficient: conflictul dramatic este cea mai fericită
cale pentru a ne echilibra nefericirile de orice tip –
gelozia, spaima că nu suntem suficienți de
frumoși, de buni, de respectați etc. Astfel noi și
personajele noastre preferate, din textele lui Neil
LaBute, sau din oricare altele, devenim membri ai
aceluiași grup de terapie.

Ionica Pașcanu
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China, O istorie a dansului. Caligrafie și corp-metaforă

Parcurgând un traseu simbolic prin imagini ce
îmbină picturalitatea cu leitmotivul corpului fragil,
ca și linie inclusă în gravură, conturând în acest mod
un dans ce suprapune „vechimea” rafinată a tradiției
cu sublime investiții ale elementelor coregrafice
contemporane, spectacolul Academiei de dans din
Beijing, în regia lui Xia Weijia și Wu Sha oferă un
montaj de tablouri cu valențe metaforice, ca un
nucleu spiritual redat prin forma și compoziția
mișcării.

Alternând iluzia formei statuare a dansatorilor (în
care este recuperată vulnerabilitatea și substanța fină
a siluetei flexibile și totodată diafane) cu mișcarea
compozită care suprapune elemente clasice,
contemporane, teme abstracte investite cu
dimensiuni filosofice, coregrafia favorizează,
totodată, formula caligrafică ce oferă contururi
posturilor elegante ale corpului, consolidate de
fluiditatea combinațiilor și a compozițiilor de
grupet.

Coregrafia evoluează prin mișcarea eminamente
vizuală creată ca pensulație, care distilează temele ce
individualizează fiecare tablou, fie că este vorba de
situații naive, stilizat erotice, urmate de salturi în
configurații sculpturale ale duetului, prin desfaceri și
recompuneri de forme definite de transparențe, de 

textura minerală a porțelanului. Acestea sunt
completate de efectul suprarealist al metrajelor,
subliniate de leitmotivica transparență, construind,
prin acest discurs, o schiță grafică a istoriei Chinei,
recuperată printr-un meticulos proces de cercetare
al esențialismului artistic al acestor perioade, care
susține modul de armonizare a codurilor artistice
antice cu conceptualismul contemporan.

Prin acesta sunt redate teme legate de artă
chineză, de la mișcarea cocorului la aceea a
zborului, a corpului care se transformă prin
valorificarea forței interioare, prin recursul la forța
instinctului ce configurează mișcarea. Este de
asemeni prezent dansul cu evantai condiționat
de dexteritate și eleganță, echilibrat de momentele
războinice create ca melanj între abilități
acrobatice, elemente de artă marțială și dans creat
ca și dialectică între canon și unison.
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Desenul fluid al corpului și mișcării, valențele de
eboșă în procesul configurării create de progresia
mișcării transferă coregrafia într-un registru
teatral dependent de virtuozitatea execuțiilor și a
tehnicii. Iluzia imponderabilității este generată de
ușurința acrobațiilor, de efectul corpului imaterial
datorat efectului de clar-obscur prin care
excelează imaginea. Corpul feminin este investit
cu valențele sculpturii porțelanate, subliniate de
rafinamentul ornamental al culturii vechi chineze.
Acesta date devin obiective plastice ale dansului
creat de artiști, care conjugă antichitatea cu
contemporaneitatea.

Dincolo de incontestabilele calități tehnice prin
care excelează coregrafia spectacolului China,
o istorie a dansului creat de Academia de Dans din
Beijing, este evident faptul că resursa esențială a
concepției regizorale este valoarea artistică a
culturii vechi. Prin imaginea sa, este rescris dansul
în mod contemporan, menținându-se strategia
artei caligrafice specifică acestei culturi, care
definește forma corpului, mișcarea și compoziția.

Alba Stanciu
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Mult zgomot pentru jazz: un bărbat, o femeie și-o lăută

Mult zgomot pentru jazz, spectacolul-concert-
dramatic, avându-i în prim-plan pe interpreții
Malin Sternbrink și Niklas Atterhall, lasă
spectatorii cu zâmbete largi pe față și chiar cu
lacrimi în ochi. Vocile celor doi se armonizează
creând un cadru intim și boem, iar utilizarea lăutei
aduce un plus de inedit selecției muzicale. Chimia
dintre cei doi, surprinsă în privirile acordate cu
grație și carisma pe care o proiectează către public,
fac ca spectacolul să fie facil și plăcut de privit și
audiat. Iubire atemporală, curtare și dispută,
acestea sunt temele centrale ale spectacolului,
relevante indiferent de indicii spațio-temporali.
Melodiile secolului al XX-lea se intersectează cu
operele clasice ale secolului al XVI-lea.

Locația în care regizorul Benoit Malmberg alege
să aibă loc reprezentația este una cel puțin atipică:
Biserica evanghelică „Sf. Ioan" din Sibiu. Clădirea
are formă de cruce, cu un turn-clopotniță de
formă octogonală în partea de nord, având la
colțuri patru balcoane din lemn (unul dintre ele
fiind utilizat inclusiv în spectacol, ca sugestie al
balconului Julietei). Spațiul nu este întâmplător
ales: locul istoric oglindește repetitivitatea
evenimentelor și jocurilor propuse de cei doi
interpreți, iar sacralitatea acestuia se află, 

îndrăznesc să spun, în concordanță cu sacralitatea
iubirii, cel mai frumos sentiment. 

Bărbatul, îmbrăcat într-un costum elegant,
pătrunde în „spațiul scenic” adresând câteva
cuvinte de bun-venit: „Good evening, beautiful
people of Sibiu…welcome!… Shakespeare
fanatics?”, creând încă de la început un prilej la
apropiere. Ulterior, apare și femeia, îmbrăcată într-
o rochie verde elegantă, având la gât și în urechi
bijuterii voluminoase. Dacă verdele reprezintă
natura, echilibrul, renașterea și reînnoirea, creatorii
spectacolului revitalizează, deci, și ei texte vechi
(dar iconice) de teatru, printr-o abordare ce ne
poartă prin timp, dar care transformă reprezentația,
aproape oximoronic, în ceva atemporal. 

Replica rostită de Niklas Atterhall, extrasă din Visul
unei nopți de vară: „Puțini oameni sunt raționali în
iubire în ziua de azi”, ilustrează, încă din primele
minute, definiția iubirii universale, însă bărbatul o
îndeamnă, totuși, pe femeie, să dezvăluie
spectatorilor ce înseamnă iubirea. Julieta în rochie
verde se joacă cu părul lui Romeo; el pare deranjat,
dar îi răspunde mai târziu cu gesturi de tandrețe;
această negociere continuă a statuturilor provoacă
râsete și aplauze în public.
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Aranjamentul muzical asigurat chiar de Niklas
Atterhall, evidențiază melodii celebre de dragoste
aparținând unor artiști precum Ella Fitzgerald,
Louis Armstrong, Chet Baker și Marilyn Monroe.
Acestea se împletesc, spre bucuria „fanaticilor
Shakespeare” cu fragmente din piesele Mult
zgomot pentru nimic, Visul unei nopți de vară, Cum
vă place, A douăsprezecea noapte și Romeo și Julieta.
Limba utilizată pe tot parcursul reprezentației este
engleza (veche și nouă), neexistând subtitrări:
mesajul poate fi că muzica este limbajul universal
al iubirii, sau că iubirea însăși este limbajul
universal.

Dialogul creat prin intermediul versurilor
melodiilor și al fragmentelor recitate creează o
poveste, un cadru al poveștii dintre femeie și
bărbat; înțelegem povestea lor, ea ni se relevă prin
artă. Concertul jazz debutează cu melodia lui Nat
King Cole - When I Fall in Love, interpretată de
Malin Sternbrink, urmată de Cheek To Cheek a
lui Ella Fitzgerald & Louis Armstrong, în duet.
Femeia interpretează apoi Frank Sinatra - All of
Me și Marilyn Monroe - I Wanna Be Loved By
You. Iar bărbatul îi răspunde cu Astrud Gilberto - 

How Insensitive. Urmează o melodie de-a lui Chet
Baker - I'm A Fool To Want You și după
încercarea bărbatului de a o îmbuna pe femeie:
Marilyn Monroe - Diamonds Are A Girls Best
Friend. „Romeo” îi dedică Frank Sinatra - My
Funny Valentine „Julietei”, dar aceasta îi răspunde
cu Cry me a river a Ellei Fitzgerald. Dialogul
culminează cu melodia-duet You Say Tomato, I
say Tomato a Ellei Fitzgerald & a lui Louis
Armstrong. Din acest punct, năbădăile dispar, iar
povestea capătă o serenitate aparte, desprinsă parcă
din pelicule cinematografice (atât prin melodiile
alese, cât și prin interpretare și atmosfera creată):
Frank Sinatra - They Can’t Take That Away from
Me și Fly Me to the Moon; Ella Fitzgerald, Louis
Armstrong - Dream A Little Dream Of Me; Frank
Sinatra - As Time Goes By; Louis Armstrong -
What A Wonderful World (câțiva dintre spectatori
au început să fredoneze împreună cu interpreții).

Finalul optimist sugerat de What a Wonderful
World și de discursul transmis de Malin Sternbrink
(sau mai bine zis: de personajele Shakesperiene)
închide ermetic spectacolul.

Miruna-Alexandra Grozav
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Artemisia Gentileschi și miracolul imposibilului

În 1593, când s-a născut Artemisia Gentileschi,
fiica pictorului toscan Orațio Gentileschi și a
Prudenției Montone, femeile erau, din punct de
vedere legal, proprietatea taților lor sau, ulterior, a
soților. Corpul lor nu le aparținea, căci se spunea
că sunt mai slabe decât bărbații, mai ales din punct
de vedere moral, dar și instabile emoțional. Astfel,
nu puteau să își dezvolte o personalitate artistică
sau să studieze, iar  majoritatea sfârșeau în căsătorii
aranjate sau în mănăstiri, iar dacă aveau ghinion,
pe rug, căci vânătoarea de vrăjitoare pedepsea cu
înverșunare orice răzvrătire de la normă, fiind
considerată periculoasă și diabolică.

Astfel, destinul Artemisiei Gentileschi este
excepțional, din punctul de vedere al exprimării
artistice, căci așa cum se întreabă Linda Nochlin
în eseul feminist celebru De ce nu au existat mari
femei artiste?, răspunsul, pe care îl dă tot aceasta,
este legat de măiestria care se învață prin practică,
prin lucrul în atelier, prin scheme sau sisteme
definite în timp, care trebuie învățate sau
elaborate, prin studiu, ucenicie sau o perioadă
lungă de timp individual.

Artemisia, fiică de pictor, are acces la asta, și astfel
poate să își dezvolte un limbaj și o
tehnică ce, ulterior, spre privilegiul nostru, 

reprezintă, în mod excepțional pentru acele
vremuri, expresia directă și personală a experienței
emoționale individuale feminine. Aceasta însă are o
experiență emoțională traumatică, din păcate, care
face și subiectul spectacolului E adevărat, e adevărat,
e adevărat!, de la Teatrul Act, în regia lui Alexandru
Mâzgăreanu cu minunatele actrițe Emilia Bebu,
Mihaela Teleoacă și Florentina Țilea.

Procesul intentat de tatăl său lui Agostino Tassi,
coleg pictor angajat de acesta pe post de tutore
privat al fetei sale, reprezintă o declarație istorică,
din nou remarcabilă, a luptei unei femei pentru
adevăr și dreptate într-o lume în care, potrivit
surselor, exista un tratat cu 35 de capitole, a unui
anume Giuseppe Passi care vorbea despre faptul că
femeile erau rele, iresponsabile, necivilizate,
nedemne de încredere, leneșe, pofticioase,
depravate, vanitoase, nestatornice și multe altele.

Astfel, dramatizarea procesului dă glas celuilalt, al
femeii, într-o perspectivă aproape miraculoasă, căci
Artemisia are câștig de cauză, o dramatizare
fascinantă atât asupra misoginiei, cât mai ales asupra
luptei însemnate a acestei femei pentru dreptul său
de a exista ca individualitate și, mai ales, ca artistă.
Tassi o violează pe Artemisia când era adolescentă,
iar apoi aceasta continuă să aibă relații sexuale cu 
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bărbatul, în speranța că acesta o va lua de soție, fapt
ce i-ar fi reabilitat onoarea.

Spectacolul portretizează, definind un construct
riguros regizoral cu intenționalitate, evoluția uneori
grotescă a acestui proces. Actrițele, cu abilitate, trec
de la un plan la altul, personajele sunt interșanjabile,
emoționează fragilitatea și forța Emiliei Bebu în
Artemisia, surprinde masculinitatea intensă, dar
macabră, de prădător, a Florentinei Țilea în
Agostino, și rezonează perversitatea slugii Tuzzia, în
interpretarea Mihaelei Teleoacă.

Stilistic, tablourile Artemisiei, cu estetică barocă și
subtilitate artistică, explorează în spectacol atât arta și
crezul artistic al pictoriței, cât și felul în care
experiența de viață influențează opera, aducând o
aură magică în jurul artelor reprezentative și a
creatorilor care le dau naștere.

Miracolul este, de fapt, cum, având în vedere șansele
copleșitoare împotriva femeilor, eroina nu doar că își 

Alina Grau
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cere dreptatea într-un mod uluitor, cât mai ales că
merge mai departe și are un destin împlinit
artistic.

Finalul este tulburător prin felul în care traseul
acestei femei nu este marcat de acest moment
violent al procesului, ci continuă prin realizări
artistice, ea va picta pentru familia de Medici, sau
pentru casa regală britanică.

Este impresionant și cathartic acest final al izbânzii
în fața imposibilului, în contrapunct cu
perspectiva violentă a zdrobirii degetelor și
demnității cu bârfe, neadevăruri și monstruozități.

Un spectacol tulburător despre adevăr, atât prin
realizare și interpretare, dar care atinge și puncte
sensibile ale societății contemporane, privind
istoriile selective și privind modelele instituționale
care au ținut femeile departe de geniul artistic
timp de secole, căci acesta nu este o noțiune
înnăscută, ci există articulat prin practică.



Trei femei deștepte... mare dramă!

Julieta fără Romeo nu este un spectacol despre
dragoste și despre parteneri, ci este unul despre
trei femei care nu mai pot trăi împreună, și anume
Marta și Julieta, care sunt mamă și fiică, și Sonia, o
prietenă care stă peste vară la casa acestora. Cele
trei actrițe construiesc niște personaje puternice,
antagonice, care se ciocnesc de diferențele de
viziune asupra iubirii, vieții, studiilor și familiei.
Tânăra vrea să plece în București la facultatea de
teatru, dar părinții ei o vor la ASE și doresc ca ea
să nu plece de acasă. Astfel, o întreagă revoluție
începe întrei ei și, paradoxal, mama și fiica devin
uneori mult mai vulnerabile una cu cealaltă și
discută cum nu au făcut-o niciodată. Povestea, în
final tragică, poate fi discutată din multe
perspective, dar mă voi opri doar asupra a două
direcții.

Personajul interpretat de Ioana Bugarin este unul
complex, plin de personalitate, vitalitate și
expresivitate. Ea luptă cu stereotipul femeii în
societate, cu o mamă care este o control-freak și
un tată care dorește ca toată familia să îi fie
subordonată lui, iar pe lângă toate acestea, Julieta
vrea să își îndeplinească și visul de a fi actriță de
filme și seriale TV. Mesajul foarte important pe
care ni-l transmite Bogdan Theodor Olteanu prin
acest personaj este despre cât de dăunător pentru 

copii este să nu aibă susținerea, înțelegerea și
respectul părinților. Mama ei și-a dorit-o mereu în
grila ei de „mici burghezi”, elegantă, ascultătoare și
îndrăgostită de călătoriile în orașe-stereotip pentru
această clasă de oameni, iar exemplul frecvent repetat
este Parisul. Când Julieta îi mărturisește că are un
prieten, aceasta este scena în care se observă cum
fiica a înțeles perfect relația de putere construită în
ani dintre mama ei și ea. Astfel, când Marta o
întreabă dacă este înalt, aceasta o întreabă înapoi
„Cât de înalt ar trebui să fie, mamă?”. Tânăra a ajuns
dezgustată de toată această comedie care e familia ei
și a izbucnit în momentul în care mama ei insista cu
plecarea la Paris, spunându-i că ea vrea la Berlin, să
bea până cade pe jos, să meargă din club în club și să
stea cu necunoscuți.

Pe de altă parte, nu putem ignora partea Martei, care
este, de asemenea, un personaj cu multe probleme și
cu o personalitate puternică. Pentru spectatori poate
părea chiar că soarta ei este foarte nedreaptă: fiica
vrea să plece de acasă și, oricum, nu sunt în relații
bune, soțul este mereu plecat cu zilele la București cu
munca, iar pe ea o dorește casnică. Femeia trăiește o
mare deziluzie, în care povestește tuturor cât de
minunat este Alexandru, dar poveștile sunt mereu
din tinerețea sau studenția lor. Acum nimic nu mai
este bine. Julieta îi spune asta într-un mod foarte 
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brutal: „Tu nu mai ești femeie, ești nevastă!”. În acest
vârtej de probleme, Marta a ajuns să bea mult gin,
aproape mereu. Acest Alexandru nu apare niciodată,
decât în discuțiile femeilor, dar este o prezență
permanentă, care controlează viața celor trei femei.
Toate aceste probleme sunt remarcate de tânără, dar
aceasta alege să nu înțeleagă măcar parțial modul în
care mama ei a ajuns. Doar la final, când tensiunea
între cele două este maximă, Julieta o îmbrățișează,
punându-se în genunchi, cu capul în poala ei, semn
că știe că greșește mult în raport cu ea, dar altfel nu
se mai poate. După plecarea fiicei sale, aceasta
vorbește cu Sonia și, printre lacrimi, spune că știa că
va fi așa, că voia să amâne momentul, pentru că
„trebuie să ucizi ca să fii liber”. Astfel, vedem și
partea cealaltă, modul în care părinții sunt cum sunt
din multe motive și, deși este un eveniment iminent
în viața oricărei familii, plecarea înseamnă suferință.

Hanna Han
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Sonia, prietena din copilărie a lui Sandu
(Alexandru), actriță, o ajută pe Julieta să treacă
examenul de admitere. Între toate certurile dintre
mamă și fiică, această a treia femeie vine ca un
element de contrast prin atitudinea dezinvoltă și
glumele savuroase. Pe lângă asta, ea vine dintr-o
familie de oameni de la țară cu o situație materială
mai proastă decât familia tinerei și suferă tot felul
de desconsiderări din partea Martei. Totuși, le ține
piept cu brio și este singura care privește situația
obiectiv și ia partea, pe rând, ori mamei ori fiicei,
și, de asemenea, realizează situația tensionată în
care se află: „Trei femei deștepte… Mare dramă!”.

Spectacolul Julieta fără Romeo aduce în discuție
multe teme importante ale vieții contemporane:
stereotipurile despre femei și, mai ales, despre
femeile din teatru, dependența de alcool, familiile
disfuncționale și vârsta critică de 18 ani.  



Bolta cerului - dezvăluind povara patriarhatului

Spectacolul Bolta cerului, după un text de Lucy
Kirkwood și regizat de Florin Vidamski, este o
experiență intensă și tulburătoare, ce explorează
impactul patriarhatului asupra femeilor și
modalitățile în care acestea au internalizat această
dominație opresivă. Prin intermediul scenografiei
minimalistice și a alegerilor muzicale înțelepte,
piesa reușește să creeze o atmosferă profundă și să
abordeze subiecte dificile cu o sinceritate
remarcabilă. Spectacolul începe cu cinci femei
așezate pe o masă în spatele scenei, îmbrăcate în
haine demodate, asemănătoare modei anilor 1900.
Un cor de femei cântă în fundal, acompaniat de
sunete de pădure și păsări. Această atmosferă
liniștită este întreruptă brusc de un sunet sinistru,
iar femeile coboară de pe masă și încep să imite
diferite tipuri de munci casnice. Începând cu
sarcini simple, acestea devin rapid mecanice, apoi
robotice și, în cele din urmă, disperate. Ceea ce
începe ca o activitate simplă se transformă rapid
într-o mișcare mecanică și apoi robotizată,
reflectând subjugarea și supunerea impuse
femeilor într-o societate patriarhală. Aceste
mișcări devin disperate și haotice, aproape că le
duc pe marginea disperării și a morții, moment în
care îngheață în poziții ciudate, ca un strigăt
tăcut al suferințelor lor.

Femeile pleacă, după care reapar treptat, una câte
una, fiind puse să jure pe o Biblie atârnată de un
glas masculin invizibil că vor spune adevărul. În
piesă, o tânără femeie este acuzată că a omorât un
copil. Ea insistă că nu a făcut așa ceva și susține că
este însărcinată, ceea ce ar salva-o de la pedeapsa
cu moartea. Aceste femei, care interpretează nouă
roluri, încearcă să afle dacă este vinovată sau nu și
o condamnă la spânzurătoare. Urmează un proces
în care ele vor acționa ca jurați. Piesa seamănă
într-o oarecare măsură cu celebrul film 12 bărbați
furioși dar și cu textul lui A. Miller, Vrăjitoarele
din Salem.

Scenografia este simplă, cu cortine lungi și negre,
ce servesc drept perete lateral. Pe scenă se găsesc
doar câteva mese și câteva scaune, iar lanțurile de
închisoare atârnate de tavan apar într-un moment
specific. Aceste elemente simple de decor 

subliniază atmosfera de îngrădire și captivitate,
sugerând absența libertății și a autonomiei
femeilor într-o lume dominată de patriarhat.
Închisoarea este un concept fizic și psihic pentru
fiecare dintre ele, o proiecție a îngrădirii în care
trăiesc.

De-a lungul spectacolului, suntem martorii
utilizării multiple a diferitelor tipuri de muzică,
care însoțesc și amplifică emoțional întâmplările
pe scenă. Un cor de femei și un cor de băieți, în
stilul muzicii bisericești, adaugă o atingere divină
și mistică, evidențiind lupta interioară și
încercările femeilor de a-și găsi vocea și
identitatea într-o lume dominată de patriarhat.
Dar, poate, cel mai interesant moment muzical
este folosirea cântecului If I only Could (Kate
Bush) interpretat de actrițe către finalul
spectacolului. Versurile captivante și emoționante
ale piesei, care vorbesc despre neputință și dorința
depășirii limitărilor impuse, reflectă esența luptei
femeilor prezentate în piesă, dar și speranța în
viitor. În ceea ce privește alegerile de recuzită,
acestea sunt atent selectate pentru a sprijini
atmosfera și mesajul piesei.

Fără a dezvălui prea mult publicului, acest
spectacol explorează teme precum feminismul,
internalizarea patriarhatului și trauma cu care
femeile s-au confruntat, plătind un preț însemnat
în ceea ce privește demnitatea, libertatea și chiar
viețile lor. Fiecare femeie suferă și a suferit. Au
fost brutalizate, traumatizate, tăcute în sinea lor.
Au fost manipulate, mințite, forțate. Ele poartă
cicatricile unei societăți în care unii bărbați se
consideră deasupra legii, așa cum finalul piesei va
demonstra.

Și totuși, acest spectacol nu este despre inocență.
Nu este despre o percepție idealizată a femeilor.
Este despre suferința lor, despre eșecurile, greșelile
și durerile lor, despre nevoia lor de a fi iubite și de
a fi văzute. Despre puterea lor de a înfrunta orice
atrocități le-ar veni în cale. Despre curajul lor de a
spune adevărul, de a învinge fricile, de a se
confrunta cu propriile minciuni.
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Eliza Cioacă

Este un spectacol frumos și trist, poetic în toată
splendoarea sa. Și, în cele din urmă, este un spectacol
plin de speranță, deoarece femeile de astăzi trăiesc
într-o lume mai bună, datorită sacrificiilor femeilor
care le-au precedat.

Comparând scenariul prezentat aici cu Vrăjitoarele
din Salem, putem observa numitoare comune
semnificative în ceea ce privește manipularea și
controlul asupra femeilor în societate. Atât în piesa
în discuție, cât și în cea a lui Miller, femeile sunt
supuse unor presiuni puternice, iar consecințele
acestor presiuni sunt devastatoare. Se explorează

tema traumei și a modului în care aceasta afectează
creierul și comportamentul, precum și impactul
general asupra sănătății unei persoane.

Spectacolul abordează subiecte sensibile și
complexe cu o mare sinceritate. Este un apel
la recunoașterea suferinței femeilor și la
schimbarea structurilor sociale care perpetuează
inegalitățile de gen. Prin intermediul unui  mestec
captivant de teatru și muzică, acest spectacol
reușește să provoace emoții intense și să lase o
amprentă sonoră în conștiința spectatorului.




